
 
 

MUTTERLAND WORT 
ein Programm um jüdische Poesie der deutschsprachigen Bukowina 

       
  Rose Ausländer: Mutterland 
  Mein Vaterland ist tot 
  sie haben es begraben 
  im Feuer 
 
  Ich lebe in meinem Mutterland 
  Wort 
________________________________________________________________________________ 
 
 
 
 
 
 
 
 
 
 
 
 
 
 
 
 

CHRISTINA ASCHER AN RASKIN 
Alt  Bajan 
 
 
Michael Denhoff Wie eine Linie dunkelblauen Schweigens (1997) 
1955 7 Gesänge nach Gedichten von Selma Meerbaum-Eisinger 
 
Sidney Corbett Worte ohne Lieder (2006) 
1960 nach Prosatexten von Rose Ausländer 
 
– Pause – 
 
Gerhard Stäbler Bridges (1996/97) 
1949 Musik zu Paul Celans „Fernen“ 
 
Andreas Pflüger Die Silbe Schmerz (2004) 
1941 nach Gedichten von Selma Meerbaum-Eisinger und Paul Celan 
 
David Graham Das Märchen vorbei (1995) 
1951 Elf Lieder zu Gedichten von Rose Ausländer 
 
 
 
____________________________________________________ 
Die Presse- und Öffentlichkeitsarbeit für dieses Projekt wird von 
Ulla Kerkhoff von der Agentur Kerkhoff::Kolbe Kulturkommunikation betreut. 



 2 

 
 
 
Christina Ascher zum Programm MUTTERLAND WORT:  
 
Es sind nicht nur die innere Kraft, die Schönheit, die wundersam musikalischen Eigenschaften und, ja, die 
Botschaft der Poesie der deutschsprachigen Bukowina, die mich lange fasziniert haben, sondern auch das 
Phänomen der einzigartig fruchtbaren Kulturlandschaft der Bukowina.  Die schöne Landschaft Bukowina, 
einst Teil der österreichisch-ungarischen Monarchie, dann zu Rumänien gehörend, später geteilt durch 
Rumänien und Russland und heute durch Rumänien, Moldawien und die Ukraine, hat schon immer eine 
wechselhafte Geschichte erfahren. Konstant aber ist eine scheinbar fast mystische Energie, die immer wieder 
Dichter hervorgebracht hat. Rose Ausländer, Paul Celan und Selma Meerbaum-Eisinger wurden in 
Czernowitz geboren, einem Zentrum der deutschen Lyrik, auch wenn die dortige Bevölkerung etliche andere 
Sprachen pflegte, darunter Jiddisch, Rumänisch, Ukrainisch und Polnisch. Den Werken dieser drei Dichter 
ist eine Sensibilität für Klang gemeinsam, eine Leidenschaft für die deutsche Sprache und das Empfinden für 
das „Mutterland Wort“. 
 
Selma Meerbaum-Eisinger, eine Cousine von Paul Celan, hatte im Alter von fünfzehn Jahren zu schreiben 
begonnen. Im Alter von achtzehn Jahren ist sie in einem KZ gestorben, aber ihr handgeschriebener 
Gedichtband „Blütenlese“ (ihrem Freund Lejser Fichman gewidmet) wurde nach ihrem Tod immer 
weitergereicht, überlebte viele Jahre und wurde letztendlich 1976 in Israel veröffentlicht. 
 
Paul Celan ist wahrscheinlich der berühmteste der Czernowitz Dichter. Fließend in mehreren Sprachen, 
darunter Deutsch, Jiddisch, Hebräisch und Rumänisch, entschied sich Celan für Deutsch als Hauptsprache. 
Er überlebte den Zweiten Weltkrieg, aber beide Eltern wurden Opfer vom Holocaust. Er lebte zunächst in 
Bukarest, dann in Wien und später in Paris. 1970 beging er Selbstmord. Celan meinte, dass die Shoah 
Sprache mit einer unauslöschlichen Dissonanz geprägt hat. Seine späteren Gedichte werden zu komplexen 
phonetischen Strukturen von Worten und akustischen Fragmenten. 
 
