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der Symphonik wurde ihm die bedeutende 
Rolle als „Begründer der neuen Symphonie" 
zugeschrieben, und seine E-Dur-Symphonie 
als ein die Originalität Mahlers in Frage stel-
lendes Werk interpretiert, da einige als innova-
tiv geltende Merkmale Mahler'scher Sympho-
nien bereits vorweggenommen seien (Musik-
Konzepte 103/104, 1999). Die E-Dur-Sympho-
nie wurde daraufhin mehrere Male eingespielt, 
und auch von weiteren Kompositionen stehen 
Aufnahmen zur Verfügung. So war es nicht 
nur gerechtfertigt, sondern dringend notwen-
dig, eine ausführlichere Arbeit über den Kom-
ponisten zu verfassen, die Biografie und Werk 
gleichermaßen einbezieht. Schmidt behandelt 
Rotts CEuvre jedoch nicht primär im Blick auf 
Gustav Mahlers Symphonien, sondern arbei-
tet insbesondere die Einflüsse seiner Vorbilder 
auf breiter Werkbasis heraus. Ziel der Arbeit 
ist einerseits, zu einer Rehabilitation von Rotts 
CEuvre beizutragen, unter denen einige „ohne 
Zweifel ein außerordentlich hohes komposito-
risches Niveau erreichen"; Rott hatte drei Jahre 
vor seinem frühen Tod im Alter von 26 Jah-
ren immerhin ein Staatsstipendium zur För-
derung seiner kompositorischen Arbeiten er-
halten . Andererseits sollte am Beispiel der „ge-
scheiterten" Kompositionen ein Beitrag „zu 
den künstlerischen Fragestellungen und äs-
thetischen Problemen" von Komponisten des 
letzten Drittels des 19. Jahrhunderts geleistet 
werden, wie sie an den Werken von „Helden-
figuren" der Kompositionsgeschichte nicht er-
sichtlich seien. Die symphoniegeschichtliche 
Bedeutung Rotts wird also gegenüber der oben 
genannten Literatur relativiert. 

Den ersten Teil der Arbeit bildet eine um-
fangreiche Biografie, die nicht nur im Blick auf 
Rotts Werdegang, sondern auch in kulturge-
schichtlicher Hinsicht interessant ist. Der Au-
tor hat hier in kritischer Auseinandersetzung 
mit den in den 1950er Jahren publizierten 
und vor einigen Jahren wieder aufgegriffenen 
Schriften von Maja Loehr, Tochter des eben-
falls mit Mahler und Rott befreundeten Fried-
rich Löhr, die die Dokumente aus dem Nach-
lass ihres Vaters verarbeitete, sowie auf der Ba-
sis zahlreicher weiterer Quellen und Sekun-
därliteratur die Biografie erstmals umfassend 
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aufbereitet; bislang unveröffentlichte Doku-
mente, die im Anhang gebracht werden, ergän-
zen die Darstellung. In einem zweiten Teil er-
folgt eine eingehende Besprechung der Werke 
Rotts, die zum Teil sehr ins Detail geht und 
die Vorbilder sowie den historischen Stand-
ort der einzelnen Kompositionen herausstellt, 
in Schlussabschnitten jedoch die wesentlichen 
Kriterien abschließend zusammenfasst. Eine 
besonders eingehende Behandlung kommt der 
E-Dur-Symphonie zu; Schmidt verweist hier 
auf besonders zahlreiche Vorbilder und The-
menverwandtschaften mit damals viel gespiel-
tem Repertoire, betont jedoch gleichfalls die -
unbestreitbare - Originalität der Komposi-
tion. Wenn auch die Ähnlichkeit zu Gustav 
Mahler in der Literatur bereits ausführlich be-
handelt wurde und Schmidt den Zusammen-
hang mit der Tradition betont, so vermisst man 
hier doch eine Stellungnahme oder wenigstens 
eine Zusammenfassung der kompositionsge-
schichdich relevanten Problematik. Auch in 
der abschließenden Zusammenfassung des 
ganzen Bandes hätte diese Problematik aus-
führlicher ausdiskutiert werden können. Ins-
gesamt handelt es sich bei der Dissertation über 
Hans Rott um ein umfassendes, auf ausführ-
lichen Recherchen und Analysen beruhen-
des Standardwerk zum Komponisten und zur 
kompositorischen Praxis des letzten Drittels 
des 19. Jahrhunderts, das jeder musikwissen-
schaftlichen Bibliothek zur Anschaffung emp-
fohlen werden kann. 
(Dezember 2011) Elisabeth Schmierer 

