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The Theme of the Holocaust in Music by Composers from the Former Soviet Union
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Inesa DVUZHILNAYA
(Yanka Kupala Grodno State University, Grodno)

Der Holocaust als Thema der Musik von Komponisten aus der
ehemaligen Sowjetunion

Die Autoren von Werken iiber den Holocaust in der UdSSR waren seit
1943 grundsitzlich jiidische Komponisten: Mieczyslaw Weinberg, Grigo-
rij Frid (Fried), Isaak Svarc, Aleksandr Gali¢, Sergej Berinskij, Aleksandr
Vustinyj, Mihail Bronner (Russland), Genrih Vagner, Edi (Eta) Tyrmand,
Lev Abelovi¢, Oleg Sonin (Weifirussland), Dmitrij Klebanov (Ukraine),
Vladimir Chvojnickij (Lettland), Zlata Tka¢ (Moldawien).

Die Schwerpunkte des Vortrags liegen bei der Frage der Entwicklung des
biirgerlichen Standpunktes in der Musik von Dmitrij Sostakovi¢, Jevgenij
Stankovi¢ (Ukraine); bei der geringfiigigen Zahl von Werken, die sich mit
dem Holocaust auseinandersetzen bzw. bei der Zugehorigkeit zu unter-
schiedlichen Genres. Weitere Schwerpunkte sind der historische Kontext
von musikalischen Kompositionen wihrend des stalinistischen Regimes
und der “Tauwetter-Periode” unter Chruscév; die Auffithrungspraxis und
das Auffithrungsverbot bestimmter Werke; die dem Holocaust gewidmete
Musik der 1970er-Jahre und in der Phase der Emigration von Juden aus
der UdSSR. Behandelt wird weiters das thematische Interesse der Kompo-
nisten der “zweiten Generation” (Aleksandr Vustin, Sergej Berinskij, Oleg
Sonin) sowie die Jahre 1985-1990 als Epoche der offenen Widerspiegelung
der Holocaust-Thematik in der Musik des postsowjetischen Raums sowie
einzelne Urauftithrungen von Kompositionen und ihre Rezeption in der
Presse.

Weiters werden die einzelnen musikalischen Gattungen, die sich mit dem
Holocaust auseinandersetzen, thematisiert: Genres des Gedenkens, mit
Sprache arbeitende Genres, symphonische Musik, Kammer- und Instru-
mentalmusik.

Inesa Dvuzhylnaya, PhD, ist Dozentin der Musikwissenschaft an der Janka Kupala Grodno
Staats-Universitdt und lehrt mehrere Disziplinen der Musik an der Musikhochschule in Grod-
no. Zu ihren Publikationen zéhlen viele musikhistorische Skripten fiir Musikschulen in Weif3-
russland und fiir Universitétsstudenten, Studien der Musik des 20. Jahrhunderts in Europa und
Amerika (2000) und, gemeinsam mit Svetlana Kovshik, Musikgeschichte Weissrusslands (2000),
die Monographie Amerikanischer musikalischer Minimalismus (2010), sowie iiber 20 Artikel
publiziert in Weissrussland, Russland, der Ukraine und Deutschland. Teilnahme an vielen in-
ternationalen Konferenzen mit Beitrdgen zum Holocaust in der Musik und zeitgendssischer
Musik.

inessa2z@mail.ru

W..IENER WIESENTHAL INSTITUT Simon Wiesenthal Konferenz: 4. bis 6. Oktober 2011, Wien
FUR HOLOCAUST-STUDIEN (VWI)
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Inesa DVUZHILNAYA
(Yanka Kupala Grodno State University, Grodno)

The Theme of the Holocaust in Music by Composers from the
Former Soviet Union

Those composers who wrote pieces about the Holocaust in the Soviet Un-
ion since 1943 usually had Jewish roots: Mieczyslaw Weinberg, Grigori
Frid (Fried), Isaak Shvarc, Aleksandr Galich, Sergej Berinski, Aleksandr
Vustiny, Mihail Bronner (Russia), Genrih Vagner, Edi (Eta) Tyrmand, Lev
Abelovich, Oleg Sonin (Belarus), Dmitri Klebanov (Ukraine), Vladimir
Chvojnicki (Latvia), Zlata Tkach (Moldavia).

This contribution will focus on the question of the development of the civil
viewpoint in music by Dmitri Shostakovich, Jevgeni Stnakovich (Ukraine)
as well as the small number of works that deal with the Holocaust and
the wide range of genres they belong to. Further questions raised will be
the historical context of musical compositions during the Stalinist regime
and the “Thaw” under Khrushchev, performance practice and the perfor-
mance ban on certain works, music dedicated to the Holocaust from the
1970s and from the phase of emigration of Jews from the Soviet Union.
The thematic interest of composers of the “second generation” (Aleksandr
Vustin, Sergej Berinskij, Oleg Sonin) and the years 1985-1990 as an ep-
och of open reflection of the subject of the Holocaust in the music of the
post-Soviet space as well as individual premiers of compositions and their
reception in the press.

Further, I will take note of the musical genres that have been used to con-
front the Holocaust as a musical topic: genres of commemorative music,
genres working with spoken word, symphonic music, chamber music and
instrumental music.

Inesa Dvuzhylnaya, Ph.D. is associate professor of musicology at the Yanka Kupala Grodno
State University and an instructor in a wide range of music disciplines at the Music College in
Grodno. Among her publications are several course packs in musical history for music schools
in Belarus as well as for college students: Studies in the 20th Century Music of Europe and the
Americas (2000), and tog. with Svetlana Kovshik Music History of Belarus (2000), the mono-
graph American musical minimalism (2010) as well as over 20 articles published in Belarus,
Russia, Ukraine, and Germany. She is a frequent participant at international conferences pre-
senting her papers on the Holocaust in music and contemporary music.

inessa2z@mail.ru

WIENER WIESENTHAL INSTITUT
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Sabine FEISST

(Arizona State University, Tempe, AZ)

Holocaust-Gedenken in der Musik - Vier deutsche Komponisten
als Fallbeispiele

Das Gedenken des Holocaust, dem dunkelsten Kapitel der deutschen
Geschichte, ist nach wie vor ein schwieriges und umstrittenes Thema in
Deutschland, wo Antisemitismus, Verdrdngung des Holocaust , aber auch
Diskussionen um die Angemessenheit von kiinstlerischen Reprisenta-
tionen des jiidischen Volkermordes bis heute anhalten. Dennoch haben
deutsche Komponisten immer wieder Werke der Erinnerung an den Ho-
locaust geschrieben - von quasi-dokumentarischen Werken bis hin zu
sehr indirekten Anndherungen an dieses Thema sind die verschiedensten
Stilrichtungen vertreten.

In diesem Beitrag setze ich mich mit nicht-jiidischen Komponisten aus
Ost- und Westdeutschland auseinander, die dem Holocaust gewidmete
Erinnerungswerke vor und nach dem Kalten Krieg komponiert haben. Ich
werde weiters erkunden, weshalb sich diese Komponisten dazu entschie-
den haben, dem jiidischen Leiden wihrend des Zweiten Weltkrieges zu
gedenken, und analysieren, wie sie dieser Aufgabe gegeniiber traten. Als
Fallbeispiele untersuche ich hierzu Georg Katzers Kassettenstiick Aide —
mémoire, Aribert Reimanns Kumi Ori, Vertonungen von Paul Celans Ge-
dichten und Psalmen, sowie Boris Hegenbarts und Volker Straebels 9-11-
1938, welches auf Schonbergs Kristallnacht Fuge basiert.

Es ist bisher wenig bekannt iiber Holocaust-Gedenken und -Erinnerung
in der deutschen Musik, stammt dies doch von Komponisten, die mit einer

Generation der Tater, Mittater und Mitldufer assoziiert sind. Mein Beitrag,
der die Forschung von Ben Arnold, Joy Calico, Matthias Kontarsky, Ma-
thias Lehman und anderen sowie neue Materialien und Perspektiven in
Betracht zieht, soll zu einem differenzierterem Verstindnis dieses Aspekts
der Musikgeschichte beitragen.

Sabine Feisst ist Dozentin der Musikgeschichte und Literatur an der Arizona State Univer-
sity. Thre Forschungsschwerpunkte sind Schonberg, Exilstudien, experimentelle Musik und
Eko-Kritik und sie ist Autorin von Der Begriff “Improvisation” in der neuen Musik (1997),
Schoenbergs New World: The American Years (Schonbergs neue Welt. Die Amerikanischen
Jahre) (2011) sowie zahlreichen Artikeln tiber die Musik des zwanzigsten Jahrhunderts. Mo-
mentan Bearbeitung von zwei Binden mit Schonbergs Korrespondenz fiir Schoenberg in
Words (Schonberg in Worten), einer 9-bandigen Ausgabe der Oxford University Press.
sabine.feisst@asu.edu

W..IENER WIESENTHAL INSTITUT Simon Wiesenthal Konferenz: 4. bis 6. Oktober 2011, Wien
FUR HOLOCAUST-STUDIEN (VWI)
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Sabine FEISST
(Arizona State University, Tempe, AZ)

Commemorating the Holocaust in Music - Case Studies of Four
German Composers

Commemorating the Holocaust, the darkest chapter in German history,
has remained a difficult and controversial issue in Germany, as anti-Sem-
itism, repression of the Holocaust and debates about the appropriateness
of artistic representations of the Jewish genocide have lingered to this day.
Nonetheless, German composers have continuously offered Holocaust
tributes, ranging from quasi-documentaries to very oblique rapproche-
ments to this subject in very diverse styles.

I examine non-Jewish composers in East and West Germany who have
created Holocaust memorials before and after the Cold War. I also explore
why these composers have felt inclined to memorialise the Jewish suffer-
ing during World War II and how they approached this task. I focus on
Georg Katzer’s tape piece Aide — mémoire, Aribert Reimann’s Kumi Ori,
settings of Paul Celan poems and Psalms, and Boris Hegenbart’s and Volk-
er Straebel’s 9-11-1938, based on Schoenberg’s Kristallnacht Fugue.

Little is known about German musical Holocaust commemoration and
memorials of composers associated with the generation of culprits, ac-
complices and bystanders. Considering research by Ben Arnold, Joy Cal-
ico, Matthias Kontarsky, Mathias Lehman, among others as well as new
materials and perspectives I intend to contribute to a more differentiated
understanding of this aspect of music history.

Sabine Feisst is associate professor of music history and literature at Arizona State University.
Focusing her research on Schoenberg, exile studies, experimental music and eco-criticism,
she is the author of Der Begriff “Improvisation” in der neuen Musik (‘Improvisation’ in new
music) (1997), Schoenbergs New World: The American Years (2011) and numerous essays on
twentieth-century music. She is currently preparing two volumes of Schoenberg correspond-
ence for Schoenberg in Words, a nine-volume set commissioned by Oxford University Press.

sabine.feisst@asu.edu

WIENER WIESENTHAL INSTITUT
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Sophie FETTHAUER
(Universitdt Hamburg)

Sami Feders Zamlung fun katset un geto lider und Reuben Lipschitz’
Lebedik amkho... Zwei Liederbiicher aus dem DP-Camp Bergen-Belsen

In diesem Vortrag wird es um den frithen dichterischen und musikali-
schen Umgang der Uberlebenden mit dem Holocaust gehen. Zwei Lie-
derbiicher, publiziert 1946 im Displaced Persons Camp Bergen-Belsen,
werden ausgehend von ihrem Entstehungskontext vorgestellt und insbe-
sondere mit Blick auf die in ihnen enthaltenen dokumentarischen Strate-
gien und politischen Aspekte miteinander in Beziehung gesetzt: Wahrend
Sami Feder in der Zamlung fun katset un geto lider sein Hauptaugenmerk
auf die Dokumentation von KZ- und Ghettoliedern legte, publizierte Reu-
ben Lipschitz in Lebedik amkho ... (Lebendiges Volk) von ihm selbst ver-
fasste Lieder und Gedichte, die auf die Verfolgungszeit ebenso wie auf die
aktuelle Situation der Uberlebenden Bezug nahmen. War Feders Samm-
lung als Zeugnis der vorangegangenen Katastrophe gedacht, so war fiir
Lipschitz eher die satirische Kritik charakteristisch. Die beiden Publikati-
onen markieren damit auch die Unterschiede, wie sie von dem von Feder
geleiteten und mit seinem Repertoire primar auf die Vergangenheit aus-
gerichteten Kazet-Theater und der politisch links orientierten Jiddischen
Arbeiterbiihne, an deren erster Auffithrung Lipschitz mitwirkte, représen-
tiert wurden - beides Theatergruppen die das genannte Liedrepertoire auf
die Bithne brachten und teilweise regelrecht inszenierten. Entsprechend
unterschiedlich war auch die zeitgendssische Rezeption. Lebedik amkho. ..
erfuhr vermutlich wegen seiner kritischen Haltung in der DP-Presse kei-
nerlei Resonanz, die Zamlung fun katset un geto lider wurde dagegen nicht
nur in der Bergen-Belsener, sondern auch in der internationalen jiddi-
schen Presse besprochen und als Beitrag zum kulturellen Gedéchtnis der
Juden aufgefasst.

Sophie Fetthauer, Studium der Historischen und Systematischen Musikwissenschaft sowie der
Neueren Deutschen Literatur an der Universitat Hamburg, 1998 Magister Artium, 1998 For-
schungsauftrag der Deutschen Grammophon Hamburg, 2000-2002 Stipendium der Friedrich
Ebert Stiftung, 2002 Promotion, 2003-2005 wissenschaftliche Mitarbeiterin an der Hochschule
fir Musik und Theater Hamburg, seit 2005 wissenschaftliche Mitarbeiterin des Lexikons ver-
folgter Musiker und Musikerinnen der NS-Zeit an der Universitidt Hamburg.
sophie@fetthauer.de
http://www.sophie.fetthauer.de

W..IENER WIESENTHAL INSTITUT Simon Wiesenthal Konferenz: 4. bis 6. Oktober 2011, Wien
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Sophie FETTHAUER
(Universitidt Hamburg)

Sami Feders Zamlung fun katset un geto lider und Reuben Lipschitz’ Lebedik
ambkho... Zwei Liederbiicher aus dem DP-Camp Bergen-Belsen

This lecture will deal with two Holocaust survivors’ early poetic and musi-
cal treatment of their experiences. Two songbooks published in 1946 in
the displaced persons camp Bergen-Belsen will be presented with a view
to the story of their origins. They will be compared under particular con-
sideration of the documentary strategies and political aspects contained
therein. While Sami Feder focused on the documentation of concentration
camp and ghetto songs in his Zamlung fun katset un geto lider, Reuben
Lipschitz published his own songs and poems about the persecution as
well as the current situation of the survivors in his Lebedik amkho ... (Liv-
ing People). While Feder’s collection was intended as a document of the
preceding catastrophe, satirical criticism was characteristic of Lipschitz’
work. Both publications thus also mark the differences represented by the
Kazet-Theater — under Feder’s directorship with a repertoire that primarily
dealt with the past — and the politically left-wing Jiddische Arbeiterbiihne,
where Lipschitz had taken part in the first performance. Both were thea-
tre groups that staged and at times truly performed the song repertoire
of these collections. The contemporary reactions were similarly different.
Lebedik amkho... received no resonance from the DP press, presumably
due to its critical position, while the Zamlung fun katset un geto lider was
reviewed and understood as a contribution to the Jewish cultural memory
not only in Bergen-Belsen, but in the international Jewish press.

Sophie Fetthauer studied historical and systematic musicology and modern German litera-
ture at the University of Hamburg. Magister Artium (MA) in 1998, research position with the
Deutsche Grammophon Hamburg in 1998, Friedrich Ebert Stiftung stipend 2000-2002, PhD
in 2002, assistant professor at the College for Music and Theatre Hamburg 2003-2005, since
2005 research fellow for the Lexikon verfolgter Musiker und Musikerinnen der NS-Zeit (Ency-
clopaedia of musicians persecuted during National Socialism) at the University of Hamburg.

sophie@fetthauer.de
http://www.sophie.fetthauer.de

WIENER WIESENTHAL INSTITUT

Simon Wiesenthal Conference: 2011 October 4 to 6, Vienna FUR HOLOCAUST-STUDIEN (VWI)
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Heike FREY
(Carl von Ossietzky Universitit Oldenburg)

Nahaufnahme und Groteske: Die Bestmannoper

Die Oper, 2006 am Theater Osnabriick uraufgefiihrt, greift den Fall Alo-
is Brunner auf. Brunner, 1912 in Osterreich geboren, rechte Hand Adolf
Eichmanns und von ihm als sein “bester Mann” bezeichnet, war mafigeb-
lich an der so genannten “Endlosung der Judenfrage” beteiligt. Als brutal
agierender Leiter von Sonderkommandos betrieb er die Deportation von
iiber 128 000 jiidischen Menschen aus Wien, Berlin, Griechenland, Frank-
reich und der Slowakei in die Konzentrations- und Vernichtungslager des
Dritten Reichs. Nach dem Ende des Zweiten Weltkriegs lebte Brunner
zundchst unter falschem Namen in Deutschland, nach seiner Enttarnung
1954 konnte er mit Unterstiitzung der Organisation Gehlen, dem Vorldu-
fer des Bundesnachrichtendienstes, nach Syrien entkommen, wo er als
Geheimdienstspezialist hochsten staatlichen Schutz genoss. Obwohl sein
Aufenthalt bekannt war und er Interviews gab, sich ungebrochen seiner
fritheren Taten rithmend, leugnete Syrien die Existenz Brunners, Auslie-
ferungsantrage wurden ignoriert. Zwei Anschldge mit Briefbomben, ver-
mutlich vom israelischen Geheimdienst, verletzten Brunner zwar, ansons-
ten blieb er jedoch unbehelligt.