Rose Ausländer überlebte den Holocaust und lebte nach dem Krieg hauptsächlich in New York, auch kurz in 
Bukarest und in Wien. 1965 siedelte sie nach Düsseldorf um, wo sie 1988 starb. Obwohl sie gegen Ende 
ihres Lebens ihren literarischen Stil deutlich änderte, behielten ihre Werke stets eine gewisse „Harmonie“ im 
Klang der Sprache. Bilder aus ihrer Heimat Bukowina blieben ihr wichtig, aber ihre wichtigste Heimat war 
das WORT geworden. 
 
Die Entwicklung dieses Projekts streckt sich über etliche Jahre, beginnend für mich mit langen Lesestunden 
in der Bibliothek des Jüdischen Museums Frankfurt. Das Mitdenken, der Gedankenaustausch und schließlich 
die Probenarbeit mit den Komponisten Michael Denhoff, Sidney Corbett, Gerhard Stäbler, Andreas 
Pflüger und David Graham bleiben für mich eine Inspiration. Mögen wir gemeinsam - eben in unserem 
zeitgenössischen Metier – etwas zu einer lebendigen jüdischen Kultur beitragen. 
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Die Komponisten zu ihren Werken: 
 
MICHAEL DENHOFF  schreibt: Es ist selbstverständlich, dass die Gedichte von Selma Meerbaum-
Eisinger einen berühren - nicht nur wegen ihres traurigen Schicksals oder wegen der atemberaubenden 
Geschichte, wie diese Gedichte den Weg zu uns heutigen Lesern gefunden haben. Es ist die schlichte, aber 
so poetische Kraft dieser Texte, die hoffentlich abgestrahlt hat auf meine Gesänge, die Traurigkeit, die aber 
immer noch den Funken Hoffnung auf eine Zukunft spüren lässt. 
 
SIDNEY CORBETT  schreibt: Als Christina Ascher mich nach einem neuen Werk fragte, freute ich mich 
sehr; als ich dann das Thema des Projektes erfuhr, zögerte ich. Für mich gehören die Texte Paul Celans, 
neben denen Friedrich Hölderlins, zu den Unerreichbarsten, zu den Perfektesten und, wie mir scheint, 
musikalisch Undarstellbarsten, die ich in der deutschen Sprache kenne, weil sie an sich in dem Gefilde 
angesiedelt sind, wo selbst die musikalische Sprache zerbricht. Sowie auch bei den anderen Kollegen des 
MUTTERLAND WORT-Projekts, war es für mich diese Grenze, wo die Kraft des Sagbaren ihre Reize zeigt, 
die mich angezogen hat, in meinem Fall zu Texten von Rose Ausländer. Allerdings wählte ich nicht lyrische 
Texte, sondern Prosa, weil diese Texte befreit waren von kompositorischen Rhythmus- und Reimstrukturen 
und mir deswegen für eine eigene musikalische Strukturierung geeignet schienen. 
 
GERHARD STÄBLER  schreibt: Die Extreme, das Unvereinbare, das Sich-Reibende, das Zueinander-
Querstehende ist es, was „BRIDGES“ ausmacht, und doch weist alles auf ein Zusammen hin, ein 
Überbrücken der Kluft zwischen „Ich“ und „Du“ oder wie es Paul Celan in seinem Gedicht  „Fernen“, das 
die Folie zur Musik bietet, formuliert: „... laß uns auch solches beginnen: | gemeinsam | laß uns atmen den 
Schleier, /der uns voneinander verbirgt...“ 
 
ANDREAS PFLÜGER schreibt: Was Selma Meerbaum-Eisinger und ihr Cousin Paul Celan (Anagramm 
von  Ancel – kommt aus dem spanischen „Angel“, ein häufiger sephardischer Name) verbindet, ist das 
verzweifelte Flüchten vor der historischen Realität  in eine Sprachmystik, durch die sie sich eine neue 
geistige Heimat schaffen konnten. Selma Meerbaum-Eisinger suchte sich diese durch die Gefühle „Ich bin in 
Sehnsucht eingehüllt“, Paul Celan hingegen durch das Schaffen einer Sprachwelt:  „Erreichbar, nah und 
unverloren inmitten der Verluste blieb dies eine: die Sprache. Die Vertonung der Gedichte ist aus diesem 
Grund poetisch und in Pastelltönen gehalten. Den Gedichten wird eine neue Dimension hinzugefügt, diese 
den Hörer tiefer in die Poesie eindringen. 
 