GOTTFRIED EBERLE: Der Vielsprachige: 
Erwin Schulhojf und seine Klaviermusik. 
Saarbrücken: Pfau-Verlag 2010. 214 S. , Abb., 
Nbsp. 
MIRIAM WEISS: ,,To make a lady out of 
Jazz". Die Jazzrezeption im Werk Erwin 
Schulhojfs. Neumünster: von Bockei Verlag 
2011. 458 S., Abb., Nbsp. 

Sucht man nach Gemeinsamkeiten der vor-
liegenden Publikationen, so findet man sie 
rasch in dem Anspruch, Erwin Schulhoffs Mu-
sik als Bereicherung der Musikgeschichte dar-
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stellen zu wollen . Entsprechend dieser Zielset-
zung nutzen beide Autoren unterschiedliche 
Möglichkeiten, um die Besonderheiten und 
stilistischen Eigentümlichkeiten ihres Unter-
suchungsgegenstands zu verdeutlichen und hi-
storisch einzuordnen. Als „Vielsprachigen" be-
zeichnet Gottfried Eberle den Komponisten 
und legt dies in einer werkmonografischen 
Studie zu Schulhoffs Klaviermusik dar. Sein 
Ausgangspunkt ist eine biografische Skizze, 
die sich zunächst dem Pianisten Schulhoff zu-
wendet und aus dieser Perspektive die Einflüsse 
und stilistischen Prägungen seiner Arbeit be-
nennt. Die Wendigkeit und Vielseitigkeit, die 
Schulhoff als Interpret an den Tag legt - so der 
Tenor von Eberles Argumentation -, spiegelt 
sich letzten Endes auch in den vielen Facetten 
der Kompositionen für Klavier. Die Ausfüh-
rungen hierzu sind knapp, aber präzise, immer 
getragen von dem Wunsch, das Außerordent-
liche von Schulhoffs Schaffen hervorzuheben, 
um dem Leser dadurch das pianistische Schaf-
fen in seiner Vielfalt näher zu bringen. Man 
merkt der Darstellung durchweg an, dass sie 
von einem erfahrenen Autor stammt, der sich 
auf das Wesentliche zu beschränken versteht, 
ohne den Text mit unnötigen Details zu über-
frachten. Die Anlage des Hauptteils mit sei-
nen kapitelweisen Einlassungen auf die Einzel-
werke, beginnend mit Variationen und Fuge 
über ein dorisches Thema von 1913, ermög-
licht es zudem, das Buch als Nachschlagewerk 
zu benutzen, was in Zukunft auch Musikern 
einen leichteren Zugang zu den dargestellten 
Kompositionen ermöglichen dürfte. 

Dass Eberle dort, wo es ihm geboten scheint, 
auch weiter ausholt - beispielsweise wenn er 
bei Besprechung der Fünf Grotesken for Klavier 
(1917) eine kurze Geschichte des Grotesken in 
der Musik einflicht-, fördert das Verständnis 
der Kompositionen und zeigt, wie sich Schul-
hoffs Arbeit aus bestimmten Vorstellungen 
speist, diese aber zugleich auch immer zu über-
schreiten sucht. Wie hier bemüht sich der Au-
tor generell darum, seine Argumentation an 
die Darstellung tradierter Ausdrucksformen 
anzubinden, um dann die Individualität von 
Schulhoffs kompositorischen wie pianistischen 
Lösungen umso stärker herausarbeiten zu kön-
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nen. Exemplarisch geschieht dies etwa in Be-
zug auf die Cinq Etudes de Jazz aus dem Jahr 
1926 (S. 159-179), die von Eberle sorgfältig be-
fragt werden, wobei Schulhoffs Jazzbegriff die-
ser Zeit vor allem anhand der Konnotationen 
eingekreist wird, die sich über die Widmungs-
träger der einzelnen Stücke eröffnen. Wie hier 
bewegt sich Eberle bei seinen Ausführungen 
generell eng am Notentext entlang, um die 
wichtigsten Aspekte der thematisierten Werke 
vorzustellen. Dabei bleiben seine Beobachtun-
gen weitgehend nüchtern und halten sich an 
das Sichtbare der Notare, ohne sich in überflüs-
sige hermeneutische Ausflüge zu versteigen. Es 
spricht zudem für die Darstellung, dass sich 
der Autor schrittweise den Problemstellungen 
nähert und trotz des einführenden Charakters 
immer ein hohes Reflexionsniveau wahrt, wo-
durch er sowohl Verständnis für die Besonder-
heiten der jeweiligen kompositorischen Lösun-
gen als auch Neugier für die Musik selbst und 
ihre mitunter extravaganten harmonisch-me-
lodischen Lösungen wecken kann. 