Die Bestmannoper beleuchtet Taten und Lebensweg Brunners. Der Titel-
figur wird als Gegenspieler die Figur des Jaccuse gegentiber gestellt, des-
sen Vorbild Serge Klarsfeld ist. Klarsfeld horte als Kind in einem Versteck
die Gefangennahme seines Vaters durch Brunner bei einer Razzia der SS;
Arno Klarsfeld wurde in Auschwitz ermordet. Beate und Serge Klarsfeld
haben Jahrzehnte lang versucht, Alois Brunner fiir seine Verbrechen zur
Rechenschaft zu ziehen, scheiterten aber am mangelnden politischen Wil-
len bundesdeutscher Amter.

Mit der Bestmannoper haben der Komponist Alex Nowitz und der Lib-
rettist Ralph Hammerthaler den Komplex Alois Brunner auf eigenwillige
Weise in das Medium Musiktheater transformiert, die das Skandalose des
Falls pointiert. Die stark rhythmisierte und mit ungewohnlichen Klang-
farben gestaltete Musik, eine verknappte, comicartige Kunstsprache, die
bizarr gestaltete Zeichnung der Téter-Figuren bewirken eine Abstraktion
und Uberhéhung des Sujets. Fernab dokumentarischen Theaters ist ein
politisch brisantes und kiinstlerisch tiberzeugendes Werk gelungen: eine
groteske Oper, in deren Zentrum der Holocaust steht und die Fragen nach
politischen Versaumnissen und Verantwortlichkeiten stellt.

Der Vortrag greift einzelne Szenen der “Bestmannoper” heraus, um die
Faktur des Werks zu verdeutlichen: Wie kontrastiert die Oper die Spharen
der Tater und der Opfer? Wie lasst sich in Andeutungen, Verweisen, As-
soziationen das Geschehen des Holocaust fassen, ohne in moralisierende
Anklage zu verfallen, wie wird dargestellt, was in seiner Grausamkeit ei-
gentlich nicht mitteilbar, nicht verstehbar ist?

Heike Frey, Miinchen, Musikwissenschaftlerin und Volkskundlerin. Arbeitsschwerpunkte:
Neue Musik, Populdre Musik, regionale Musikforschung sowie Frauen- und Genderforschung.
Doktorandin an der Carl von Ossietzky-Universitit Oldenburg, Arbeitstitel der Dissertation:
Jenseits von ,Lili Marleen: Musik in der Truppenbetreuung im Zweiten Weltkrieg. Hauptamtlich
tatig in der Geschéftsfiihrung eines Miinchner Kulturzentrums.

heike.frey@web.de
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Heike FREY
(Carl von Ossietzky Universitit Oldenburg)

Close-up and Grotesque: The Bestmannoper

This opera, which premiéred in 2006 at the Theater Osnabriick, deals with
the case of Alois Brunner. Brunner, who was born in 1912 in Austria, was
considered Adolf Eichmann’s right hand and was described by Eichmann
himself as his “best man”. He played a decisive role in the so-called “final
solution of the Jewish question” As a brutal leader of a special commando,
he orchestrated the deportation of more than 128000 Jewish people from
Vienna, Berlin, Greece, France and Slovakia to concentration and exter-
mination camps of the Third Reich. After the end of the Second World
War, Brunner initially lived in Germany under a false name. He was then
able to flee to Syria upon his discovery in 1954 thanks to the support of
the Gehlen Organization, the predecessor of the Bundesnachrichtendienst
(German federal intelligence service). In Syria, he enjoyed highest state
protection as a secret service specialist. Although his whereabouts were
known and he gave interviews in which he boasted unbowed of his earlier
deeds, Syria continued to deny Brunner’s existence and ignored extradi-
tion requests. Other than injuries incurred from two letter bombs, which it
is assumed were sent by the Israeli secret service, he remained untouched.
The Bestmannoper highlights the deeds and life of Brunner. The title fig-
ure is juxtaposed with the figure Jaccuse, who is based on Serge Klarsfeld.
Klarsfeld listened to his father’s arrest by Brunner during a SS razzia from
his hiding place as a child: Arno Klarsfeld was later murdered in Aus-
chwitz. Beate and Serge Klarsfeld spent decades on their effort to bring
Alois Brunner to justice for his crimes, but failed due to the lack of politi-
cal will in the relevant German federal departments.

The composer Alex Nowitz and librettist Ralph Hammerthaler took the
subject of Alois Brunner and transformed it unconventionally into the
medium of musical theatre, whilst stressing the scandalous nature of the
case. The strong rhythms and unusual timbre of the music combined with
the shortened, comic-style artificial language and the bizarre depiction of
the criminals results in an abstraction and exaggeration of the subject. Far
from documentary theatre, there emerged a politically poignant and artis-
tically convincing piece: a grotesque opera that places the Holocaust at its
centre and questions political failures and responsibilities.

The lecture will highlight single scenes from the Bestmannoper in order
to approach the piece’s style: How does the opera contrast the spheres of
the perpetrators and the victims? How are implications, references and
associations employed in order to capture the Holocaust without falling
into the trap of moralising accusation? How is that which cannot be told,
cannot be understood in its cruelty, depicted?

Heike Frey, Munich, musicologist and folklorist. Research focus: new music, popular music,
regional musicology and well as women’s and gender studies. PhD candidate at the Carl von
Ossietzky University Oldenburg, working title of her dissertation: Jenseits von ,Lili Marleen'
Musik in der Truppenbetreuung im Zweiten Weltkrieg. (Beyond ‘Lili Marleen. Music in Second
World War troop entertainment). Professionally works as business manager of a Munich cul-

tural centre.

heike.frey@web.de
. ) . WIENER WIESENTHAL INSTITUT
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Tina FRUHAUF
(Columbia University in the City of New York, NY)

Der Holocaust und die deutsche Musikwissenschaft, 1945-1989

Pamela M. Potter schrieb 2008 in ihrem Artikel Jewish Music and German
Science (Jidische Musik und deutsche Wissenschaft), dass jiidische Mu-
sik in der Forschung deutschsprachiger, mitteleuropdischer Musikwissen-
schaftler (sowohl jidischer als auch nicht-jiidischer Herkunft) weitgehend
ignoriert worden ist, insbesondere wihrend der Bliitezeit der Musikwis-
senschaften. Das verhilt sich ebenso beziiglich dem Thema Holocaust:
Musikwissenschaftler der Nachkriegszeit vermieden gar die Themen Mu-
sik wahrend des “Dritten Reiches” (Deutschland unter den Nationalso-
zialisten zwischen dem Ende der Weimarer Republik und dem Ende des
Zweiten Weltkrieges), wahrend des Holocaust (der systematischen Mas-
senvernichtung der Juden zwischen 1941 und 1945) oder auch als Objekt
des Antisemitismus. Erst in den 1980er Jahren dnderte eine neue Genera-
tion von Wissenschaftlern die Erforschung dieser Thematik. In meinem
Beitrag untersuche ich diese Liicke in der deutschen Musikwissenschaft
gegeniiber der Musik im Dritten Reich, wahrend des Holocaust und als
Objekt des Antisemitismus. Einerseits erkenne und erkldre ich diese Lee-
re, andererseits weise ich hin auf bemerkenswerte Ausnahmen, namlich
nennenswerte Publikationen, die versucht haben die Liicken zu fiillen,
und platziere diese in den breiteren Kontext der Erforschung jiidischer
Musik. Obwohl sich die deutsche Musikwissenschaft zu einem gewissen
Mafle mit der Vergangenheit (1933-1945) auseinandersetzte, publizierten
Forscher eher eng gesteckte und methodologisch unzuldngliche Studien,
die vornehmlich die Tdter und nicht die “Opfer” behandelten. In diesem
Vortrag soll die Position der jiidischen Musik in der Forschung nach dem
Holocaust erklart werden, wobei Kontinuitét, allgemeines Forschungsin-
teresse und der Kanon, die Verfiigbarkeit von Quellen und die akademi-
sche Topographie in Betracht gezogen werden.

Tina Frithauf - promovierte Musikwissenschaftlerin, Autorin und Organistin - nimmt der-
zeit einen Lehrauftrag an der Columbia University in New York wahr. Sie ist Redakteurin der
Bibliografie Répertoire International de Littérature Musicale (RILM). Thr Buch Orgel und Orgel-
musik in deutsch-jiidischer Kultur ist in deutscher und englischer Sprache erschienen. In Kiirze
bringt Tina Frithauf eine Anthologie Deutsch-Jiidischer Orgelmusik heraus.

tfruhauf@gc.cuny.edu
WIENER WIESENTHAL INSTITUT Simon Wiesenthal Konferenz: 4. bis 6. Oktober 2011, Wien
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Tina FRUHAUF
(Columbia University in the City of New York, NY)

The Holocaust and German Musicology, 1945-1989

In her 2008 article Jewish Music and German Science, Pamela M. Pot-
ter states that Jewish music has been largely ignored in the scholarship
of German-speaking Central European musicologists (both Jewish and
non-Jewish), especially during the heyday of musicological growth. This
is also true when it comes to the Holocaust. Indeed, postwar musicolo-
gists avoided the subjects of music during the “Third Reich” (that is Nazi
Germany from the end of the Weimar Republic to the end of World War
II), the Holocaust (systematic mass extermination of the Jews from 1941
to 1945), and as object of anti-Semitism. Only in the 1980s with a new
generation of scholars did a change occur toward research in those sub-
ject areas. I am investigating the so-called “lacuna” German musicology
faced vis-a-vis music during the Third Reich, the Holocaust, and as an
object of anti-Semitism. While acknowledging and explaining the void, I
will point to notable exceptions, i.e. noteworthy publications that try to fill
the gaps, and contextualise them in the broader framework of studies on
Jewish music. While German musicology dealt to some extent with its past
(1933-1945), scholars published rather narrow and methodologically in-
adequate studies, focusing predominantly on the perpetrators rather than
the “victims” My paper seeks to explain the position Jewish music had in
post-Holocaust scholarship by considering the subjects of continuity, gen-
eral research interest and the canon, resource availability, and academic

topography.

Tina Frithauf is a musicologist, writer, and a professional organist. She is currently serving on
the faculty of Columbia University in New York. She is also editor at Répertoire International de
Littérature Musicale (RILM). Tina Frithauf is the author of The Organ and Its Music in German-
Jewish Culture (Oxford University Press, 2009). An anthology of German-Jewish organ music

with A-R Editions is in production.

tfruhauf@gc.cuny.edu
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Katrin GERLACH

(Stiftung Hindel-Haus, Halle)

Das “Politische Oratorium” - eine Gattung der ‘Vergangenheitsbe-
wiltigung’

Mit der urspriinglich geistlichen Gattung Oratorium weltliche Inhalte
zu transportieren ist kein Novum des 20. Jahrhundert, doch fithren die
traumatischen Ereignisse des Nationalsozialismus zu einer deutlichen
Zunahme explizit “Politischer Oratorien”. Neuere Untersuchungen zum
Themenfeld sprechen von der Entgrenzung dieser Gattung im Zuge der
Politisierung der Musik. Der Ubergang zu &hnlichen Genres wie Requiem,
Kantate, Messe einerseits und dem Musikdrama, der Oper als Tendenz zur
szenischen Auffithrung andererseits scheint flielend. Anhand ausgewéhl-
ter Werke wie etwa die Jiidische Chronik (1961), Ich wandte mich um und
sah an alles Unrecht, das geschah unter der Sonne (1970) und Die Glocke
von Buchenwald (1974/75) sollen durch die Analyse der Behandlung un-
terschiedlicher Protagonisten (Sprecher, Sprechchor, Soli, Chor, Orchester
usw.) und der Auftithrungspraxis gattungsspezifische Aspekte extrahiert
werden. Dariiber hinaus werden verwandte Textgrundlagen und Autoren
hinsichtlich ihrer Wirkung untersucht. Der Vortrag fokussiert die Verar-
beitung des Textinhalts in der Musik (Kompositionstechnik) unabhéngig
von der dsthetischen Fragestellung nach der (Un-)Moglichkeit des Kom-
ponierens iiber den Holocaust.

Fir die Werkwirkung ist auch die Perspektive der seit den 1960er-Jahren
anhaltenden ,Vergangenheitsbewiltigung‘ ausschlaggebend, die mit der
Teilung Deutschlands im Zeichen des Kalten Krieges different und am-
bivalent verlduft. Denn gerade am (ideologisch geprigten) Vergangen-
heitsbild und dem jeweiligen dsthetischen Kunstverstindnis spiegeln sich
“Erfolg” und “Misserfolg” einer Komposition; und damit auch die Etablie-
rung der Gattung des “Politischen Oratoriums” im 20. Jahrhundert.

Katrin Gerlach, 2004-2009 Studium der Historischen Musikwissenschaft, Neueren/Neues-
ten Geschichte und Allgemeinen Padagogik an den Universititen Bamberg und Wiirzburg,
Studienstipendiatin der Heinrich-Boll-Stiftung; 2009-2010 Wissenschaftliche Hilfskraft im
Deutschen Musikinformationszentrum (Bonn); seit Oktober 2010 Projektkoordinatorin des
Forschungsprojekts Grundlagenforschung zur Rezeptionsgeschichte Hindels in den Diktaturen
Deutschlands; seit April 2011 Promotionsstipendiatin der Heinrich-Boll-Stiftung, Promoti-
onsprojekt zur musikalischen ,Vergangenheitsbewiltigung® des “Dritten Reiches” in der DDR

und der BRD.
katrin.gerlach@haendelhaus.de
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FUR HOLOCAUST-STUDIEN ([VWI) Partituren der Erinnerung — Der Holocaust in der Musik
I

14



Katrin GERLACH
(Stiftung Hindel-Haus, Halle)

The “Political Oratorio” — a Genre of ‘Vergangenheitsbewiltigung’

While it is not new to the 20th century to convey worldly meanings by the
originally spiritual genre of the oratorio, the traumatic experiences of Na-
tional Socialism did lead to a notable growth of explicitly “political orato-
rios”. New research on the topic speaks of the delimitation of this genre in
the course of the politicisation of music. However, the transition from this
to similar genres, such as the requiem, cantata or mass on the one hand
and the musical drama and the opera in line with a tendency towards sce-
nic performance on the other, appear to be fluid. At hand of selected works
such as the Jiidische Chronik (1961), Ich wandte mich um und sah an alles
Unrecht, das geschah unter der Sonne (1970) and Die Glocke von Buchen-
wald (1974/75), I will identify aspects that are specific to this genre at hand
of an analysis of the treatment of different protagonists (speaker, spoken
choir, solos, choir, orchestra, etc.) and performance practices. I will further
investigate related textual bases and authors regarding their effect on the
piece. This paper will focus on the treatment of textual content in music
(compositional technique) independently of the aesthetic question of the
(im)possibility of composing on the Holocaust.

The resonance of the works must also be considered in light of the per-
spective of Vergangenheitsbewiltigung (coming to terms with the past) as
it has developed since the 1960s and has undergone differing and ambiva-
lent developments due to the division of Germany during the Cold War.
It is the (ideologically shaped) image of the past and the given aesthetic
understanding of art that decides over such a composition’s “success” or
“failure”. The same is true of the establishment of the genre of the “political
oratorio” in the 20th century as a whole.

Katrin Gerlach studied historical musicology, modern and contemporary history and general
education studies at the Universities of Bamberg and Wiirzburg in 2004-2009. Student stipend
from the Heinrich-Boll-Stiftung; 2009-2010 research assistant at the Deutsches Musikin-
formationszentrum (Bonn); since October 2010 project coordinator of the research project
Grundlagenforschung zur Rezeptionsgeschichte Hindels in den Diktaturen Deutschlands (Fun-
damental research on the history of the reception of Handel in German dictatorships); since
April 2011 PhD student stipend from the Heinrich-Boll-Stiftung, dissertation project on the
musical Vergangenheitsbewiltigung of the “Third Reich” in the GDR and FRG.