DAVID GRAHAM  schreibt: Angesichts der Einsamkeit, der Traurigkeit, der furchtbaren Schicksalsschläge, 
die das Leben von Rose Ausländer gestaltet haben, waren es ihr Optimismus, ihre dichterische Einfachheit, 
ihre schier unglaubliche Art, Schuldzuweisungen oder persönliches Klagen so bescheiden darzustellen, dass 
sie allgemeine Bedeutung bekommen und über das Europa des Zweiten Weltkriegs hinweg sprechen – wohl 
dieser Optimismus, die Einfachheit und  Bescheidenheit waren es, die mich nach langen Lesestunden am 
tiefsten ansprachen. Von Rose Ausländer hörte ich zuerst in Düsseldorf, wo sie am Ende ihres Lebens einige 
Jahre der Geborgenheit genoss. Ich traf auf Personen, die sie kannte, die sie gepflegt hatten. Es war so, als ob 
wir uns nur knapp verpasst hätten. Mit ihren Gedichten kam ich zuerst bei einem Kompositionskurs für sehr 
junge Komponisten im Düsseldorfer Heinrich-Heine-Institut in Berührung, eine Expertin hat uns eingeführt 
in Rose Ausländers Leben und Werk. Bei der Arbeit wuchs natürlich auch bei mir der Wunsch, mich mit 
diesem Material zu beschäftigen. Die Auswahl der Gedichte traf ich selber. Ich stellte mir vor, Rose 
Ausländer erwartet Gäste. Sie ist am Ende ihres Lebens, in einem bescheidenen Zimmer im Altenheim in 
Düsseldorf. Was ihr an Erinnerungen übrig geblieben ist, ist „Das Märchen vorbei“. 
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Biographien  – die Interpreten 
CHRISTINA ASCHER , Alt, studierte Gesang an der Juilliard Music School ihrer Heimatstadt New York. 
Zahlreiche Opernverträge führten die Stipendiatin der Metropolitan Opera an die Theater in Chicago, Dallas, 
Karlsruhe, Bonn, Hamburg, Berlin, München, Graz, Bielefeld, u.v.a. Vor allem als äußerst engagierte, 
kompromisslose und experimentierfreudige Interpretin moderner Musik und modernen Musiktheaters hat 
sich Christina Ascher einen internationalen Namen gemacht. Die zeitgenössischen Komponisten schätzen 
ihre sorgfältige, intelligente Musikalität, ihre ungewöhnlich flexible und wandlungsfähige Stimme, ihren 
Sinn für Text und Dramatik, ihre intensive persönliche Identifikation mit der jeweiligen Aufgabe und ihr 
kreatives Mitdenken. So ist es nicht verwunderlich, dass für diese Künstlerin und ihre besonderen 
Begabungen etliche neue Werke entstanden, u.v.a. von Wolfgang Rihm, Volker Heyn, Radu Malfatti, 
Fernando Grillo, Violeta Dinescu, Bojidar Spassov, Bruno Strobl, Luca Lombardi, Christian Banasik, Meyer 
Kupferman, David P. Graham, Theo Brandmüller, Bruno Liberda, Sylvano Bussotti, Gerhard Stäbler. Neben 
ihrer Tätigkeit mit Neuer Musik ist Christina Ascher oft als Liedsängerin sowie als Solistin mit Orchestern 
zu hören. In 1986 debütierte sie als Solistin mit dem Berliner Philharmonischen Orchester und in 1999 mit 
dem Royal Philharmonic Orchestra of London. Sie sang als Gast bei dem Holland Music Festival, den 
Wiener Festwochen, den Dresdner Tagen für zeitgenössische Musik, den Bonner Tagen für Neue Musik, den 
Berliner Festwochen, der Berliner Biennale, den Frankfurter Festen, dem Steirischen Herbst, Styriarte, dem 
Warschauer Herbst, dem Sofioter Internationalen Neujahrsfestival, den Darmstädter Ferienkursen, den 
Wittener Tagen für neue Kammermusik, KaG (Gent), Musica in Strassbourg, den Ruhrfest 
spiele Recklinghausen u.v.a. Internationale Radio- und Fernsehproduktionen werden ergänzt durch die CDs 
„One Woman Tango“ (SIG X52-00), „100 Ansichten vom Berge Fuji“ von Bruno Liberda (SIG X58-00), 
„calliope-calls“, zusammen mit Volker Höh, Gitarre (SIG X74-00), „Salamandrine Voices“ (HT5316, Musik 
der Zeit, 16) Vokalkompositionen für C. Ascher von Gerhard Rosenfeld) und die mit dem „Preis der 
deutschen Schallplattenkritik“ ausgezeichnete CD mit Musik von Adriana Hölszky (Aulos, AUL 53595). 