Allerdings sind mitunter auch Ausrutscher 
zu konstatieren, bei denen Eberle ein wenig 
über das Ziel hinausschießt, indem er etwa als 
auktorialer Erzähler auftritt (vgl. S. 47: ,,Das 
ist durchaus vom Elan eines Richard Strauss 
und muss diesem gefallen haben.") oder sich 
in eine unspezifische und fragwürdige Bestim-
mung von „musikalischem Jugendstil" ver-
irrt, wenn er beobachtet, dass „zwei bizarr ge-
formte Girlanden [ . .. ] zum Seitenthema kon-
trapunktiert" sind (S. 48). Gelegentlich ergeht 
er sich aber auch in eher bedenklichen Ver-
gleichen: Wenn er beispielsweise im Kontext 
mit dem berühmten Pausensatz „In Futurum" 
aus den Fünf Pittoresken (1919) einen direkten 
Vergleich mit John Cage anstrebt und auf die 
,,Aleatorik der sechziger Jahre" verweist (S. 94), 
offenbart die unterschiedslose Gleichsetzung 
von Cages Konzept von „indetermancy" mit 
der Aleatorik doch eine recht diffuse Vorstel-
lung vom Charakter beider Phänomene. Dass 
Eberle zudem in Bezug auf die Elf Inventio-
nen für Klavier (1921) angesichts von „spitzen 
Tonrepetitionen, die wie Vogelrufe klingen", 
gar von einer „frühen Vorausnahme von Mes-
siaen" (S. 126) spricht und an anderen Stellen 
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die von Schulhoff benutzten modalen Skalen 
mit Bezug aufMessiaens System der Modi be-
stimmt (vgl. etwa S. 187), ist gleichfalls halt-
los, weil hierdurch Zusammenhänge angedeu-
tet werden, die historisch gesehen keinerlei Be-
stand haben und zudem ohne jeglichen Mehr-
wert für die Ausführungen bleiben. 