Simon Wiesenthal Conference: 2011 October 4 to 6, Vienna

katrin.gerlach@haendelhaus.de
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Jeroen van GESSEL
(Rijksuniversiteit Groningen)

Holocaust-Kompositionen der letzten Jahrzehnte zwischen der Suche
nach Wiedergutmachung und dem Streben nach dem “quasi-Jiidischen”

Obwohl die Musikwissenschaft sich durchaus auch Kompositionen tiber
den Holocaust zum Thema gemacht hat, hat sich die Breite der Debatte
und Auswahl der Werke hauptsachlich durch das Renommee der betroffe-
nen Komponisten definiert. Dementsprechend liegt der Schwerpunkt der
Forschung bei einer Handvoll Werke anerkannter Meister wie Schonberg,
Schostakovitsch, Tippett, Hartmann, Nono und Reich. Dieser Beitrag be-
trifft aber die wachsende Anzahl von Kompositionen, die die Erinnerung
an den Holocaust zum Thema haben und sich nicht den stilistischen Kon-
ventionen der zeitgendssischen Musik oder Nachkriegs- Avantgarde beu-
gen, sondern ein konservativeres Idiom gebrauchen, um den Hoérer direkt
emotional anzusprechen und so die These, dass das Einzigartige des Ho-
locaust die Moglichkeit einer treuen Wiedergabe oder direkten Identifika-
tion unmoglich macht, zu widerlegen. Werke dieser Art umfassen unter
anderem Ruth Schonthals Third String Quartet In Memoriam Holocaust
(1997), Lukas Foss’ Elegy for Anne Frank (1989), George Kingsleys Voices
From the Shadows (1997), Noam Sheriffs Revival of the Dead (1985), Alex-
ander Knapps A Yiddish Winterreise. A Holocaust Survivors Inner Journey
Told Through Yiddish Song (2006) and Isaac Schwartzs Yellow Stars (2000).
Ausgehend von diesen Werken wird dieser Beitrag folgende Fragen auf-
werfen: Gehen diese Werke auf das Bediirfnis ein, die Erinnerung an den
Holocaust durch die Fokussierung auf Trauer und die darauf folgende
Erlosung zu lindern? Wie funktionieren sie im Zusammenspiel mit den
verschiedenen Versuchen, eine jiidische Kultur in Europa neu zu erfinden,
welche Ruth Ellen Gruber mit einem Bediirfnis fiir das “quasi-jiidische”
erklart hat? Oder sollten sie als Indikatoren eines wichtigen Wandels ver-
standen werden - und zwar nicht im Umgang mit dem Holocaust sondern
in der Historiografie der Musik des zwanzigsten Jahrhunderts? Sind sie
also vor allem als legitime Erben fritherer Werke wie Max Helfmans Naye
Hagode. A Choral Tone Poem of the Warsaw Ghetto Uprising (1948), Franz
Waxmans Song of Terezin (1964) oder Grigori Frids Diary of Anne Frank
(1976) zu verstehen - jener Musik, die von Musikhistorikern als unwichtig
betrachtet wurde, aber in den letzten Jahren neues Leben erfuhr? Dieser
Beitrag wird durch seine Antworten auf diese Fragen auch die breitere De-
batte zur Moral jeglichen Versuches, den Holocaust darzustellen, anspre-

chen.
Jeroen van Gessel, Studium der Orgel am Utrechter Konservatorium und der Musikwissen-
schaft an der Universitit Utrecht, Promotion 2001 mit einer Dissertation iiber die von der
Niederldndischen Gesellschaft zur Forderung der Musik veranstalteten Kompositionswettbe-
werbe (1829-1879), zur Zeit Arbeit an einem Buch {iber das Stadttheater Straflburg (1886-
1944) und Lehre an der Universitit Groningen.
j.van.gessel@rug.nl
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Jeroen van GESSEL
(Rijksuniversiteit Groningen)

Holocaust Compositions from the Last Decades between the
Search for Redemption and the Quest for being “Virtually Jewish”

Although musicology has been willing to discuss compositions dealing
with the Holocaust, the scope of the debate and the selection of works have
been determined primarily by the renown of the composers involved. Thus,
the focus has shifted to a handful of works by acknowledged masters such
as Schoenberg, Shostakovich, Tippett, Hartmann, Nono and Reich. This
contribution, though, will concentrate on the increasing number of com-
positions that address the remembrance of the Holocaust whilst rejecting
any attempt to conform to stylistic conventions associated with contem-
porary music or the post-war avant-garde, using instead a more conserva-
tive idiom, which aims for a direct emotional appeal to the listener and
thus challenges the thesis that the uniqueness of the Holocaust precludes
the possibility of faithful representation or straightforward identification.
Among such works are Ruth Schonthal’s Third String Quartet In Memo-
riam Holocaust (1997), Lukas Foss’ Elegy for Anne Frank (1989), George
Kingsley’s Voices From the Shadows (1997), Noam Sherift’s Revival of the
Dead (1985), Alexander Knapp’s A Yiddish Winterreise. A Holocaust Survi-
vor’s Inner Journey Told Through Yiddish Song (2006) and Isaac Schwartz’s
Yellow Stars (2000). Using these works as point of departure, this contribu-
tion aims to address questions such as: Are these works catering to a need
to soothe the memory of the Holocaust by foregrounding mourning and
subsequent redemption? How do they function against the background
of the various attempts to recreate Jewish culture in Europe, which Ruth
Ellen Gruber defined as emerging out of the need for something “virtually
Jewish”? Or should they be viewed as indicators of a major shift not in
dealing with the Holocaust but in the historiography of twentieth-century
music — are they primarily to be considered the legitimate heirs of earlier
works, like Max Helfman’s Naye Hagode. A Choral Tone Poem of the War-
saw Ghetto Uprising (1948), Franz Waxman'’s Song of Terezin (1964) or Gri-
gori Frid’s Diary of Anne Frank (1976), that were considered unimportant
by music historians but have been revived in recent years? In answering
these questions, this contribution will also draw on the broader debate on
the ethics of any attempt to represent the Holocaust.

Jeroen van Gessel studied the organ at the Utrecht Conservatory and Musicology at Utrecht
University, where he obtained his Ph.D in 2001 with a dissertation on the composition contests
organised by the Dutch Society for the Promotion of Music (1829-1879). He is currently work-
ing on a book about the Strasbourg Municipal Theatre (1886-1944) and teaches musicology at

Groningen State University.

j.van.gessel@rug.nl
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Friederike GREMLIZA
(Universitdt Hamburg)

Die Bedeutung des Musikalischen fiir die Poetik des Postmemory

Seit dem Ende des Kalten Krieges ist das Gedenken an den Holocaust ge-
pragt von einer gesellschaftlichen und politischen Obsession mit Trauma
und Erinnerung. So erklirt sich nicht nur die populdre Behauptung, bei
dem vermittelten und indirekten Verhiltnis der so genannten “zweiten”
und “dritten” Generation zum Holocaust handle es sich um eine wie auch
immer geartete Form von “Erinnerung’, sondern auch eine von vielen heu-
tigen Holocaust-Darstellungen verfolgte Asthetik, die durch das Evozieren
affektiver Reaktionen (Lachen, Weinen, Irritation, Ekel etc.) versucht, die
traumatische Qualitit der Holocaust-Erfahrung fiir den Leser “unmittel-
bar” erfahrbar zu machen. In diesem Zusammenhang soll ausgehend von
den musiksoziologischen Uberlegungen Theodor W. Adornos und Julia
Kristevas Begriff des Polylogue (1980) das besondere analytische Potential
einer musikalischen Metaphorik und eines musikalischen Re-enactments
fiir die Beschreibung dessen, was Marianne Hirsch Postmemory nennt,
untersucht werden. Dabei soll gezeigt werden, dass Musik in so unter-
schiedlichen Genres bzw. Medien wie Claude Lanzmanns epochalem Film
Shoah (1985) und Thane Rosenbaums fantastischem Roman The Golems
of Gotham (2002) die strukturelle Analogie fiir den Prozess des Erinnerns
liefert und in ihrer dissonanten Mehrstimmigkeit die Gleichzeitigkeit von
Schuld und Verdringung, Erinnerung und Vergessen, und von Barbarei
und Moderne zu suggerieren vermag.

Friederike Gremliza studierte Englische Philologie und Judaistik in Heidelberg und Berlin.
Thre Magisterarbeit Two Portraits of the Artist as a Young Man - James Joyce und Philip Roth
(2006) untersucht den postmodernen Kiinstlerroman. Anschlieend redaktionell firr das
Hamburger Politmagazin Konkret sowie frei fiirs Radio und Theater tétig. Seit 2009 schreibt
sie ihre Doktorarbeit bei Prof. Susanne Rohr an der Universitit Hamburg zu dem Thema Das
Lied vom Mord — Musikalische Prisenz in der Holocaust-Literatur seit 1990.

girafterl@yahoo.de
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Friederike GREMLIZA
(Universitdt Hamburg)

The importance of the musical aspect for the Poetik des Postmemory

Since the end of the Cold War, Holocaust remembrance has been char-
acterised by a societal and political obsession with trauma and remem-
brance. This explains the popular statement that the imparted and indirect
relationship of the “second” and “third” generations to the Holocaust con-
stitutes a type of “memory” of whichever form, as well as the aesthetics that
have dominated many contemporary depictions of the Holocaust, which
attempts to conjure up “directly” the traumatic quality of the experience of
the Holocaust by evoking affected reactions (laughing, crying, irritation,
disgust, etc.). Based on Theodor W. Adorno’s music sociological thoughts
and Julia Kristeva’s term of Polylogue (1980), I will analyse the particular
analytical potential of a musical metaphoric and a musical re-enactment
for the description of what Marianne Hirsch called Postmemory in this
context. It shall be shown that music in such different genres and media
as Claude Lanzmann’s epochal film Shoah (1985) and Thane Rosenbaums
fantasy novel The Golems of Gotham (2002) delivers a structural analogy
for the process of remembrance and is able to imply the simultaneity of
guilt and repression, remembrance and forgetting, barbarity and moder-
nity in its multi-voiced dissonance.

Friederike Gremliza studied English philology and Jewish studies in Heidelberg und Berlin.
Her Master’s thesis Two Portraits of the Artist as a Young Man - James Joyce and Philip Roth
(2006) treated the post-modern artistic novel. There followed editorial work for the Hamburg
political magazine Konkret as well as freelance work for radio and theatre. Since 2009, she has
been working on her PhD thesis Das Lied vom Mord - Musikalische Prisenz in der Holocaust-
Literatur seit 1990 (The song of murder - the presence of music in Holocaust literature since
1990) under the supervision of Prof. Susanne Rohr at the University of Hamburg.

Simon Wiesenthal Conference: 2011 October 4 to 6, Vienna
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Golan GUR
(Humboldt Universitdt zu Berlin)

Traumakomposition: Der Holocaust und das Bekenntnis der
Avantgarde in Chaya Czernowins Pnima... ins innere

Im Mittelpunkt von Chaya Czernowins erster Oper Pnima...ins innere,
die 2000 in Miinchen ihre Premiere erfahren hat, steht das traumatische
Erlebnis des Holocaust. Die Oper, basierend auf einem Roman des israeli-
schen Autors David Grossman (See Under: Love), behandelt den jiidischen
Holocaust als Symbol fiir die universelle Erfahrung von Trauma und sei-
ner Unkommunizierbarkeit. Die Oper ist weiters das erste Musikstiick,
das den Holocaust aus der Sicht der “zweiten Generation” - also den S6h-
nen und Tochtern der Uberlebenden -, adressiert. In diesem Vortrag er-
ortere ich die dsthetischen Vorstellungen und Darstellungsstrategien, die
dem Stiick zugrunde liegen. Von Czernowins eigener Analyse ausgehend,
werde ich die angespannte und schwierige Beziehung zwischen dem Pri-
vaten, das dem Traumaerlebnis anhaftet, einerseits, und dem Versuch, es
in einer iiberzeugenden kiinstlerischen Form auszudriicken, andererseits,
thematisieren. Ich werde das Argument weiterentwickeln, indem ich die
breiteren Implikationen dieser Herausforderung erforsche. Insbesondere
liegt mein Schwerpunkt auf dem Zusammenhang zwischen der Kunst des
zwanzigsten Jahrhunderts und ésthetischen Uberlegungen auf der einen
Seite und der Traumaerfahrung und Katastrophenbildern auf der anderen
Seite, sowie, hinzukommend, der besonderen Verantwortung die die mu-
sikalische Avantgarde, im Gegensatz zu weniger radikalen kiinstlerischen
Entwicklungen, fiir die Dokumentation und Kommunikation der Erin-
nerung an Fehler der Geschichte durch musikalische (und theatralische)
Medien, trégt.

Golan Gur, Studium an der Tel Aviv Universitit, abgeschlossen mit B.A. (2004) und M.A.
(2007). Zwischen 2003 und 2006 Lehr- und Forschungsbeauftragter des Instituts fiir Musik-
wissenschaft an ebendieser Universitat. 2007-2008 Studium an der Ludwig Maximilian Uni-
versitdt, Miinchen und Mitarbeit am Bayerischen Musiker-Lexikon Online. Zurzeit Promoti-
onsstudium in Musik-Soziologie an der Humboldt Universitét, Berlin. Seine Artikel sind in
Konferenzbinden und peer-review Zeitschriften erschienen.

golan_gur@hotmail.com
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Golan GUR
(Humboldt Universitdt zu Berlin)

Composing Trauma: The Holocaust and the Commitment of the
Avant-Garde in Chaya Czernowin’s Pnima... ins innere

The traumatic experience of the Holocaust lies at the core of Chaya Czer-
nowin’s first opera Pnima...ins innere, premiered at the Munich Biennale in
2000. The opera, which is based on a novel by Israeli author David Gross-
man (See Under: Love), deals with the Jewish Holocaust as a symbol for the
universal experience of trauma and its incommunicable nature. The opera
is also the first musical work to address the Holocaust from the viewpoint
of the “second generation’, namely the sons and daughters of the survivors.
The paper discusses the underlying aesthetic conceptions and representa-
tional strategies of the piece. Taking my cue from Czernowin’s own analy-
sis, I will ponder on the tense and uneasy relationship between the person-
al nature of traumatic experience, on the one hand, and the attempt to give
it a cogent artistic expression, on the other. In developing my argument, I
will explore the wider implications of this challenge. Particularly, my focus
is on the connection of twentieth-century art and aesthetic thought with
experiences of trauma and images of catastrophe, furthermore the special
responsibility held by the musical avant-garde - in contrast to less radical
art movements — to document and transmit through musical (and theatri-
cal) means the memory of historical horrors.

Golan Gur earned his B.A. (2004) and M.A. (2007) degrees from Tel Aviv University. Between
2003 and 2006, he was a teaching and research assistant in the Department of Musicology at
the same institution. In 2007-2008, he studied at the Ludwig Maximilian University Munich,
and served on the editorial board of the Bayerisches Musiker-Lexikon Online. At present, he is
a doctoral candidate in music sociology at the Humboldt University, Berlin. His articles have
been published in conference proceedings and peer-reviewed journals.

golan_gur@hotmail.com
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Boris von HAKEN

(Goethe-Universitit Frankfurt a. M.)

Zwei Formen der Erinnerung: Udo Zimmermanns Versionen der
Oper Weisse Rose

Die Kammeroper Weisse Rose gehort zu den wenigen zeitgendssischen
Opern, die sowohl in Ost- wie in Westdeutschland zur Auffithrung ge-
langten. Udo Zimmermanns Bithnenwerk besitzt jedoch die Besonder-
heit, dass diese Komposition in zwei grundlegend unterschiedlichen Fas-
sungen in den beiden deutschen Staaten gezeigt wurde. Die erste Version
als Oper in 8 Bildern und 7 Riickblenden nach einem Libretto von Ingo
Zimmermann, uraufgefiihrt als Bithnenfassung Schwerin 1968, wurde fiir
die westdeutsche Premiere in Hamburg als “Szenen fiir zwei Sanger und
fiinfzehn Instrumentalisten mit einem neuen Text von Wolfgang Willa-
schek vollstindig tiberarbeitet. Als komplette Neutextierung einer Oper
ist dieser Schritt in der zeitgendssischen Musik beispiellos.

Von besonderer Bedeutung ist dabei die Umarbeitung der 2. Szene, die in
“Polen im Sommer 1942 (in der Nihe eines Vernichtungslagers)” spielt
und die Konfrontation der beiden Protagonisten mit der Vernichtung der
Juden darstellt. Diese erste, in Teilen drastische Reprisentation des Holo-
caust auf einer Opernbithne der DDR wurde in der West-Fassung jedoch
zugunsten einer ins blofle Innerlich verlagerten Reflexion aufgegeben.
Aufgrund dieser Werkbetrachtung ist es moglich, divergierende Darstel-
lungsformen der Geschichte auf den Opernbiihnen in den beiden deut-
schen Staaten nachzuzeichnen. Die Auffiihrungsgeschichte und Rezeption
der beiden Fassungen zeigen dariiber hinaus, mit welchen kompositori-
schen und musiktheatralischen Mitteln die Darstellung des Holocaust in
verschiedenen politischen Kontexten versucht wurde. Daraus ergibt sich
als zentrale Problemstellung, dass in den unterschiedlichen politischen
Kontexten, unterschiedliche und dabei nicht-kompatible Deutungsmuster
des Holocaust formuliert werden. Somit wird deutlich, das die dsthetische
Reprisentation des Holocaust nicht als blofle Vergegenwirtigung an ein
historisch klar definiertes Ereignis verstanden werden kann. Vielmehr ist
es notig, diese Darstellungsformen in Abhdngigkeit mit zeitgeschichtli-
chen Deutungsmustern zu interpretieren.