__________ 
Die belgische Bajanistin AN RASKIN  studierte zunächst Akkordeon in den Niederlanden an der 
Hochschule/ Konservatorien in Tilburg und an der Hanze-Universität/ Konservatorium Groningen  und legte 
das künstlerische und das pädagogisches Diplom ab. Am Königlichen Konservatorium Den Haag schloss sie 
mit dem  Master’s Degree in Kammermusik ab. In Vervollständigung ihrer Ausbildung belegte sie Kurse in 
Moskau an der Staatlichen Gnessin Musikakademie, wo sie ihre Faszination für den warmen, sonoren Klang 
des Bajan  entdeckte. Als Bajanistin führte sie dann ihren Aufbaustudiengang fort und wurde Assistentin des 
berühmten russischen Bajanisten und Pädagogen Friedrich Lips. Als Solistin und Kammermusikerin ist sie in 
fast allen europäischen Ländern, aber auch in Amerika (u.a. in New York) und Japan (Osaka) aufgetreten, 
etwa im Concertgebouw in Amsterdam, im Concertgebouw in Brügge, am Königlichem Konservatorium 
Brüssel, dem Handelsbeurs in Gent. Sie gastierte bei folgenden Festivals und Konzertserien: BOZAR 
(Brüssel), November Musik (Gent), de Link (Tilburg), het Klara Festival (Brüssel), de Zaterdagmatinee 
(Amsterdam). Sie spielte als Gast mit dem Asko Ensemble, dem Schönberg Ensemble, dem Durch Wind 
Ensemble, der Amsterdam Sinfionetta, het Spectra Ensemble  (Gent) u.v.a. An Raskin ist eine vielseitige 
Musikerin ,  die immer auf der Suche nach neuem zeitgenössischen Konzertrepertoire ist und die sich sehr 
dafür einsetzt, dass das Bajan seinen wohlverdienten Platz im modernen Konzertleben  findet. 2002 spielte 
sie in Tilburg (NL) die Uraufführung von Andrew Stewarts „Rogues’ Gallery“, ein Konzert für Bajan solo 
und Orchester. 2003 entstand als Abschluss einer Konzerttournee im Duo mit dem Cellisten Pieter 
Wispelwey eine CD mit „In Croce“ von Sofia Gubaidulina, die mit mit dem „Diapason d’Or” ausgezeichnet 
wurde. 2004 spielte sie im Concertgebouw Amsterdam den Solopart der holländischen Premiere von 
“Inquieta Limina” des italienischen Komponisten L. Francesconi mit dem Schönberg Ensemble unter der 
Leitung von Reinbert de Leeuw. 2007 war sie gemeinsam mit Kim Kashkashian Solistin der Uraufführung 
von B. Oliveros  „Neharot, Neharot“ für Bajan und Viola, Schlagwerk und Streichensemble (Amsterdam 
Sinfonietta). Zusammen mit dem Bratschisten Bram Bossier gründete sie 2005 das Ensemble Agartha, das 
sich in dem Abenteuer versucht, eine Balance zwischen klassischer Musikwelt und zeitgenössischer Kultur 
zu finden, neue Musikkompositionen anzuregen und andere Kunstsparten und Disziplinen einzubeziehen. 
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Biographien – die Komponisten 
Michael Denhoff, geboren 1955 in Ahaus, lebt und arbeitet seit 1982 als Komponist und Cellist in Bonn. 
Studium: Musikhochschule in Köln. Komposition bei Günter Bialas und Hans Werner Henze. 
Kompositionspreise und Auszeichnungen: Förderpreise des Landes NRW (1977) und des Landes 
Niedersachsen (1981), Bernd-Alois-Zimmermann Preis Köln (1986), Romstipendium/ Villa Massimo 
(1986/87), Westfälischer Musikpreis (1989), das Arbeitsstipendium "Villa la Collina" (1996). Ur- und 
Erstaufführungen bei vielen Festivals, z.B.: Internationales Beethovenfest Bonn, Münchener Biennale, 
MusikTriennale Köln, Klavierfestival Ruhr, Wittener Tage für Neue Kammermusik, Sommerliche 
Musiktage Hitzacker, Tage Neuer Musik Hannover, Ensemblia Mönchengladbach, Budapester 
Frühlingsfestival, Budapester Herbstfestival, Festival International du Domaine Forget, Europamusicale, 
Festival Latinoamericano de Música, Cantiere Internazionale d'Arte Montepulciano, Festival di Nuova 
Consonanza Roma, Saptamana Muzicii Contemporane Bucure� ti, Kulturwochen der BRD im Kaukasus. CDs 
seiner Werke u.a. bei den Labels WERGO, COL LEGNO, CYBELE, MD+G und CONFIDO. 
 