Ein Vergleich vonEberlesStudiemitderum-
fangreichen Untersuchung von Miriam Weiss 
ist insofern schwierig, als beide Bücher nicht 
nur thematisch unterschiedlich gelagert sind, 
sondern darüber hinaus als Werkmonogra-
fie einerseits und als Dissertation andererseits 
funktional unterschiedliche Bestimmungen 
erfüllen. Eberle vermag zwar insgesamt einen 
genauen Überblick über die kompositorische 
Entwicklung von Schulhoffs Klaviermusik zu 
geben, doch geht sein Blick naturgemäß nicht 
über diese Werkgruppe hinaus. Insofern muss 
sein Buch mit dem Wissen darum gelesen wer-
den, dass zwischenzeitlich auch andere Ent-
wicklungen im CEuvre des Komponisten zu 
beobachten sind. Genau dies leistet Weiss, in-
dem sie den Blick weit über die Klaviermusik 
hinaus richtet und zeigt, wie sich bei Schul-
hoff der Jazz - so etwa in der Oper Flammen 
(1923-32) oder dem Oratorium H.M.S. Royal 
Oak (1930) - den unterschiedlichsten musi-
kalischen Kontexten und Gattungen anpasse, 
wie er jeweils musikalisch verwandelt wird und 
welche Klischees und Assoziationen dabei von 
Fall zu Fall mit ihm verknüpft sind. Grundlage 
der Ausführungen ist eine detailgenaue und 
in ihren Einzelheiten sehr gut nachvollzieh-
bare analytische Betrachtung einer repräsenta-
tiven Auswahl aus Schulhoffs jazzinspirierter 
Musik, was die Bemühungen der Autorin un-
terstützt, die unterschiedlichen Bedeutungsfa-
cetten des Jazz - seinen Einsatz vom dadaisti-
schen und politischen Protestsymbol als Mittel 
der Provokation bis hin zu einem als salonfähig 
erachteten „Kunst-Jazz" - ganz gezielt zu be-
leuchten. Dabei gelangt Weiss zu einer Bestim-
mung, die Eberles im Titel seiner Arbeit festge-
schriebenen Bild vom „Vielsprachigen" ähnele: 
dass nämlich Schulhoff „die Vielfalt zu seinem 
ästhetischen Programm" erhebt, was ihn auch 
davon abhalte, ein „musikalischer Dogmati-
ker" zu sein (S. 15). 
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Einen besonderen Vorsprung verschaffe sich 
Weiss dadurch, dass sie ihre Ausführungen 
vor dem Hintergrund der kritischen Ausein-
andersetzung mit dem Forschungsgegenstand 
Jazz und der Diskussion seiner Rezeption wäh-
rend der 1920er Jahre in Deutschland ansie-
dele und in diesem Zusammenhang einigen 
Fragestellungen nachgeht, die Eberle lediglich 
anreißt. Dies führt letzten Endes dazu, dass 
die Autorin den Ryhthmus als zentralen Aus-
gangspunkt von Schulhoffs Jazzrezeption er-
kennt und überhaupt der rhythmischen Kom-
ponente auch dort einen starken Einfluss zu-
weist, ,,wo von Jazz erst einmal nicht die Rede 
ist" (S. 18), wie beispielsweise in dem Ballett-
mysterium Ogelala (1920), das eine Sequenz 
nur für Schlaginstrumente enthält. Gerade 
hieran wird deutlich, dass Schulhoffs Ansatz 
umfassender gedacht werden muss und das In-
teresse am Jazz nur ein Element ist, das - frei-
lich auf hervorstechende Weise - sein Schaf-
fen bestimmt und beispielsweise mit seinem 
Interesse an folkloristischen Fragestellungen 
korrespondiert. Darüber hinaus arbeitet Weiss 
aber auch die Einflüsse, denen sie Schulhoff 
ausgesetzt siehe, mit bewundernswerter Kon-
sequenz heraus und zeigt, wie im Denken des 
Komponisten gedankliche Bezüge auf Expres-
sionismus einerseits und Dadaismus (und da-
mit auch Jazz) andererseits in komplexer Weise 
ineinandergreifen, obgleich sie sich von ihrem 
theoretischen und/oder ästhetischen Anspruch 
her zu widersprechen scheinen. 

Dass der Band auch jenseits der Beschäfti-
gung mit Schulhoff sehr lesenswert und für die 
Forschung aufschlussreich ist, belegen die ein-
leitenden Kapitel, die eine genaue Auseinan-
dersetzung mit dem „Forschungsgegenstand 
Jazz" beinhalten und der Frage nachgehen, wa-
rum er - im Sinn einer Projektionsfläche für 
bestimmte Klischees, die sich argumentativ ge-
gen die europäische Musik richteten - als neue 
musikalische Anregung für die Kunstmusik 
verstanden wurde. Hier sind die Problematik 
der musikwissenschaftlichen Annäherung, die 
terminologische Unschärfe der verwendeten 
Begriffe, aber auch die Deutungs- und Um-
gangsmöglichkeiten mit einer als „Idiom" ver-
standenen Musizierart und dem damit verbun-
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denen „musikalischen T ranskulturationspro-
zess" (S. 23) sehr genau umrissen und in ihren 
Grundproblemen auf den Punkt gebracht. 