Boris von Haken studierte Musikwissenschaft, Philosophie, klassische Philologie sowie neuere
und neueste Geschichte in Berlin und Frankfurt am Main. Promotion mit einer Arbeit tiber
die Musiktheaterpolitik im NS-Staat. Lehrbeauftragter an der Goethe-Universitit, Frankfurt,
Hochschule fiir Musik, Detmold und der Technischen Universitat Darmstadt. Publikationen
zum modernen Musiktheater und zur Zeitgeschichte.

von-haken@t-online.de
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Boris von HAKEN
(Goethe-Universitit Frankfurt a. M.)

Two kinds of memory: Udo Zimmermann’s versions of the opera
Weisse Rose

The chamber opera Weisse Rose is one of the few contemporary operas that
have been staged both in Eastern and Western Germany. Moreover, Udo
Zimmermanns production stands out in that the composition was per-
formed in two fundamentally different versions in the two German states.
The first version as an Oper in 8 Bildern und 7 Riickblenden (opera in 8
scenes and 7 flashbacks) used a libretto by Udo Zimmerman and premi-
eéred as stage version in Schwerin in 1968. This version was completely
reworked and supplied with a new text by Wolfgang Willaschek as Szenen
fiir zwei Siinger und fiinfzehn Instrumentalisten (scenes for two singers and
fifteen instrumentalists) for the West German premiére in Hamburg. The
complete re-texting of the opera is a unique step in contemporary music.
The reworking of the second scene is particularly relevant. It is set in “Po-
land in the summer of 1942 (near an extermination camp)” and shows
the confrontation of both protagonists with the extermination of the Jews.
This first, partly drastic representation of the Holocaust on an opera stage
of the GDR was replaced in the Western version by a mere internal reflec-
tion.

The analysis of this piece allows us to trace divergent forms of depiction of
history on the opera stages of the two German states. The history of staging
and reception of the two versions demonstrate furthermore which means
of composition and music theatre have been tried out in different political
contexts in order to depict the Holocaust. There emerges the central issue
of different and incompatible interpretive models for the Holocaust be-
ing formulated in the different political contexts. Hence it becomes clear
that the aesthetic representation of the Holocaust cannot be understood
as sheer representation of a historically clearly defined event. One must
rather interpret these forms of representation in relation to contemporary
interpretive models.

Boris von Haken studied musicology, philosophy, classical philology as well as modern and
contemporary history in Berlin and Frankfurt am Main. He attained his PhD with a disserta-
tion on the politics of music theatre in the National Socialist state. Assistant lecturer at the
Goethe University, Frankfurt, College of Music, Detmold and the Technical University, Darm-
stadt. Publications on modern music theatre and contemporary history.

von-haken@t-online.de
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Julia HINTERBERGER
(Universitit Mozarteum, Salzburg)

I never saw another butterfly: Aspekte der musikalischen Rezepti-
on von Kindergedichten aus Theresienstadt

Im Zentrum der Betrachtung steht die facettenreiche musikalische Rezep-
tion von Kindergedichten, die zwischen 1942 und 1944 im Konzentrati-
onslager Theresienstadt entstanden sind und als wesentlicher Teil einer
Erinnerungskultur an die Shoah fungieren. Die heute im jiidischen Mu-
seum in Prag ausgestellten lyrischen Texte dokumentieren aus kindlicher
bzw. jugendlicher Perspektive das Leben im KZ, die erlebte Isolation und
Einsamkeit, die Trauer iiber die Trennung von Familie und Freunden
ebenso wie Mut und ungebrochenen Lebenswillen der Verfasserinnen
und Verfasser.

Die Palette der bislang wissenschaftlich nicht aufgearbeiteten musikali-
schen Rezeption jener Texte, die in den 1960er Jahren ihren Anfang nahm
und bis heute andauert, reicht von grof dimensionierten Chorwerken
bis hin zu Liederzyklen fiir Klavier und Singstimme. Hinzu kommt ein
primdr fiir Kinder und Jugendliche konzipiertes Musical aus dem Jahr
2007, das die Frage nach der Kompatibilitat von Stoff und Genre aufwirft.
Analysiert wird demnach ausschliefllich textbezogene Musik als Teil einer
kulturwissenschaftlichen Gedachtnisforschung, deren literarische Prétex-
te aus dem Erfahrungsbereich sechs- bis 16-Jahriger stammen und zwi-
schen expliziter und impliziter Thematisierung des Holocaust, zwischen
dokumentarischem Charakter aus kindlich-jugendlicher Perspektive und
Entkonkretisierung als alternativer Form des Umgangs mit dem Erlebten
changieren.

Julia Hinterberger, Studium der Musik- und Instrumentalpadagogik an der Universitit Mo-
zarteum sowie der Deutschen Philologie an der Paris Lodron Universitit Salzburg. 2008
Promotion in Musikwissenschaft, Dissertation zur musikalischen Rezeption von Ingeborg
Bachmanns Hérspiel Der gute Gott von Manhattan. Forschungsschwerpunkte: Neue Musik,
Rezeptionsforschung, Intermedialitit der Kiinste, Musik in Diktaturen, musikalische und lite-

rarische Holocaustrezeption. Lehrbeauftragte an der Universitit Mozarteum.
julia.hinterberger@moz.ac.at
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Julia HINTERBERGER
(Universitit Mozarteum, Salzburg)

I never saw another butterfly: Aspects of the Musical Reception
of Children’s Poems from Theresienstadt

This contribution centres on the multi-faceted reception in music of chil-
dren’s poems that were written between 1942 and 1944 in the concentra-
tion camp Theresienstadt and which play an important role in the Shoah
remembrance culture. The lyrical texts, which are on display at the Jewish
Museum in Prague now, document life in the concentration camp from
the perspective of children and teenagers, portray the experience of isola-
tion and loneliness, grief about the separation from family and friends as
well as courage and an unbroken will to live in the young writers.
Beginning in the 1960s and lasting until today, these texts have received
a wide range of musical treatments. This reaches from large-scale choral
works to song cycles for piano and voice. Even a musical has been writ-
ten (in 2007). Primarily aimed at children and teenagers, its composition
raises the question of the compatibility of the subject and the genre. My
analysis will hence focus only on text-related music as part of cultural-his-
torical memory research, which is based on literary texts by 6- to 16-year-
olds. These texts alternate between approaching the Holocaust explicitly
and implicitly, and switch between documentation of the experience from
a child’s eye and deconcretization as an alternative way of dealing with the
experience.

Julia Hinterberger studied music and instrumental education at the University Mozarteum
as well as German philology at the Paris Lodron University Salzburg. PhD in Musicology in
2008 with a dissertation on the musical reception of Ingeborg Bachmann’s audio play Der gute
Gott von Manhattan. Research focus: new music, reception research, intermediality of the arts,
music in dictatorships, musical and literary Holocaust reception. Assistant professor at the

University Mozarteum.
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Johannes HOFINGER
(Universitdt Salzburg)

Die Unbeachtete. Filmmusik als Medium der Erinnerung

Kino- und TV-Fiktionen iiber die Zeit des Nationalsozialismus und tiber
die Shoah bilden seit Ende des Zweiten Weltkriegs einen fixen Bestandteil
der europdischen und amerikanischen Erinnerungskultur, wenngleich die
Intensitdt der Thematisierung und der Wahrnehmung durch das Publi-
kum mitunter stark variierte, jedoch maf3geblich verstarkt wurde durch
Kassenschlager wie die US-Miniserie Holocaust (1978) oder Spielbergs
Schindlers Liste (1998).

Drehen sich die Berichterstattung und die mitunter heftigen Debatten
tiber Shoah-relevante Filme im Zuge eines Kinostarts oder einer Fern-
sehpremiere meist rund um die Fragen von Genre, Authentizitit, Casting
und Acting der Schauspielerinnen und Schauspieler sowie die Verortung
des Films im Gesamtwerk des Regisseurs bzw. der Regisseurin, bleibt fiir
die Thematisierung von Musik in all ihren Auspriagungen und Funktio-
nen sowohl in der journalistischen Darstellung als auch in der filmwis-
senschaftlichen Analyse wenig bis kein Platz. Einmal mehr wird Musik
als Hintergrundelement, als “Dienerin und Illustratorin der Erzéhlung”
festgeschrieben.

Anhand ausgewihlter Filmbeispiele werden fundamentale Fragen des
Einsatzes von Musik in “Holocaust-Filmen” angesprochen, die von der
grundlegenden Differenz und deren Aussagekraft zwischen Musik “on-
screen” und “off-screen” iiber den Unterschied zwischen der Verwendung
bestehender Musik und der Komposition expliziter Filmmusik bis hin zu
den unterschiedlichen Assoziationsebenen von Musik bzw. einzelnen In-
strumenten reichen.

Johannes Hofinger, Studium der Geschichte und Politikwissenschaft, Projektmitarbeiter des
Technischen Museums Wien mit Osterreichischer Mediathek im Oral History Projekt Men-
schenLeben, freie Mitarbeit am Zentrum fiir Jiidische Kulturgeschichte der Universitdt Salz-
burg. Lektor am Fachbereich Geschichte der Universitdt Salzburg, Dissertationsprojekt iiber
Bilder des Jiidischen im Osterreichischen Kinofilm nach 1945(Arbeitstitel).
johannes.hofinger@mediathek.at

WIENER WIESENTHAL INSTITUT Simon Wiesenthal Konferenz: 4. bis 6. Oktober 2011, Wien
FUR HOLOCAUST-STUDIEN (VWI) Partituren der Erinnerung — Der Holocaust in der Musik
I

26



Johannes HOFINGER
(Universitdit Salzburg)

Unnoted. Film music as a medium of commemoration

Since the end of the Second World War, cinematic and TV fiction about
the national socialist era and the Shoah have been a firm part of European
and American memory culture. Although the subject has been brought up
and received in varying intensities throughout, its prevalence was deci-
sively strengthened by box office hits such as the US miniseries Holocaust
(1978) or Spielberg’s Schindlers List (1998).

While the premieres of Shoah-related films and TV productions have of-
ten called forth much reporting and heated debates, these have usually
focussed on the questions of genre, authenticity, casting and acting, as well
as the placement of the film in the director’s overall oeuvre. Music, how-
ever, has rarely, if at all, been mentioned in all its characteristics and func-
tions either in journalistic representations or film studies analysis. Once
more, music is defined as a background element, a “servant and illustrator
of the tale”

I will use selected extracts from films in order to address fundamental
questions on the use of music in “Holocaust Film’, reaching from the ba-
sic difference and significance between music “on-screen” and “off-screen”
via the difference between the use of existing music and the composition
of explicit film music up to the various levels of association of music and
individual instruments.

Johannes Hofinger studied history and political science. Staff member of the Technical Mu-
seum Vienna and Austrian Mediathek in the oral history project MenschenLeben, freelance
work for the Centre for Jewish Cultural History at the University of Salzburg. Lecturer in his-
tory at the University Salzburg, dissertation project on Bilder des Jiidischen im Osterreichischen
Kinofilm nach 1945 (Images of Judaism in Austrian Cinema after 1945) (working title).

johannes.hofinger@mediathek.at
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Rachel KOLLENDER
(Bar-Ilan University, Ramat Gan)

Erinnerungsgesang: Lieder nach dem Holocaust in Israel

Das facettenreiche israelische Liedwerk spielt eine wichtige Rolle in der
Wahrung der individuellen und kollektiven Erinnerung an den Holocaust.
Das Liedrepertoir besteht aus populdr-musikalischen und kiinstlerischen
Liedern. Manche der Lieder sind weit bekannt, werden von Kindern und
Erwachsenen gesungen, andere sind noch in Tagebiichern und Memoiren
versteckt. Das Thema meines Vortrags ist Musik, die nach dem Holocaust
in Israel komponiert wurde. Diese Lieder erinnern an private Erlebnisse
und an das gemeinsame Leben, doch teilen sie die Gemeinsambkeit, dass
sie Menschlichkeit, Vertrauen, Hoffnung, moralische Dilemma und den
Geist des Widerstandes in dieser Zeit widerspiegeln. Lieder, die die ver-
gangene und gegenwartige jiidische Identitdt ausdriicken, werden beson-
ders thematisiert.

Ich werde drei Modelle der musikalischen Identitdt erortern, die alle ihre
eigenen musikalischen Charakteristiken aufweisen:

a. Lieder, die nach dem Zweiten Weltkrieg in Israel von Uberle-
benden, die einen Umgang mit ihrer Vergangenheit finden mussten, kom-
poniert wurden - zum Beispiel das Zeugnis des Arie Ben Erez Abraham-
son, einem Holocaust-Uberlebenden, in seinem Lied Yiddishe Gasse.

b. Musik, die in Israel von Komponisten der “zweiten Generation”
zu Texten, die wiahrend des Holocaust entstanden, geschrieben wurde -
wie, zum Beispiel, die Vertonung von Texten aus Abrameks Tagebuch aus
dem Ghetto von £6dz. Das Tagebuch, welches nach dem Krieg gefunden
wurde, beinhaltet eine Gedichtsammlung. Diese Gedichte wurden kiirz-
lich vertont, wodurch neue Lieder entstanden, die vor allem fiir didakti-
sche Zwecke gedacht sind.

c. Lieder israelischer Autoren, Lyrikern und Musikern, die nicht
von Holocaust-Uberlebenden abstammen, aber ihre kiinstlerische und
emotionale Solidaritit ausdriicken wollen - diese Gruppe wird durch das
Beispiel des Lamento von H. Sabato mit Musik von Y. Kaddari illustriert.

Wie anfangs erwéhnt, kann jede dieser Kategorien durch ihre ihr eigenen
musikalischen Charakteristiken identifiziert werden — melodische Kontur,
rhythmische Muster, Tonalitit, etc. In dieser durch Hérbeispiele illustrier-
ten Prdsentation analysiere ich den Beitrag des musikalischen Ausdrucks
zum individuellen und kollektiven Holocaust-Gedenken in der Gesell-
schaft Israels nach dem Zweiten Weltkrieg.

Rachel Kollender, Studium an der Bar-Ilan Universitat, Israel. Promotion (1991) tiber karaiti-
sche liturgische Musik. Seitdem Forschung tiber traditionelle jidische Musik, ethnische Mu-
sik, Musik und Kommunikation, und Musik tiber den Holocaust. Thre Forschungsvorhaben
wurden durch ein Stipendium der National Israeli Science Academy sowie verschiedenen
anderen akademischen Stipendien unterstiitzt. Thre Artikel tiber die oben genannten Themen
wurden in wissenschaftlichen Zeitschriften und Biichern publiziert. Dr. Kollender unterrichtet
an der Bar-Ilan Universitit und dem Jerusalem College, wo sie das Institut fiir Musik leitet.
rachel.kolender@biu.ac.il
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Rachel KOLLENDER
(Bar-Ilan University, Ramat Gan)

Singing the Memory: Post-Holocaust Songs in Israel

Richly varied, Israeli song plays an important role in the preservation of
the private and collective memory of the Holocaust. The repertoire of the
songs ranges from popular to artistic songs. Some of them are well known,
sung by children and adults, others are still hidden in diaries and mem-
oirs. The focus of my lecture is on music composed in Israel mainly after
the Holocaust. Recalling private events as well as communal life, all these
songs reflect the humanity, faith, hope, the moral dilemmas and the spirit
of resistance during that period. Special emphasis is placed on songs that
express the Jewish identity, past and present.

Three models of musical identity are classified, each bearing its own musi-
cal characteristics:

a. Songs composed after the Second World War in Israel by survi-
vors coping with the past, as for example the testimony by Arie Ben Erez
Abrahamson, a Holocaust survivor, in his song Yiddishe Gasse.

b. Music composed by Israeli “second-generation” composers
to texts written during the Holocaust. This is, for example, the case with
Abramek’s diary from the £6dz ghetto. The diary, which was discovered af-
ter the war, includes a series of poems. Music has recently been composed
for these poems, thus creating new songs, which largely have a didactic
purpose.

c. Songs by Israeli authors, poets and musicians who are not de-
scendants of Holocaust survivors, but wish to express their artistic and
emotional solidarity — an example representing this category is the lament
by H. Sabato with music by Y. Kaddari.

As mentioned, each category can be identified by its unique musical char-
acteristics — the melodic contour, the rhythmic patterns, the tonality, etc.
The presentation, which includes recordings, will provide an analysis of
the contribution of this musical expression to the private and collective
memory of the Holocaust within post-war Israeli society.