 

Sidney Corbett, 1960 in Chicago geboren, studierte Komposition und Philosophie an der University of 
California, Fortsetzung des Kompositionsstudiums an der Yale University, wo er 1989 promovierte. Als 
DAAD-Stipendiat 1985 bis 1987 Studium an der Hamburger Musikhochschule in der Kompositionsklasse 
von György Ligeti. Sein umfangreiches Werkverzeichnis umfasst Bühnen-, Orchester-, Ensemble-, Solo-
Kompositionen sowie viele Vokalwerke. Zahlreiche nationale und internationale Preise und 
Auszeichnungen, u. a. von der Irino Foundation in Tokio, Radio France, BMI New York. Aufführungen bei 
vielen internationalen Festspielen wie Gaudeamus Musikwoche Amsterdam, Steirischer Herbst Graz, 
Zagreber 
Biennale, Zürcher Festspiele. 1998 Porträt-Konzerte beim Festival Wien Modern und beim Festival for New 
American Music in Sacramento. Rundfunkaufnahmen bei Radio Moskau, Radio France, Radio Tokio, SDR, 
WDR, HR, BR, SFB, NDR, SWF. Gastprofessuren für zeitgenössische Musik an verschiedenen US-
Universitäten (Durham, Yale, Berkeley). Vorträge und Meisterkurse u.a. an der Universität Hamburg, der 
Universität Münster, im Haus der Komponisten Moskau und am königlichen Konservatorium Aarhus. CDs 
seiner Werke bei CRI/New York, Ambitus, BIS und Kreuzberg Records. Seit Herbst 2006 Professur am 
Lehrstuhl für Komposition Neuer Musik an der Hochschule für Musik und darstellende Kunst in Mannheim. 
 
 