Aufschlussreich ist es schließlich, beide Bü-
cher dort miteinander zu vergleichen, wo sich 
ihre Autoren auf identische Werke fokussie-
ren. Dabei werden nicht nur kleinere Schwä-
chen in Eberles Buch stärker sichtbar, so etwa 
der Umstand, dass trotz der Bemühungen des 
Autors die schwierige Frage nach den Eigen-
arten von Schulhoffs Jazzbegriff nur unbefrie-
digend beantwortet wird. Diesbezüglich lässt 
Weiss nicht nur wesentlich mehr Initiative er-
kennen, sondern wartet auch mit echten, aus 
verschiedenen argumentativen Kontexten he-
raus begründeten Deutungsvorschlägen auf. 
Darüber hinaus geht sie generell stärker in die 
Tiefe, indem sie nach kulturgeschichtlichen 
Entsprechungen zu den besprochenen Phä-
nomenen sucht, so wenn sie beispielsweise 
die Fünf Grotesken von den existenziellen Kri-
senerfahrungen der damaligen Zeit her be-
trachtet und sie nicht vom Pittoresken her zu 
bestimmten versucht, wie Eberle dies tut. Ge-
rade in Bezug auf diese Stücke arbeitet sie zu-
dem Schulhoffs Beziehung zu Max Reger, die 
für Eberle eher eine Marginalie bleibt, anhand 
analytischer, insbesondere rhythmischer De-
tails heraus. Durch einen solchen Zugriff auf 
ihren Gegenstand gelingt es der Autorin im 
Verlauf ihrer Studie aber auch, eine Konstante 
innerhalb von Schulhoffs Bezügen auf Phäno-
mene aus Musik, Kunst oder Gesellschaft zu 
benennen - ein Element, das im Grunde kon-
sequent auf die nachmalige Abkehr vom Jazz 
in den 1930er Jahren zugunsten einer primär 
politisch verstandenen Ausrichtung musika-
lischer Aktivitäten hinausläuft. 
(Dezember 2011) Stefan Drees 

Hanns Eis/er Gesamtausgabe. Serie IX 
Schriften. Band 4.1: Briefe 1907-1943. Hrsg 
von Jürgen SCHEBERA und Maren KO-
STER. Wiesbaden u. a.: Breitkopf & Härte! 
2010. XXVIl 532 S. , Abb. 

,,Hanns Eislerwar kein systematischer Brief-
schreiber " - wer seine Einleitung so beginnt 
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wie die Herausgeber des nun vorliegenden er-
sten Bandes der Briefedition innerhalb der 
Hanns Eis/er Gesamtausgabe, der dämpft Er-
wartungen und bestätigt sie zugleich. Tatsäch-
lich entfaltet sich hier kein biografisches Pano-
rama; dagegen steht schon die geringe Über-
lieferungsdichte der Korrespondenz, die erst 
ab den späten dreißiger Jahren signifikant zu-
nimmt. Andererseits bieten sich bei der Lek-
türe immer wieder punktuelle Neuansichten 
dieses Lebens, die zu Ergänzungen und Dif-
ferenzierungen der zu ideologischer Homo-
genisierung neigenden Eisler-Biografik einla-
den. Wenn Eisler beispielsweise George Grosz 
(,,ein ganz abscheulicher, platter Spießbür-
ger", S. 100) und den zuvor noch hochgelobten 
Joris Ivens (,,ein dreckiger Konjunkturmann", 
S. 101) ziemlich rüde abqualifiziert oder Erwin 
Piscator im Zusammenhang mit der Ersten 
Arbeitermusikolympiade von 1935 „Leicht-
fertigkeit, Vereinsmeierei und metaphysische 
Konzeptionen" vorwirft (ebd.), wird deutlich, 
dass der Kreis revolutionärer Künstler weit 
mehr von ästhetischen und weltanschaulichen 
Verwerfungen durchzogen war, als eine an sei-
nem Zentralgestirn Brecht ausgerichtete Per-
spektive erkennen lässt. Brechts Dominanz in-
dessen steht auch für Eisler außer Frage. Seine 
Briefe an den Dichter und binnen kurzem auch 
Duzfreund geben sich bei aller Lockerheit im 
Ton ebenso bereitwillig unterordnend wie die 
an den Lehrer Schönberg (vgl. z. B. S. 74 f.). 

Die Ausgabe trennt nicht nach Korrespon-
denzpartnern, sondern vereinigt alle Briefe 
und briefähnlichen Mitteilungen in chrono-
logischer Reihenfolge. Einige scheinen indes 
zu fehlen, so der in einer früheren Publikation 
des Herausgebers (Jürgen Schebera: Hanns Eis-
/er. Eine Biographie in Texten, Bildern und Do-
kumenten, Mainz u. a. 1998, S. 109) teilweise 
zitierte Brief Eislers an Hedi Gutmann vom 
12. Februar 1933. Warum er nicht aufgenom-
men wurde, ist nicht klar; immerhin kann er, 
wie auch andere eventuell noch auftauchende 
Quellen, im geplanten Addenda-Teil der Aus-
gabe nachgeliefert werden. 

Der um fang- und kenntnisreiche Kommen-
tarteil des Bandes erweist sich als ausgespro-
chen hilfreich. Neben dem Personen- wäre al-