Rachel Kollender has completed all her academic degrees at Bar-Ilan University, Israel. Her
Ph.D. thesis (1991) deals with Karaite liturgical music. Since then, she has done research in tra-
ditional Jewish music, ethnic music, music and communication, and music of the Holocaust.
Her research has been supported by a scholarship of the National Israeli Science Academy as
well as by other various academic funds. Her articles have been published in academic peri-
odicals and books. Dr. Kollender teaches at Bar-Ilan University and Jerusalem College, where

she is head of the music department.
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Matthias KONTARSKY

(Musikum Salzburg)

Im Zeichen des Holocaust. Zum Einsatz musikalischer Metaebe-
nen bei Karl Amadeus Hartmann und Paul Dessau

Der im Westen lebende Karl Amadeus Hartmann und der im Osten be-
heimatete Paul Dessau stehen im Zentrum meiner Ausfilhrungen: zwei
deutsche Komponisten, die sich nach 1945 als moralische Instanz ver-
standen haben, als solche von der Offentlichkeit auch wahrgenommen
wurden und - gerade deshalb? - iiber alle Systemgrenzen hinweg mit-
einander freundschaftlich verbunden waren. Jeweils ein Werkbeispiel,
in dem Elemente der eigenen Biographie und die allgemeine Schocker-
fahrung des Holocausts in Eines gehen, sollen die Positionen der beiden
verdeutlichen. Kurz vor Kriegsende werden Tausende KZ-Hiftlinge von
SS-Schergen an Hartmanns Haus vorbei getrieben. Vom Anblick der Op-
fer erschiittert, schreibt dieser eine Klaviersonate, die als musikalisches
Memento zu den auflergewohnlichsten Kompositionen ihrer Art gehort.
Bei meinem analytischen Abriss wird die Hauptfrage darin bestehen, mit
welchen Mitteln der Kiinstler das Gesehene verarbeitet, d. h. mit welchen
Verfahren er versucht, sich selbst angesichts des Grauens musikalisch zu
verorten und durch das Geschriebene einen personlichen Schutzraum zu
etablieren. 1965 entwirft Dessau ein Tonband, das als Bithnenmusik fiir
die so genannte Ringurauftithrung der Ermittlung in Ost-Berlin fungiert.
Die Vorlage fiir das Bithnenstiick — der Autor ist Peter Weiss — reflektiert
reale Strafprozesse, in denen es um die in Auschwitz begangenen Verbre-
chen geht. Nach einer Abhandlung tiber die komplexen Entstehungsum-
stainde und den Aufbau der Bithnenmusik wird auch hier mein Fokus in
der Hinterfragung des eingesetzten Materials und die dadurch bedingten
Metaebenen liegen. Trotz aller stilistisch bedingten Divergenzen zwischen
Hartmann und Dessau ergeben sich namlich erstaunliche Parallelen, was
die Umsetzung der Thematik bzw. die Auflésung der damit verbundenen
asthetischen Problematik betrifft.

Dr. Matthias Kontarsky absolvierte nach einer Ausbildung zum Konzertpianisten an der Mu-
sikhochschule Miinchen ein Studium der Musikwissenschaften an den Universitdten Salzburg
und Wien. Als Mitglied des Musikum Salzburg ist er Teil der Mentorengruppe der Universi-
tit Mozarteum. Zu seinen Veréffentlichungen zihlen Publikationen im klavierpadagogischen
und musikwissenschaftlichen Bereich. Hinzu kommen Vortréige bei internationalen Musik-

veranstaltungen, musikpadagogischen Messen und Symposien.

kontarsky@freenet.de
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Matthias KONTARSKY

(Musikum Salzburg)

Dedicated to the memory of the Holocaust. On the Use of Meta-
Levels in the Works by Karl Amadeus Hartmann and Paul Dessau

The West German Karl Amadeus Hartmann and the East German Paul
Dessau are the focus of my research: two German composers who after
1945 were viewed by the public and by themselves as moral authorities
and kept ties of friendship towards each other — maybe for that very rea-
son — across all boundaries of the systems. Their positions are to be de-
lineated with one example from their works each, which unites elements
of their own biographies with the general experience of shock upon the
Holocaust. Shortly before the end of the war, thousands of concentration
camp internees were driven past Hartmann’s house by SS henchmen. Ap-
palled by the sight of the victims, he set to writing a piano sonata. This
musical memento is one of the most extraordinary compositions of their
kind. In my analysis, I will ask which means the artist employed in order
to process what had happened, i.e., how he tried to find a place for himself
by means of music in the face of the horror and thus to establish a personal
protective space through his composition. In 1965, Dessau designed a tape
that was to act as stage music for the so-called Ring premiere of the Ermit-
tlung in East Berlin. The stage piece is based on a text written by Peter
Weiss, which reflects real criminal proceedings about crimes committed
in Auschwitz. I will sketch the complex circumstances of the piece’s com-
position and the structure of the stage music, and will then focus again
on an analysis of the materials used and the meta-levels that arise thereof.
Despite all stylistic differences between Hartmann and Dessau, one will
find surprising parallels on the realisation of the subject and the resolution
of the aesthetic problems of its depiction.

Dr. Matthias Kontarsky was trained as a concert pianist at the College of Music in Munich
and then studied Musicology at the Universities of Salzburg and Vienna. As a member of the
Musikum Salzburg, he is a member of the group of mentors of the University Mozarteum. His
publications cover the fields of piano education and musicology. He also lectures at interna-
tional music events, music education fairs and symposia.

kontarsky@freenet.de
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Beate KUTSCHKE

(Universitit Leipzig)

Frederic Rzewskis The Triumph of Death — Ein Fallbeispiel
zur Holocaust-Komposition der 1980er Jahre

Adorno’s berithmter Aussage “nach Auschwitz ein Gedicht zu schreiben,
ist barbarisch” zum Trotz sind in den letzten 65 Jahren einige Kompositi-
onen liber den Holocaust komponiert worden. Es iiberrascht nicht, dass
Kompositionen zu diesem Thema oft aus einem dufleren Anlass heraus
entstanden sind, so wie Gedenktagen oder legalen und politischen Ereig-
nissen, die unser Verstindnis des Holocaust verdndert haben. Wahrend
die 1960er Jahre in Bezug auf die Einstellungen gegeniiber dem Holocaust
besonders wichtig erscheinen - brachten doch der Eichmann Prozess
(1961) und die Frankfurter Auschwitz Prozesse (1963-1966) die Taten der
Schoah in das offentliche Bewusstsein —, erscheinen die folgenden Jahr-
zehnte relativ unwichtig zu sein. Dennoch erkennt man nach einem Riick-
gang der Holocaust-Kompositionen in den 1970er Jahren in den 1980er
Jahren wieder einen leichten Anstieg. Kann dieser Zuwachs auch durch
aufler-musikalische Einfliisse, wie zum Beispiel einer allgemeinen Ande-
rung des geistigen und intellektuellen Klimas im Umgang mit dem Holo-
caust, begriindet werden? Wenn dies der Fall ist, inwiefern reflektieren die
musikalischen Mittel, die in den einzelnen Holocaust-Kompositionen zur
Anwendung kommen, diese Verdnderung?

Ich werde in meinem Vortrag diese Fragen durch eine Untersuchung von
Frederic Rzewskis The Triumph of Death, einem 1987/1988 komponierten
Musiktheaterstiick, welches ein intimes Streichquartet und ein Paar Stim-
men mit dem instrumentalen Theater entliehenen anti-illusionistischen
Techniken und Zitattechniken sowie post-minimalistischer Asthetik
kombinieren, konfrontieren.

Beate Kutschke ist Wissenschaftliche Mitarbeiterin an der Universitat Leipzig. Nach ihrer Pro-
motion 2000 war sie Teaching Assistant an der Harvard University (2000), Wissenschaftli-
che Mitarbeiterin an der Universitit der Kinste Berlin (2003-2008) und Gastprofessorin an
der University of Hong Kong (2009). Zu ihren wichtigsten Verdffentlichungen gehoren Idee
vom Ende der Geschichte in Werken von Adorno und Rihm (2002) und Neue Linke/Neue Musik
(Bohlau 2007); zurzeit Arbeit an der Monographie Barockmusik: Musik und moralisch-ethi-
scher Wandel um 1700: Paris - Hamburg - London.

beate.kutschke@arcor.de
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Beate KUTSCHKE

(Universitdt Leipzig)

Frederic Rzewski’s The Triumph of Death — A case study
on Holocaust compositions in the 1980s

Regardless of Adornos famous dictum that “writ[ing] poetry after Aus-
chwitz is barbaric”, numerous compositions about the Holocaust have
been composed during the past 65 years. Not surprisingly, composition
on this topic seems often to be stimulated by external factors such as dates
of commemoration or legal-political events that have led to an altered un-
derstanding of the Holocaust. While the 1960s are particularly important
regarding attitudes towards the Holocaust — the Eichmann trial (1961)
and the Frankfort Auschwitz trials (1963 to 1966) brought the crimes of
the Shoah into public consciousness -, the following decades appear to be
comparatively insignificant. Nonetheless, after the decline of the number
of Holocaust compositions in the 1970s, a slight increase can be traced
during the 1980s. Can this increase similarly be traced back to extra-mu-
sical influences, such as a general change of the mental-intellectual climate
of coping with the Holocaust? And, if so, to what degree do the musical
means of the individual Holocaust compositions reflect this change?

In my paper, I will address these questions by investigating Frederic Rze-
wski’s The Triumph of Death, a music theatre piece composed in 1987/1988
that combines an intimate string quartet and a couple of vocalists with
anti-illusionary techniques borrowed from instrumental theatre as well as
quotation techniques and post-minimalist aesthetics.

Beate Kutschke is assistant professor at the University of Leipzig. Following her Ph.D. studies,
she held positions as a teaching assistant at Harvard University (2000), assistant professor at
the University of the Arts Berlin (2003-2008) and visiting assistant professor at the University
of Hong Kong (2009). Her most important publications include Idee vom Ende der Geschichte
in Werken von Adorno und Rihm (Idea of the End of History in Works of Adorno and Rihm)
(2002) and Neue Linke/Neue Musik (New Left/New Music) (Bohlau 2007). She is currently
working on a monograph on Baroque music: Music and moral-ethical change around 1700:

Paris - Hamburg - London.

beate kutschke@arcor.de
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Ludmilla LEIBMAN
(Educational Bridge Project, Boston, MA)

Holocaust-Unterricht durch Musik fiir Studenten der Boston
University

Unter den vielen Kompositionen, die als musikalisches Gedenken an die
Schoah geschrieben wurden, zeichnen sich drei als besonders aus: A Sur-
vivor from Warsaw von Arnold Schonberg (1948), Babi Jar von Dimitri
Schostakovitsch (1966), und Different Trains von Steve Reich (1988). Zu
verschiedenen Zeiten von Komponisten verschiedener Nationalititen und
Herkunft verfasst, reprisentieren diese Kompositionen drei verschiedene
wichtige Verbindungsmodi zwischen dem kreativen Autor und dem Sub-
jekt seiner Komposition:

1) direkte Verbindung: ein jiidischer Komponist schreibt iiber die Trago-
die des jiidischen Volkes (Schonberg);

2) Assoziationsverbindung: ein nicht-jiidischer Komponist identifiziert
sich mit Opfern des Holocaust (Schostakovitsch); und

3) gedachte Verbindung: ein jiidischer Komponist betrachtet den Holo-
caust aus der Perspektive der Frage “was, wenn ich dort gewesen wire”
(Reich).

Basierend auf meiner eigenen Erfahrung als Professorin der Institute fiir
Musiktheorie und fiir Jidische Studien an der Boston University, werde
ich in diesem Vortrag die Reaktion Amerikanischer Studenten auf ihre
Begegnung mit diesen drei Kompositionen wéhrend ihres Studiums un-
tersuchen. Die ersten Reaktionen der Studenten auf die musikalischen
Kompositionen nach dem ersten Anhoren werden verglichen mit ihrer
Reaktion auf die Werke, nachdem diese in ihren historischen Kontext
platziert und theoretisch analysiert worden waren. Der Vortrag thema-
tisiert weiters einige Félle von Studenten, die sich veranlasst fiihlten, sich
mit der Geschichte ihrer eigenen Familien zu beschiftigen und mit Er-
staunen tragische und ihnen bisher unbekannte Kapitel der Geschichte
ihrer Grof3eltern entdeckten.

Ludmilla Leibman, Musiktheoretikerin, Pianistin und Vortragende, wurde in Russland gebo-
ren und ist dort aufgewachsen. MA in Musiktheorie am St. Petersburg Konservatorium. PhD
in Musical Arts an der Boston Universitdt, Lehrtatigkeit an ebendieser Universitdt von 1998
bis 2009 in Musiktheorie und einem fiir Amerikanische Universititen neuem Kurs, Music of
the Holocaust Period (Musik in der Zeit des Holocaust). Dr. Leibman griindete 1997 The Edu-
cational Bridge Project, ein padagogsches und kiinstlerisches Austauschprogramm zwischen
den Vereinigten Staaten und Russland. Mitglied der Harvard Musical Association seit 2008,
Vortragstitigkeit weltweit.

ludmilla.leibmann@gmail.com
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Ludmilla LEIBMAN

(Educational Bridge Project, Boston, MA)

Teaching the Holocaust Through Music to Students of Boston
University

Among many compositions written as musical memorials to the Shoah,
three stand out as particularly distinguished: A Survivor from Warsaw by
Arnold Schoenberg (1948), Babi Yar by Dmitri Shostakovich (1966), and
Different Trains by Steve Reich (1988). Written at different times by the
composers of various nationalities and backgrounds, these compositions
represent three important kinds of connections existing between the crea-
tive author and the subject of his composition:

1) direct connection: Jewish composer writing about the tragedy of the
Jewish people (Schoenberg);

2) connection by association: non-Jewish composer identifying himself
with Holocaust victims (Shostakovich); and

3) imagined connection: Jewish composer contemplating the Holocaust
from the “what if I had been there” point of view (Reich).

Based on my personal experience as a joint professor in the departments
of Music Theory and Judaic Studies at Boston University, this paper will
examine ways in which American students were able to react to these three
compositions during their course of studies. The author will compare the
students’ initial reaction to the musical compositions after the first listen-
ing with their reaction after the works were put into historic context and
analysed theoretically. In addition, the paper will discuss several cases in
which the students felt compelled to turn to their personal families™ his-
tories and discovered, to their amazement, tragic pages of their grandpar-
ents’ past which had never been opened for them before.

Ludmilla Leibman, music theorist, pianist, and lecturer, was born and raised in Russia. She
graduated from St. Petersburg Conservatory with a Master’s degree in music theory. She re-
ceived her Doctor of Musical Arts degree from Boston University and from 1998 to 2009
taught courses in music theory as well as a course new to American universities, Music of the
Holocaust Period, at that university. In 1997 Dr. Leibman established The Educational Bridge
Project to organize educational and artistic exchanges between the United States and Russia. A
member of the Harvard Musical Association since 2008, she lectures worldwide.

ludmilla.leibmann@gmail.com
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Maryann McLOUGHLIN
(Stockton College, Pomona, NJ)

Zeitgenossisches Holocaust-Gedenken in der Musik

Gibt es eine Zeit nach dem Holocaust in der Musik? Wie hat der Holocaust
musikalische Asthetik beeinflusst? Mein Beitrag soll diesen Fragen durch
eine Untersuchung und Analyse von Musik nach dem Holocaust anhand
einiger zeitgendssischer Kompositionen, die das Gedenken an die Schoah
zum Ausdruck bringen, nachgehen.

Die Analyse widmet sich Alvin Currans Crystal Psalms (1988), Gary Lu-
cas’ Komposition Verkldrte Kristallnacht (1988), John Zorns Kristallnacht
(1993), sowie Georg Friedrich Haas’ in vain (2000) und String Quartet No.
3, in iij. Noct. (2001) als Kompositionen, die das Gedenken an die Schoah
zum Ausdruck bringen und die Asthetik beeinflusst haben.

Maryann McLoughlin, Ph.D., unterrichtet ‘Musik und Holocaust’ sowie Holocaustliteratur fiir
Magister- und Promotionsstudenten des Richard Stockton College of New Jersey in Pomona,
NJ. Sie ist stellvertretende Direktorin des Holocaust Resource Center in Stockton und hat 38
buchlange Memoiren mit Holocaust-Uberlebenden verfasst. Sie schreibt momentan ein Buch
tiber musikalisches Holocaust-Gedenken.

maryann.mcloughlin@stockton.edu
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Georg Friedrich Haas’s 2000 in vain and 2001 String Quartet No. 3, in iij.
Noct., as compositions in which remembrance of the Shoah has found ex-
pression and affected the aesthetics.

Maryann McLOUGHLIN

(Stockton College, Pomona, NJ)

Contemporary Musical Holocaust Memorials

Is there a post-Holocaust in music? How has the Holocaust affected mu-
sical aesthetics? My presentation will attempt to answer these questions
by an examination and analysis of music, post-Holocaust, of several con-
temporary compositions in which remembrance of the Shoah has found
expression.

She will analyse Alvin Curran’s 1988 Crystal Psalms, Gary Lucas’s 1988
composition Verkldrte Kristallnacht, John Zorn's 1993 Kristallnacht, and

Maryann McLoughlin, Ph.D., teaches ‘Music and the Holocaust’ as well as Holocaust literature
to graduates and undergraduates at The Richard Stockton College of New Jersey in Pomona,
NJ. She is the assistant director of the Holocaust Resource Center at Stockton and has written
38 book-length memoirs with local Holocaust survivors. She is currently working on a book
about Holocaust musical memorials.

maryann.mcloughlin@stockton.edu
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Barbara MILEWSKI
(Swarthmore College, Swarthmore, PA)

Gedenken an die Konzentrationslager: Aleksander Kulisiewicz
und seine “Gefangenenlieder-Konzerte”

Aleksander Kulisiewicz (1918-1982), ein Jurastudent im von den Deut-
schen besetzten Polen, wurde im Oktober 1939 von der Gestapo als Au-
tor antifaschistischer Schriften verhaftet und in das Konzentrationslager
Sachsenhausen deportiert. Als talentierter Laiensdnger, -liedermacher
und -musiker komponierte er 54 Lieder wihrend der finf Jahre seiner
Inhaftierung und war in verschiedenen musikalischen Aktivititen im La-
ger involviert. Er agierte auch als selbsternannter Liederdokumentarist
und bewahrte die musikalischen Kreationen der anderen Hiftlinge im
Gedichtnis. Nach dem Ende des Krieges konnte er sich nicht von den
Klédngen und Bildern, die Sachsenhausen in ihm hinterlassen hatten, be-
freien und begann sich immer ernsthafter mit der Sammlung von der von
Lagerinsassen kreierten Musik, Lyrik und Kunst zu beschiftigen. Seine
Sammlermanie (aufgenommener und schriftlicher Interviews mit ande-
ren Uberlebenden) fithrte ab den frithen 1960er Jahren zu zwei Jahrzehnte
anhaltender offentlicher Vorstellungstitigkeit, wobei Kulisiewicz die von
ihm gesammelten Werke auf Bithnen quer durch Europa, in den Vereinig-
ten Staaten und in Japan zur Vorfiithrung brachte.

Basierend auf bisher unbekannten Archivmaterialien (Dokumenten und
Aufnahmen), wird in diesem Beitrag Kulisiewicz’ 6ffentliche Vorstellung
der Gefangenenlieder untersucht werden und sein Beitrag zum Geden-
ken an den Holocaust und den Zweiten Weltkrieg vor dem Hintergrund
ahnlicher musikalischer Manifestationen in den 1960er und 1970er Jah-
ren analysiert werden. Kulisiewicz war wiahrend seiner Konzerte in Haft-
lingsuniform gekleidet und begleitete den eigenen Gesang auf der Gitarre.
Seine Konzerte dieser Jahrzehnte stellen eine einzigartige Form des musi-
kalischen Gedenkens und historischen Zeugnisses dar, welches bis heute
musikologisch kaum bekannt ist.

Barbara Milewski, Dozentin der Musik am Swarthmore College. Promotion in Musikwissen-
schaft an der Princeton Universitit. Forschungsschwerpunkte sind Polnische Musik des 19.
und 20. Jahrhunderts, Musik der NS-Lager. Forschungsstipendien und -preise vom Fulbright
Program, American Musicological Society, USHMM, U.S. Department of Defense, Polish In-
stitute of Arts and Sciences of America, und der Kosciuszko Foundation. Sie arbeitet momen-
tan an einem Buch, in dem sie die musikalischen und lyrischen Aktivitidten der Insassen von
Birkenau, Sachsenhausen und Buchenwald untersucht.

bmilewsl@swarthmore.edu
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Barbara MILEWSKI
(Swarthmore College, Swarthmore, PA)

Remembering the Concentration Camps: Aleksander Kulisiewicz
and his “Concerts of Prisoners’ Songs”

Aleksander Kulisiewicz (1918-1982) was a law student in German-occu-
pied Poland in October 1939 when the Gestapo arrested him for antifascist
writings and sent him to Sachsenhausen concentration camp. A talented
amateur singer, songwriter, and musician, he composed 54 songs during
five years of imprisonment, and took part in a range of music-making ac-
tivities in the camp. He also acted as a self-sanctioned song documentar-
ian, committing to memory the musical creations of his fellow-inmates.
Unable to shake himself free of the sounds and images of Sachsenhausen
after the war, Kulisiewicz began immersing himself ever deeper in the col-
lection of music, poetry and artwork created by camp prisoners. By the
early 1960s, his collecting frenzy (of recorded and written interviews with
fellow survivors) led to public performances of these works, with Kulisie-
wicz appearing on stages across Europe, the U.S. and Japan for the next
two decades.

Relying on hitherto unexamined archival documents and recordings, this
paper explores Kulisiewicz’s public performance of prisoners’ songs and
evaluates his contributions to Holocaust and WWII remembrance against
the backdrop of other such musical manifestations during the 1960s and
1970s. Performing to the accompaniment of his own guitar playing, and
dressed in prison garb, Kulisiewicz’s concerts of those decades represent a
unique form of musical memory and historical witnessing that is virtually
unknown to musicologists today.

Barbara Milewski is associate professor of music at Swarthmore College. She earned a PhD in
Musicology from Princeton University. Her research focuses on 19th- and 20th-century Polish
music and music of the Nazi camps, and has been generously supported by fellowships and
prizes awarded by the Fulbright Program, American Musicological Society, USHMM, U.S. De-
partment of Defense, Polish Institute of Arts and Sciences of America, and Kosciuszko Foun-
dation. She is presently writing a book that explores the musical-poetic activities of prisoners
in Birkenau, Sachsenhausen and Buchenwald.

Simon Wiesenthal Conference: 2011 October 4 to 6, Vienna
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Therese MUXENEDER

(Arnold Schonberg Center, Wien)

A Survivor from Warsaw: Antizipation, Reflexion und Rezeption
des Holocaust bei Arnold Schonberg

Arnold Schonberg (1874-1951) zahlt zu jenen politisch engagierten Intel-
lektuellen, welche die Vernichtungspldne der Nationalsozialisten bereits in
ihren Anfingen vorausdachten. Schonbergs seismographische Beobach-
tung der fortschreitenden gesellschaftlichen Radikalisierung durch den
erstarkenden Nationalsozialismus wurde Anfang der 1920er-Jahre durch
eine antisemitische Vertreibung seiner Familie aus Mattsee ausgeldst. Die
in Folge auf dieses Schliisselereignis verfassten — und bis dato zum Teil
unpublizierten - Schriften vermitteln Vorahnungen der logischen Konse-
quenzen von Rassenwahn und -ideologie. Schonbergs realpolitisch konzi-
pierte Manifeste der 1930er Jahre gipfeln im Four-Point-Program for Jewry
(1938), welches die Vertreibung und Ermordung von 7 Millionen Juden
in Europa antizipiert. Eine Reihe von (teils fragmentarischen) Komposi-
tionen vor und nach 1945 sind als direkter oder indirekter Reflex auf das
Grauen und den Schrecken iiber die Realwerdung seiner Visionen zu le-
sen. Die eindringlichste Auseinandersetzung mit dem Holocaust findet in
der nach Schonbergs eigener Textvorlage komponierten Kantate A Survi-
vor from Warsaw op. 46 (1947) statt, deren vielschichtige Quellenstrange
als Elemente des narrativen Diskurses der Vortrag ebenso in den Blick
nehmen mochte wie Aspekte einer praktizierten Ethik der Erinnerung.
Schonberg hat mit seinem Opus summum “das édsthetische musikalische
Manifest unserer Epoche” (Luigi Nono) geschaffen, eine Darstellung der
Uberwindung totalitirer Vernichtungsstrategien durch kollektive (jidi-
sche) Identitidt im monotheistischen Glauben. Das Werk biindelt neben
der eigenen (kiinstlerischen) Entwicklungsgeschichte des Komponisten
Kontinuitdten der Asthetisierung des Holocaust, welche einen weiteren
Gegenstand der Untersuchung darstellen sollen.

Therese Muxeneder studierte Konzertfach Violine, Musikwissenschaft und Germanistik in
Salzburg; zwischen 1993 und 1997 Bibliothekarin und Redakteurin an der Internationalen
Stiftung Mozarteum, Mitherausgabe der Mozart-Bibliographie; Verdffentlichungen zur oster-
reichischen Musikgeschichte, zum Editions- und Archivwesen sowie zu Arnold Schénberg;
seit 1997 leitende Archivarin des Arnold Schonberg Center in Wien. Mitherausgeberin des
Catalogue raisonné zum bildnerischen Werk Schonbergs, Kuratorin von Ausstellungen. Lehr-
auftrage an der Universitit Wien und der Universitit fiir Musik und darstellende Kunst in

Wien.
muxeneder@schoenberg.at
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Therese MUXENEDER

(Arnold Schonberg Center, Wien)

A Survivor from Warsaw: Anticipation, reflection and reception
of the Holocaust in Arnold Schoenberg’s work

Arnold Schoenberg (1874-1951) is one of those politically engaged intel-
lectuals who pre-empted the national socialist extermination plans al-
ready in their beginnings. Schoenberg’s seismographic observation of the
increasing radicalization of society through growing National Socialism
were triggered in the 1920s by his family’s antisemitic expulsion from
Mattsee. The writings he published following on from this key experience
— which remain in part unpublished until today — impart his presentiment
of the logical consequences of racial obsession and ideology. Schoenberg’s
manifests of the 1930s, conceived as writings of Realpolitik, culminate in
the Four-Point-Program for Jewry (1938), which anticipates the deporta-
tion and murder of 7 million Jews in Europe. A series of (partly fragmen-
tary) compositions before and after 1945 are to be understood as a direct
or indirect reflex in reaction to the horror and terror of his visions having
become reality. The most thorough treatment of the Holocaust is found
in his cantata A Survivor from Warsaw op. 46 (1947), which he composed
based on his own text. Its multi-layered source materials as elements of the
narrative discourse will be a subject of this lecture as much as aspects of an
ethics of remembrance in practice. Schoenberg created the “aesthetic mu-
sical manifesto of our era” (Luigi Nono) with his Opus summum: A depic-
tion of the overcoming of totalitarian strategies of extermination through
collective (Jewish) identity in monotheistic belief. His work documents
both his own (artistic) genesis as a composer and continuities in the aes-
thetic treatment of the Holocaust overall, which will also be analysed.

Therese Muxeneder studied violin performance, musicology and German studies in Salzburg,
1993-1997 librarian and editor at the International Foundation Mozarteum, co-edited the Mo-
zart bibliography; publication on Austrian music history, on editions and archives as well as
on Arnold Schoenberg; since 1997 chief archivist of the Arnold Schoenberg Centre in Vienna.
Co-editor of the catalogue raisonné of Schoenberg’s works of art, curator of exhibitions. Lec-
tureships at the University of Vienna and the University for Music and Performing Arts in

Vienna.

muxeneder@schoenberg.at
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Sonja NEUMANN
(NS-Dokumentationszentrum Miinchen)

Holocaust und populidre Musik im Erinnerungsdiskurs

Die musikalische Auseinandersetzung mit dem Holocaust wird mitunter
ausschliefllich im Rahmen der “Hochkultur” thematisiert und analysiert.
Die Tatsache, dass die Erfahrung des Massenmords an den européischen
Juden ebenso in der Popmusik aufscheint, wird meist ignoriert. Es scheint
fast moralisch verwerflich zu sein, den Holocaust mit der Sphére der mas-
senhaft konsumierbaren und kommerziell verwertbaren Popmusik in
Verbindung zu bringen.

Dabei hat die Thematisierung des Holocaust in der Popmusik eine lange
Tradition und bietet ein weitrdumiges stilistisches Panorama, das sich vom
Mainstream-Pop tiber Electronic Pop, Avantgarde Pop, R&B, Rock, Death
Metal, Alternative bis hin zu Hip/Hop und Rap erstreckt. Die stilistische
Aufficherung ist ein Indiz fiir die unterschiedlichen Funktionen, die der
Holocaust innerhalb der Popmusik erfiillt und die jeweils vollig unter-
schiedliche Zugangsweisen zum Thema Holocaust 6ffnet.

In der Gegenwart bildet die Popmusik zudem ein wichtiges Medium in-
nerhalb der Gedenkkultur: Das Projekt Dancing Auschwitz des Holocaust-
Uberlebenden Adolek Kohn erreicht als Video-Clip im Internet tausende
Menschen und wird in den Feuilletons besprochen, wiahrend Esther Beja-
rano, die Auschwitz als Akkordeonistin des Madchenorchester iiberleben
konnte, zusammen mit ihren Kindern und der Kdlner Band Mikrophone
Mafia auf der Bithne rappt.

In Anbetracht dieser Vielfalt gilt es, der musikalischen “Leitmotivik” des
Holocaust nachzuspiiren, den substantiellen Einfluss des Holocaust auf
die Popmusik und deren komplexe Wechselwirkung mit der Gesellschaft
herauszuarbeiten.

Sonja Neumann, Studium der Musikwissenschaft, Politikwissenschaft, Philosophie und Buch-
wissenschaft an der Universitit Miinchen, der Musikhochschule Weimar und der Universitit
Jena; M.A.; wissenschaftliche Mitarbeiterin am Projekt »Entartete Musik< 1938. Weimar und
die Ambivalenz; Geschichtsforschungsstipendium der Stadt Miinchen; Promotion an der Uni-
versitit Hamburg (Musikleben in Miinchen 1925-1945); freiberufliche Tétigkeit als Musikerin
und Musikwissenschaftlerin: seit 2009 wiss. Mitarbeiterin am NS-Dokumentationszentrum
Miinchen.

s-t.neumann@t-online.de
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Sonja NEUMANN
(NS-Dokumentationszentrum Miinchen)

Holocaust and popular music in the discourse on memory

Musical engagement with the Holocaust is at times dealt with and ana-
lysed exclusively within the framework of “high culture” It is often ignored
that the experience of the mass extermination of the European Jewry also
appears in popular music. It seems almost morally questionable to con-
nect the Holocaust with the sphere of mass consumable and commercially
exploitable popular music.

Nevertheless, there is a long tradition of using the Holocaust as a subject
in popular music. The resulting pieces cover a wide stylistic range from
mainstream pop via electronic pop, avant-garde pop, R&B, rock music,
death metal, alternative to hip-hop and rap music. The stylistic diversifica-
tion indicates the different functions fulfilled by the Holocaust as a subject
of popular music, which open up the subject to the often utterly different
approaches to the subject.

In our times, popular music moreover has become an important medium
of the culture of remembrance: The project Dancing Auschwitz by the Hol-
ocaust survivor Adolek Kohn reached thousands of people as a video clip
via internet and was reviewed in the culture sections of newspapers, while
Esther Bejarano, who survived Auschwitz as an accordionist in the girls’
orchestra, raps on stage together with her children and the Cologne band
Mikrophone Mafia.

Faced with this multitude, there arises the question of what is the musi-
cal “theme” of the Holocaust, how to define the substantial influence the
Holocaust had on pop music and its complex interaction with society.

Sonja Neumann studied musicology, political science, philosophy and science of books at the
University of Munich, the Music College Weimar and the University of Jena; M.A.; research
assistant for the project »Entartete Musik<« 1938. Weimar und die Ambivalenz (‘Degenerate Mu-
sic 1938. Weimar and Ambivalence); stipend for historical research from the City of Munich;
PhD at the University of Hamburg (Musikleben in Miinchen 1925-1945 (Music Life in Munich
1925-1945)); freelance musician and musicologist; since 2009 research fellow at the NS Docu-

mentation Centre Munich.

s-t.neumann@t-online.de
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Anna G. PPOTROWSKA
(Uniwersytet Jagielloriski w Krakowie)

Musikalische Heterotopie: eine neue Perspektive auf Musik
im Konzentrationslager (am Beispiel von Auschwitz)

In den bereits vorhandenen wissenschaftlichen Forschungsarbeiten tiber
das kulturelle Leben im Konzentrationslager und die dort aufgefiihrte
Musik konzentrierten die meisten Autoren ihre Fragestellungen auf das
Repertoire und die Funktion der Musik, die gespielt wurde (z.B. Synchro-
nisation des Marschrhythmus mit den Schritten der Gefangenen, die Rolle
der Lieder, etc.). Die heikle Empfindung, dass die Gegenwart von Musik
im Konzentrationslager unpassend sei, wurde auch betont. Basierend auf
den Ergebnissen meiner Archivrecherchen mochte ich eine neue Perspek-
tive der Interpretation von Musik in Konzentrationslagern am Beispiel
von Auschwitz einbringen.

Ausgehend von den sechs Prinzipien, die Michel Foucault in seinem Text
Des Espace Autres (Andere Rdume) (1967) skizziert hat, werde ich das
Konzentrationslager als ein Beispiel der musikalischen Heterotopie dar-
stellen. Die Funktion der Musik in den Lagern sowie die Darstellung von
Lagern in musikalischen Theaterstiicken nach 1945 zeigen, dass die Lager
als ultimative Verwirklichung des Konzeptes der Heterotopien verstanden
werden konnen. Die Dimension der Musik verhilft uns zu einem besse-
ren Verstandnis des Lebens in den Lagern selber, und beleuchtet auch das
zentrale Verstindnis des Konzeptes der Heterotopien. Durch meine De-
finition der Lager als musikalische Heterotopien mochte ich einen neuen
Weg finden, sowohl die Lager als auch die dort stattfindende Musik zu
prasentieren.

Ich werde Ideen wie die Abweichung und den emotionalen Charakter der
in den Lagern gespielten Musik sowie den reprisentativen Charakter die-
ser Musik diskutieren. Am Beispiel der Musik im Lager mochte ich weiters
die geographische und mentale Distanz zum Konzentrationslager festma-
chen. Letztlich werde ich den Faktor der Zeit sowie die Repertoireauswahl
und die kompensatorische Rolle der Musik in Bezug auf die Foucauld-
schen Prinzipien der Heterotopien analysieren.

Mein Beitrag basiert auf Archivmaterialien, wissenschaftlichen Interpreta-
tionen und Zeugenberichten.

Dr. Anna G. Piotrowska, Studium der Musikwissenschaft an der Jagiellonen Universitdt in
Krakau und Durham University. Forschungsinteressen: kulturelle Aspekte des Musiklebens
und der Rolle von Musik in der menschlichen Gesellschaft. Thr neuestes Buch (2011) be-
schiftigt sich mit Zigeunermusik in der Europidischen Kultur. Momentan an der Abteilung
fir Musiktheorie und Musikanthropoligie am Institut fiir Musikwissenschaften, Jagiellonen
Universitit, Krakau.

agpiotrowska@interia.pl
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Anna G. PPOTROWSKA
(Uniwersytet Jagiellotiski w Krakowie)

Musical Heterotopia: A New Perspective on Music
in Concentration Camps (using the example of Auschwitz)

Cultural life in concentration camps, as well as music performed there, has
been the subject of scholarly research before. Most authors have focused
on the repertoire and the functions of the music played (topics have in-
cluded, e.g., synchronization of the rhythm of marches with the prisoners’
stride, the role of songs, etc.). The awkwardness and unsuitability of the
presence of music in concentration camps have been also stressed. Based
on the results of this archival research I would like to propose a new per-
spective of interpreting music in concentration camps, taking as an exam-
ple Auschwitz.

My starting point is Michael Foucaults text Des Espace Autres (1967).
Drawing on the six principles outlined in his article, I will explain how a
concentration camp can be understood as an example of musical heteroto-
pia. The use of music in camps as well as the depictions of camps in musi-
cal stage works after 1945 are aspects of how camps can be analysed as an
ultimate realization of the concept of heterotopia. The musical dimension
not only allows us to better understand life in the camps themselves, but
also highlights the core understanding of the concept of heterotopia. In
defining concentration camps as musical heterotopias I want to suggest
another way of understanding both the camp and the music present there.
Such notions as deviation and the emotional character of music played
there will be discussed, as well as the representativeness of music in the
camps. On the example of music performed in the camp I will also pin-
point the geographical and mental distancing towards the concentration
camp. Finally, the factor of time along with repertoire and the role of mu-
sic as compensation will be analysed with reference to Foucauldian princi-
ples of the heterotopia.

My paper will rely on archival materials, academic interpretations as well
as witness accounts.

Dr. Anna G. Piotrowska studied musicology at the Jagiellonian University in Krakow and Dur-
ham University. In her research she mainly focuses on cultural aspects of musical life and the
place of music in human society. Her most recent book (2011) is on the topic of Gypsy music
in European culture. Currently associated with the Department of Theory and Anthropology
of Music at the Institute of Musicology, Jagiellonian University in Krakow.

agpiotrowska@interia.pl
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Florian SCHEDING
(University of Southampton)

Ein Fall von Verspatung? Istvan Anhalts Traces (Tikkun) (1994)

Im Vergleich zu ihren Kollegen und Kolleginnen aus den anderen Kiins-
ten, insbesondere aus dem Feld der Literatur, beschaftigten sich die Kom-
ponisten erst zogerlich, man mag gar sagen: mit Verspatung, mit dem The-
ma Holocaust. Von dieser erstaunlichen Beobachtung kénnen auch einige
wenige Ausnahmen nicht ablenken, wenngleich das vielleicht berithmtes-
te dieser Werke, Schonbergs A Survivor from Warsaw, darunter ist.

Der Komponist Istvan Anhalt (geb. 1919) war selbst unmittelbar vom Ho-
locaust betroffen. 1942 wurde der Schiiler Zoltan Kodalys zur Zwangsar-
beit in der ungarischen Armee eingeteilt; ein Schicksal, das er zum Bei-
spiel mit Gyorgy Ligeti teilte. Nachdem im Mai 1944 die systematische
Deportation aller jidischen Ungarn und Ungarinnen begonnen hatte,
entfloh Anhalt im November 1944 dem Zwangsarbeitsdienst und hielt
sich danach unter abenteuerlichen Umstidnden versteckt. Nach Kriegs-
ende emigrierte Anhalt mit Zwischenstation Paris nach Kanada, wo er,
der Avantgarde verschrieben, zu den einflussreichsten Komponisten und
Kompositionslehrern Kanadas avancierte.

Dennoch zeigen Anhalts Kompositionen erst seit den 1980er Jahren die
Beschiftigung mit seiner Autobiographie und seinem Judentum. Thisness
(1986) rekapituliert Anhalts eigene Kriegserlebnisse, eine die Komposi-
tionen Simulacrum, SparkskrapS (beide 1987) und SonancesResonance
(Welche Tone?) (1989) umfassende Orchestertrilogie ist ebenfalls mit Au-
tobiographischem durchsetzt. Am interessantesten ist vielleicht das den
als Zwangsarbeitern umgekommenen jiidischen Mitschiilern der Kodaly-
Kompositionsklasse gewidmete Traces (Tikkun) (1994), in dem Erinne-
rungsmonologe und -dialoge als Spuren der Vergangenheit in der Psyche
des Protagonisten dargestellt sind.

Vor dem Hintergrund einer Untersuchung von Anhalts Spatwerk versucht
mein Vortrag sich der Frage anzundhern, warum so viele Komponisten
verschiedenster Uberzeugungen, Nationalititen und Zugehérigkeiten sich
nur so zogerlich mit dem Holocaust, der vielleicht pragendsten Episode
unserer Zeit, kiinstlerisch auseinandergesetzt haben.

Florian Scheding studierte in Hamburg, Salamanca und London und ist Dozent in Musik an
der Universitat Southampton. Neben seinem Interesse an Underground Popmusik im 21. Jahr-
hundert forscht er tiber Musik und Migration, besonders die Vertreibung von Komponisten
und die Avantgarde in der Zeit des Zweiten Weltkriegs. Publikationen u.a. iiber den Kompo-
nisten Matyas Seiber, zum Thema Filmmusik im Exil und tiber Komponisten im Exil generell,
sowie gemeinsam mit Erik Levi Herausgeber des Bandes Music and Displacement (Musik und
Vertreibung) (Scarecrow, 2010).

f.scheding@soton.ac.uk
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Florian SCHEDING
(University of Southampton)

A Case of Delay? Istvan Anhalt’s Traces (Tikkun) (1994)

Compared to their colleagues from the other arts, in particular from the
field of literature, composers have approached the subject of the Holo-
caust with hesitation, one might say: delay. This surprising fact cannot be
refuted by the few exceptions even though they include the most famous
representative of the genre: Schoenberg’s A Survivor from Warsaw.

The composer Istvan Anhalt (b. 1919) was himself personally affected by
the Holocaust. The pupil of Zoltan Kodaly was assigned to forced labour
with the Hungarian army in 1942. He shared this fate amongst others with
Gyorgy Ligeti. After the systematic deportation of all Hungarian Jews had
begun in May 1944, Anhalt fled from slave labour in November 1944 and
hid under frightful circumstances. After the end of the war, Anhalt emi-
grated via Paris to Canada. Devoting himself to the avant-garde, he ad-
vanced to becoming one of the most influential composers and teachers of
composition of Canada.

Nevertheless, Anhalt’s compositions did not begin to indicate a treatment
of his autobiography and Jewish heritage until the 1980s. Thisness (1986)
recapitulates Anhalt’s own experiences during the war and an orchestra
trilogy consisting of the compositions Simulacrum, SparkskrapS (both
1987) and SonanceeResonance (Welche Tone?) (1989) also contains auto-
biographical material. Probably the most interesting piece is one that he
dedicated to his Jewish co-students in Kodaly’s composition class who
died while subjected to slave labour: Traces (Tikkun) (1994) depicts mono-
logues and dialogues of remembering as traces of the past in the protago-
nist’s psyche.

Based on an investigation of Anhalt’s late works, my lecture will approach
the question why so many composers of most different convictions, na-
tionalities and affiliations have hesitated so to begin their artistic engage-
ment with the Holocaust, possibly the most formative period of our time.

Florian Scheding studied in Hamburg, Salamanca and London and is a lecturer in music at
the University of Southampton. His research interests include his interest in underground pop
music in the 21st century as well as music and migration, particularly the displacement of
composers and the avant-garde during the Second World War. He has published a.o. on the
composer Matyds Seiber, on film music in exile and composers in exile in general, and co-
edited the volume Music and Displacement (Scarecrow, 2010) together with Erik Levi.

f.scheding@soton.ac.uk
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Stefan SCHMIDL
(Osterreichische Akademie der Wissenschaften, Wien)

Different than anything
Filmmusik und Holocaust

Selling the Holocaust (Tim Cole) ist eine filmmusikalische Gratwanderung,
stellt doch die Reprisentation des Holocaust Komponisten vor Herausfor-
derungen, die sich aufgrund des Gewichts des Gegenstands entscheidend
von den iiblichen Problemstellungen des Metiers unterscheiden. Dement-
sprechend radikal wurde filmmusikalisch verfahren, sei es, dass Modi des
Expressionismus eingesetzt wurden (etwa von Hanns Eisler), sei es, dass
mit Collagetechniken gearbeitet wurde (z.B. in Inglorious Basterds), oder
sei es, dass ganzlich auf den Einsatz von Musik verzichtet wurde (wie in
Claude Lanzmanns Shoah).

Mebhrheitlich griff man jedoch auf das Ausdrucksrepertoire des 19. Jahr-
hunderts zuriick, um im Holocaust-Film Tragik, Nostalgie und Katharsis
musikalisch zu denotieren - eine Wahl, die von Kritik und Wissenschaft
oft als unangemessen beschrieben, vom Publikum aber vielfach geschatzt
wurde. Konventionen und Hérgewohnheiten des “langen 19. Jahrhun-
derts” stehen somit avantgardistischen bzw. postmodernen Entwiirfen ge-
geniiber. Auf Strukturen und ideologische Implikationen beider Ansétze
soll eingegangen werden.

Stefan Schmidl, wissenschaftlicher Mitarbeiter an der Abteilung fiir Musikwissenschaft der
Osterreichischen Akademie der Wissenschaften. Seit 2009 Lektor fiir Musikgeschichte und
Angewandte Musiktheorie am Wiener Konservatorium, zahlreiche Lehrauftrige an der Uni-
versitdt Wien und der Universitét fiir Musik und Darstellende Kunst; seine wichtigsten For-
schungsfelder sind: Musik in der Popularkultur (hauptséichlich im Film), und Identitétsstudi-
en.

stefan.schmidl@oeaw.ac.at
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Stefan SCHMIDL
(Osterreichische Akademie der Wissenschaften, Wien)

Different than anything
Film music and Holocaust

Selling the Holocaust (Tim Cole) is a tightrope walk of film music, since
the representation of the Holocaust poses a challenge for composers that is
very different from the usual problems of the field due to the weight of the
subject. Film music has dealt accordingly radically with the topic, be that
by using modes of expressionism (e.g., music by Hanns Eisler), the use of
techniques of collage (e.g. in Inglorious Basterds), or the decision to use no
music at all (such as in Claude Lanzmann’s Shoah).

The most usual response has been, however, to make use of the expres-
sionist repertoire of the 19th century in order to musically denote trag-
edy, nostalgia and catharsis in Holocaust films. This choice has often been
described as inappropriate by critics and scholars, but has regularly been
appreciated by the general public. Conventions and listening habits of the
“long 19th century” thus stand in contrast to avantgardist or post-modern
designs. I will deal with the structures and ideological implications of both
approaches.

Stefan Schmidl is a research fellow at the Department of Musicology at the Austrian Academy
of Sciences. Since 2009 lecturer in Music History and Applied Music Theory at the Vienna
Conservatory. He has held various lectureships at the University of Vienna and the University
of Music and Performing Arts Vienna. His research fields are: Music in popular culture (film

in particular) and identity studies.

stefan.schmidl@oeaw.ac.at
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Yvonne SCHURMANN- ZEHETNER

Zur Publikmachung von Werken im Holocaust verfolgter Kom-
ponisten

Durch den Terror des Holocaust wurde eine ganze Generation an Kom-
ponisten aufgrund ihrer jiidischen Herkunft oder der Wahl ihrer Kom-
positionsmethode aus der Musikszene Europas sowohl in rdumlicher als
auch ideeller Hinsicht eliminiert. Folge war eine veranderte Entwicklung
der Musikgeschichte Europas, in der - bis auf wenige Ausnahmen - diese
Komponisten keine intensive Rezeption erfuhren und bis heute nahezu
unbekannt sind. Ein Musiker, der sich der Auffithrung und Wiederbele-
bung jener unter dem Holocaust verbotenen Werke angenommen hatte,
war der selbst von Verfolgung betroffene jiiddische Komponist René Leibo-
witz. Unter seiner Leitung wurden neben Kompositionen Arnold Schén-
bergs, Alban Bergs und Anton Weberns auch Werke aufgefiihrt, die vom
weitgehend unbekannten Kreis um die Zweite Wiener Schule mit Leopold
Spinner, Erich Schmid, Edward Steuermann, Artur Schnabel, Erich Itor
Kahn und Paul Dessau entstanden sind. Leibowitz unternahm bis zu sei-
nem Tod 1972 alles, um das Werk einer Generation verfolgter Musiker
horbar zu machen, um dieses nicht — wie zwischen den Jahren 1933 bis
1945 - ein weiteres Mal der Gefahr des Vergessens auszusetzen und so-
mit nachfolgenden Komponisten die Moglichkeit zu geben, darauf aufzu-
bauen. Folgende Aspekte werden im Vortrag untersucht und dargestellt:
Kiinstlerische Isolation emigrierter Komponisten und Auswirkungen des
Holocaust auf das Konzertleben Europas, Ursachen fiir mangelnde Rezep-
tion verfolgter Komponisten, Initialisierung der Rezeption durch René
Leibowitz in Europa/USA mittels pddagogischer und konzertanter Tatig-
keit und deren Einfluss auf nachfolgende Komponisten

Yvonne Schiirmann-Zehetner, Studium Klavier an der Universitit fiir Musik und Darstellende
Kunst Wien und Musikwissenschaft an der Universitat Wien, Promotion 2010 iiber René Lei-
bowitz. Tatigkeiten: Allgemeiner Entschddigungsfonds fiir Opfer des Nationalsozialismus, seit
2011 Forschungsprojekt Autoritarismus an Universititen Osterreichs am Inst. f. Zeitgeschichte
Wien (Leitung: Univ.-Prof. Oliver Rathkolb). Forschungsschwerpunkte: René Leibowitz, Zwei-
te Wiener Schule, Internationale Exilgeschichte, Zeitzeugenforschung und Erinnerungskultur.

yvonne.schuermann@gmsx.at
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Yvonne SCHURMANN- ZEHETNER

On Making Public Works by Composers Persecuted in the Holo-
caust

During the terror of the Holocaust, a whole generation of composers was
eliminated from the European music scene in the geographic as well as
intellectual sense because of their Jewish roots or choice of composition
method. As a result, the music history of Europe was changed and these
composers — apart from a few exceptions — found no intensive reception
and remain virtually unknown until today. One musician who dedicated
himself to the performance and revival of the works that had been banned
during the Holocaust was the Jewish composer René Leibowitz, who him-
self had suffered persecution. Under his direction, compositions by Ar-
nold Schoenberg, Alban Berg and Anton Webern were performed as well
as works created within the largely unknown circle around the Second
Vienna School including Leopold Spinner, Erich Schmid, Edward Steuer-
mann, Artur Schnabel, Erich Itor Kahn and Paul Dessau. Until his death in
1972, Leibowitz did all he could to make audible the works of a generation
of persecuted musicians, so they would not - as they had been between
1933 and 1945 - be delivered to the danger of being forgotten, and in order
to give later composers the opportunity to build up on these works. The
following aspects will be investigated and presented in this contribution:
The artistic isolation of emigré composers and the effects of the Holocaust
on concert life in Europe, causes for the lack of a reception for the music of
persecuted musicians, the initialisation of the reception by René Leibowitz
in Europe and the United States via education and concerts and their effect
on following composers.

Yvonne Schiirmann-Zehetner studied the piano at the University for Music and Performing
Arts Vienna and musicology at the University of Vienna, PhD 2010 on René Leibowitz. Ac-
tivities: Allgemeiner Entschadigungsfonds fiir Opfer des Nationalsozialismus (General Settle-
ment Fund for Victims of National Socialism), since 2011 research project Autoritarismus an
Universititen Osterreichs (Authoritarianism at Austrian Universities) at the Institute for Con-
temporary History, Univ. Vienna (Directed by: Univ.-Prof. Oliver Rathkolb). Research focus:
René Leibowitz, Second Vienna School, international exile history, research with surviving
witnesses and the culture of commemoration.

yvonne.schuermann@gmx.at
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Kerstin SICKING

Eine Auseinandersetzung mit dem Bosen, die mit musikalischen Mitteln
Ethisches gestaltet - Die Rezeption von Holocaust-Kompositionen in
Deutschland als Ausdruck erinnerungsmedialer Wirksamkeit von Musik.

In einer Rezension zur deutschen Erstauffithrung von 1950 wird Arnold
Schonbergs A Survivor from Warsaw als “Auseinandersetzung mit dem
Bosen, die mit musikalischen Mitteln Ethisches gestaltet”, bezeichnet. Der
Musik wird die Kraft zugesprochen, den Menschen zur Beschéftigung mit
der grundlegenden Frage nach Gut und Bose anzustiften. — Kann Musik
den Menschen fassbar in seiner Haltung beeinflussen und konnen Kom-
positionen in Auseinandersetzung mit dem Holocaust Erinnerungen und
Vergangenheitsdeutungen pragen und konkrete Inhalte erinnerungsme-
dial wirksam transportieren?

Eine Untersuchung der Auffithrungs- und Wirkungsgeschichte verschie-
dener ,Holocaust-Kompositionen’ durch Auswertung von Konzertrezen-
sionen aus der Tagespresse soll dariiber Aufschluss geben. Dargelegt wird
die Rezeption verschiedener Kompositionen in Deutschland im Zeitraum
von der Nachkriegszeit bis ins 21. Jahrhundert. Nach einer Darstellung
einzelner Werke im Spiegel der Musikkritik erfolgen Betrachtungen der
Aussagen zur spezifischen Qualitit der Kompositionen: zum Stellenwert
der Wortsprache im Verhiltnis zur Musik, zur Thematisierung einer “As-
thetisierung des Schreckens” sowie zur aktualisierenden Neudeutung der
geschichtlichen Inhalte als Reflexion der eigenen Gegenwart.

Eine geddchtniskonzeptuale Reformulierung musikwissenschaftlicher Ar-
beitsfelder soll erinnerungskulturelle Deutungsweisen von Musik offen-
baren und mogliche Ankniipfungspunkte an die kulturwissenschaftliche
Gedachtnisforschung aufzeigen.

Kerstin Sicking, Studium des Lehramts fiir Gymnasien an der Universitit Osnabriick mit den
Fachern Musik und Deutsch, Erstes Staatsexamen 2004; anschliefSfende Arbeit an der Disser-
tation zum Thema Holocaust-Kompositionen als Medien der Erinnerung. Die Entwicklung eines
musikwissenschaftlichen Geddchtniskonzepts, gefordert durch die Gerda-Henkel-Stiftung, Diis-
seldorf; Promotion 2008; Zweites Staatsexamen 2009; seitdem Schuldienst als Studienritin an
einem Gymnasium in Osnabriick.

ksicking@uni-osnabrueck.de
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Kerstin SICKING

An Engagement with Evil that Creates an Ethics by Means of Music -
The Reception of Holocaust Compositions in Germany as an
Expression of the Uses of Music for Commemoration

Arnold Schoenberg’s A Survivor from Warsaw was described in a review of
its German premiére in 1950 as an “engagement with Evil that creates an
ethics by means of music”. Music is thus asserted the power to cause peo-
ple to address the fundamental question of good and evil. Can music real-
istically influence people in their position and can compositions that deal
with the Holocaust shape memories and notions of the past and transport
concrete ideas in a commemoratively effective way?

An investigation of the history of the performance and influence of dif-
ferent ‘Holocaust compositions’ by means of an analysis of the concert re-
views in the daily press is to address this question. The analysis will focus
on the reception of different compositions in Germany in the time from
the post-war era until the 21st century. Following a review of individual
works in the eyes of music critics, I will expand on the statements made on
the specific quality of the compositions: on the relevance of worded speech
in relation to music, on the subject of an “aesthetization of terror” as well
as on the contemporarized revaluation of historical contents as a reflection
of the present.

A reformulation of musicological work in the vein of memory studies is to
reveal possible interpretations of music within the culture of memory and
highlight potential links to the memory research of cultural studies.

Kerstin Sicking studied music and German for secondary teaching certificate at the University
Osnabriick, teaching certificate, first part 2004; PhD 2008 on Holocaust-Kompositionen als
Medien der Erinnerung. Die Entwicklung eines musikwissenschaftlichen Geddchtniskonzepts
(Holocaust compositions as media of memory. The development of a musicological concept of
memory), funded by the Gerda-Henkel-Stiftung, Diisseldorf; teaching certificate, second part
2009; since then tenured teacher at an Osnabriick grammar school (Gymansium).

ksicking@uni-osnabrueck.de
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Jiti VYSLOUZIL
(Masarykova Univerzita, Brno)

Ermordete und Uberlebende des Holocaust: Zur Bedeutung von
Komponisten jiidischer Abstammung in der tschechischen Moderne

Die im Vortrag analysierten Komponisten Pavel Haas, Gideon Klein, Hans
Krasa und Karel Rainer - die sich mit der Griindung der Tschechoslowa-
kischen Republik 1918, wie viele andere jiidische Biirger der jungen Re-
publik, der tschechischen Kultur und Sprache zuwandten - sind wichtige
Vertreter der Zwischenkriegsgeneration und kénnen schon in den 1930er-
Jahren als kiinstlerisch durchaus etabliert erachtet werden. Von den Ge-
nannten hat allein Karel Rainer den Holocaust {iberlebt. Die vier Kom-
ponisten waren Schiiler zweier international anerkannten Komponisten
der tschechischen Musikmoderne: Leo$ Janacek und Alois Haba. Diese
Bindungen duf3erten sich in der kompositorischen Professionalitit und im
Musikstil. Janac¢ek am nachsten standen Haas und Klein, wahrend Rainer
die bedeutendste Personlichkeit der Haba-Schule darstellte. Rainer wur-
de als “entarteter Komponist” unter den Nationalsozialisten verfolgt, war
aber auch noch unter dem kommunistischen Regime verpont. Eine all-
mahliche Rehabilitierung setzte erst im Laufe der 1960er-Jahre, vollends
erst in den 1980er-Jahren ein.

Jiti Vyslouzil, Prof. emerit. der Masaryk-Universitit Briinn, geboren 1924 in Kosice, nach Ma-
tura 1943 in Briinn Arbeitseinsatz bis Kriegsende, Studium der Musikgeschichte, Asthetik,
Philosophie und Ethnomusikologie, ab 1953 Lehre an der Janac¢ek-Akademie der musischen
Kiinste, Vorstand des Musikwissenschaftlichen Instituts der Masaryk-Universitit, zahlreiche
Veroftentlichungen iiber Jandéek, Haba, Karel Husa, zur mahrischen Musikgeschichte, Studien
und Vortrige an Kongressen und Hochschulen (in den meisten européischen Landern und in

den USA).
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Jiti VYSLOUZIL
(Masarykova Univerzita, Brno)

Holocaust Victims and Holocaust Survivors: On the Meaning of
Composers with Jewish roots in Czech Modernism

This lecture’s focus will lie on an analysis of the works by composers Pavel
Haas, Gideon Klein, Hans Krasa and Karel Rainer. These composers, like
many other Jewish citizens of the young republic, turned to the Czech cul-
ture and language when the Czechoslovak Republic was founded in 1918.
They were important representatives of the inter-war period and could
certainly be deemed established artists by the 1930s. Karel Rainer was the
only one of the four to have survived the Holocaust. All four composers
were pupils of two internationally recognized composers of Czech music
modernism: Leo$ Janacek and Alois Héaba. These ties can be traced into
their compositorial professionalism and musical style. Haas and Klein
were closest to Jandcek, while Rainer was the most important representa-
tive of the Haba school. Rainer was persecuted as “degenerate artist” by the
National Socialists, but was also frowned upon by the communist regime.
His slow rehabilitation did not begin until the 1960s, he was fully rehabili-
tated only in the 1980s.

Jiti Vyslouzil, Prof. emerit. of the Masaryk University Brno, born 1924 in Koéice, finished
school in Brno in 1943 and was then assigned to labour until the end of the war. Studied
music history, aesthetics, philosophy and folk musicology. From 1953 teacher at the Janacek
Academy of Musical Arts, director of the Musicology Inst. at Masaryk University. Numerous
publications on Janac¢ek, Haba, Karel Husa, Moravian history of music, studies and lectures at
conferences and universities (in most European countries and the USA).

lettre@volny.cz
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Véra VYSLOUZILOVA

Der Holocaust in den Volksliedern der Roma in Mahren

Die Kubiks aus Hruba Vrbka ins Siidméhren an der Grenze zur Slowa-
kei waren eine alteingesessene Roma-Familie, deren Stammbaum bis zum
Anfang des 19. Jahrhunderts nachweisbar ist. Die Mitglieder der Familie
waren einerseits als Schmiede, andererseits auch als anerkannte Musiker
tatig. Sie waren — wie die anderen Roma-Familien der Gemeinde - vollig
integriert und wurden von ihren Mitbiirgern und -biirgerinnen der heimi-
schen Bewohnerschaft als ihresgleichen betrachtet. Unter der NS-Besat-
zung wurden sie — wie die anderen Roma des “Protektorates Bohmen und
Mihren” - in Sammellager gepfercht und in mehreren Transporten nach
Auschwitz-Birkenau deportiert, wo sie vernichtet wurden. Nur einige We-
nige liberlebten den “Porrajmos”, den Roma-Holocaust: Unter ihnen auch
Rizena Danielova, die spéter ihr Lamento iiber den Gatten in Auschwitz,
“Ausvits”, verfasste. Thr folgend sangen auch andere Roma-Sangerinnen,
wie Ida Kelarova oder Véra Bil4, ahnliche “Klagen’”, die wiederum mahri-
sche Komponisten wie Arnost Parsch oder Milo$ Stédron in ihren spite-
ren Werken maf3geblich inspirieren sollten.

Véra Vyslouzilova, geboren 1927 in Pernstejn, Studium der Germanistik, Bohemistik und Mu-
sikwissenschaft, Mitarbeiterin des Kabinetts fiir Musiklexikographie am Institut der Musik-
wissenschaft der Masaryk-Universitit, musiklexikalische Beitrige fiir Slovnik ceské hudebni
kultury und iiber tschechische Oper in Pipers Enzyklopddie des Musiktheaters und im Lexikon
der deutschen Musikkultur, Arbeiten in Hudebni véda, Opus musicum (Osterreichische Musik-
zeitschrift); Vortrage tiber tschechische Musikkultur, Ubersetzungen aus dem Deutschen ins

Tschechische und aus dem Tschechischen ins Deutsche.
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Véra VYSLOUZILOVA

The Holocaust in Roma Folk Songs in Moravia

The Kubik family from Hruba Vrbka in southern Moravia on the border
to Slovakia were an established Roma family, whose family tree could be
traced back to the 19th century. The family members worked on the one
hand as smiths, on the other as renowned musicians. They were - like
the other Roma families in the community - completely integrated and
were seen as equals by their fellow citizens among the locals. During the
occupation by the National Socialists, they were — like the other Roma
in the “Protectorate of Bohemia and Moravia” - crammed into intern-
ment camps and deported in several transports to Auschwitz-Birkenau,
where they were exterminated. Only a few survived the “Porrajmos”, the
Roma Holocaust: Among them was Riizena Danielovd, who later com-
posed her Lament for her Husband in Auschwitz, “Ausvits”. Following her,
other Roma singers, like Ida Kelarova or Véra Bil4, sang similar “laments”,
which then went on to serve as a meaningful inspiration for composers
like Arnost Parsch or Milo$ Stédron in their later works.

Véra Vyslouzilova, born 1927 in Pernstejn, studied German studies, Bohemian studies and
musicology. Member of the cabinet for music-lexicography at the Institute for Musicology of
Masaryk University, various contributions on music and on Czech opera for Czech and Ger-
man music encyclopaedias and contributions to Czech, German and Austrian music journals;
lectures on Czech music culture, translations from German into Czech and Czech into Ger-
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Brett WERB
(US Holocaust Memorial Museum, Washington D.C.)

Holocaust-Darstellungen in der Musik

Dieser Vortrag gibt einen Uberblick iiber das Repertoire der Musik iiber
den Holocaust, wobei sowohl weniger bekannte also auch kanonische
Werke identifiziert und in den Kontext der kulturellen Trends und politi-
schen Entwicklungen in Europa und der Neuen Welt gestellt werden. Die
frithesten reprisentativen Werke stammen noch aus den Kriegsjahren.
Sie sollten die Aufmerksambkeit von aufSen auf das stattfindende Genozid
richten oder gewéhrten seltene, private Einsichten in die Situation, so wie
sie innerhalb der Konfliktzone erlebt wurde. In der direkten Nachkriegs-
zeit komponierten iiberlebende Komponisten in DP Camps program-
matische Arbeiten fiir ein Publikum ihresgleichen, wahrend gleichzeitig
Komponisten im Ausland das Thema konfrontierten und somit begannen,
ein Repertoire der Gedenkkompositionen aufzubauen, welches heute viele
Hauptwerke des Genres beinhaltet. In diesem Vortrag werden weiters oft
gebrauchte Motive der Holocaust-Musik identifiziert, wie das Warschauer
Ghetto, Auschwitz, Babi Jar, Anne Frank und Kindergedichte aus Theresi-
enstadt. Abschlieflend wird die breit geficherte Verarbeitung des Themas
Holocaust in verschiedenen populdren Genres behandelt: von themenbe-
zogenen Balladen bis zu den Liedern sowjetischer Liedermacher, sowie
dem internationalen Aufgebot an zeitgenéssischem Folk, Jazz, Rock und
Rap.

Bret Werb ist seit 1992 Musikforscher und Kurator am US Holocaust Memorial Museum in
Washington DC. Er hat das Programm der langfristig laufenden Kammermusik-Serie erstellt,
war Kurator der online Ausstellung Music of the Holocaust und hat vier themenbezogene CDs
mit Ghetto-, Lager- und Partisanenliedern recherchiert und produziert. Beitrage fiir The New
Grove Dictionary of Music & Musicians und andere Referenzwerke sowie Vortragstitigkeit und
Mitarbeit an Film-, Theater-, Aufnahme- und Konzertprojekten. Dieser Vortrag basiert auf
seinem Uberblicksessay Music, veroffentlicht im Oxford Handbook of Holocaust Studies (2010).

bwerb@ushmm.org
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Brett WERB
(US Holocaust Memorial Museum, Washington D.C.)
Representations of the Holocaust in Music

This paper surveys the repertoire of Holocaust-themed music, identify-
ing lesser-known as well as canonical works and situating these within
the context of cultural fashions and political developments in Europe and
the New World. The earliest representational works, dating from wartime,
sought to draw outside attention to the ongoing genocide or offered rare,
personal glimpses of the situation as experienced from within the zone
of conflict. In the immediate postwar period, survivor-composers in dis-
placed persons camps created programmatic works for an audience of
their peers, while, concurrently, composers abroad confronted the sub-
ject to inaugurate a commemorative repertoire that today includes many
genre mainstays. The paper also identifies frequently-employed motifs of
Holocaust-themed music, such as Warsaw Ghetto, Auschwitz, Babi Yar,
Anne Frank and Children’s Poetry from Terezin. Rounding off the survey,
the presentation takes note of the Holocaust theme in a range of popular
genres, from topical ballads to Soviet bard songs, to an international array
of contemporary folk, jazz, rock and rap manifestations.

Bret Werb has worked as music researcher and curator for the US Holocaust Memorial Muse-
um in Washington DC since 1992. He has programmed the museum’s long-running chamber
music series, curated the museum’s online exhibition Music of the Holocaust, and researched
and produced four CDs of topical ghetto, camp and partisan songs. A contributor to The New
Grove Dictionary of Music & Musicians and other reference works, Werb has lectured widely
and collaborated on film, theatre, recording, and concert projects. His presentation is freely
adapted from his survey-essay Music, published in the Oxford Handbook of Holocaust Studies
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