Gerhard Stäbler, 1949 in Wilhelmsdorf bei Ravensburg geboren. Sein Oeuvre umfasst alle Gattungen von 
Kammermusik bis Musiktheater, Experimentelle Musik, Performance. Kompositionsstudium der 
Komposition bei Nicolaus A. Huber, Orgel bei Gerd Zacher an den Hochschulen für Musik in Detmold und 
Essen. Veranstalter mehrerer Festivals im Ruhrgebiet, u.a. "Aktive Musik". Künstlerischer Leiter der 
Weltmusiktage der IGNM 1995 und des Projekts "Landmarks / Earmarks" 1999. Dozentur bei den 
Internationalen Ferienkursen für Neue Musik 1998 in Darmstadt, Gründer und Leiter des Zentrums für Neue 
Musik im Duisburger Innenhafen "EarPort" (zusammen mit dem Komponisten Kunsu Shim), zahlreiche 
Composer-in-residence-Aufenthalte und Gastprofessuren, u.a. in Europa, in Nord- und Südamerika, im 
Nahen und Fernen Osten sowie in Australien. Zahlreiche Preise und Stipendien, z.B. Cornelius Cardew 
Memorial Prize 1982, Preisträger des ensemblia-Kompositionswettbewerbs Mönchengladbach 1983, 
Kompositionsstipendium der Heinrich-Strobel-Stiftung des Südwestfunks und des Landes Niedersachsen 
1987/88, Duisburger Musikpreis 2003. Aufführungen bei zahlreichen internationalen Festivals für Neue 
Musik, u. a. in Donaueschingen, Witten, Dresden, Oslo, New York, Belfast, Akyoshidai (Japan) und beim 
Saarländischen Rundfunk, Aufführungen, Porträtkonzerte weltweit. Kompositionsaufträge: WDR, SWR, 
Radio Bremen, SR, BR, Hessisches Staatstheater Wiesbaden, Staatstheater Saarbrücken, Bayerisches 
Staatsschauspiel, Deutsche Oper am Rhein, Seoul Opera Company, Musiktheater Biennale München, 
Initiativkreis Ruhrgebiet, Französisches Kulturministerium, EXPO 2000, Essener Philharmoniker, 
Duisburger Philharmoniker, Kunststiftung NRW. 
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Andreas Pflüger, geboren 1941 in Basel als Sohn des bekannten Kunstmalers Carl Pflüger-Gotstein. Er 
besuchte die Musik-Akademie Basel, die er 1965 mit dem Diplom in Komposition und Kontrabass 
abschloss. Nach einem Studienaufenthalt bei der Stiftung Calouste Gulbenkian in Lissabon war Pflüger von  
1966 bis 1968 Mitarbeiter des Komponisten Igor Markevitch in Madrid. In den 1970er-Jahren besuchte er 
mehrfach die Darmstädter Ferienkurse für Neue Musik und arbeitete dort mit Karlheinz Stockhausen, 
Mauricio Kagel und anderen. In den 1990er-Jahren war er Experte bei internationalen Musikwettbewerben. 
1997 und 1998 führten ihn Vortragsreisen über die Geschichte der Schweizer Musik an Universitäten der 
USA und Argentiniens. Er komponierte zahlreiche kammermusikalische Werke, ca. 20 Kompositionen für 
Orchester, zwei Ballette und acht Opern. Zu seinen wichtigsten Arbeiten gehört die 2000 an der 
Tschechischen Staatsoper uraufgeführte Oper „Die Physiker“, nach dem gleichnamigen Bühnenstück von 
Friedrich Dürrenmatt. Er distanzierte sich im Verlauf seines Berufslebens vom "Purismus" der seriellen 
Musik, die er als "versteinert und spröde" empfindet: "Wollüstig soll meine Musik sein, saftig und sinnlich." 
Unter einem Pseudonym komponierte er auch mehr als 100 Filmmusiken. Andreas Pflüger lebt und arbeitet 
in Basel. 
 
David P. Graham, 1951 in Stratford-upon-Avon (Großbritannien) geboren, studierte an der Reading 
University Komposition, Klavier und Dirigieren. Seine Studien setzte er in der Meisterklasse von Hans 
Werner Henze an der Hochschule für Musik Köln fort. Nach einem längerem Aufenthalt in Italien, wo er die 
Musikschule von Montepulciano leitete, lebt er heute als Komponist und Kompositionslehrer in Bonn. Seine 
Kompositionen wurden bei zahlreichen Festivals aufgeführt, u.a. Almeida Festival, London; Münchener 
Biennale; Columbus Festival, Udine; Steirischer Herbst; Luis Casas Romero, Camagüey. Filmmusiken 
schrieb er u.a. für Volker Schlöndorff und Bill Douglas. Grahams kompositorisches Werk umfasst, neben 
Stücken für junge Spieler, Solostücke für verschiedene Instrumente, Kammermusik für unterschiedlichste 
Besetzungen, Stücke für größere Ensembles und einige Bühnenwerke bzw. Musiktheaterstücke. In 
Zusammenarbeit mit Henze komponierte er Filmmusiken für Volker Schlöndorffs Verfilmung von Prousts 
Un amour de Swann und für Bill Douglas' Comrades. Er hat sich darüber hinaus zum Komponisten von 
Hörspielmusik (besonders für den WDR) entwickelt. Auffällig ist seine Aufmerksamkeit für im 
traditionellen Konzertbetrieb eher unterrepräsentierte Instrumente wie das Akkordeon, dessen Repertoire und 
musikalische Ausdrucksmöglichkeiten er durch ihre Berücksichtigung in ungewöhnlichen 
kammermusikalischen Besetzungen erweitert hat. 
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Presse 
 
Mit Liedern gegen das Vergessen agieren 
Erinnert wurde an die Opfer der „Reichspogromsnacht“. 
Edewecht/LR – Vergessen darf man nicht, dass die Nazis, ihre Mittäter und Mitläufer Millionen von 
Menschen umbrachten, vielleicht wegen derer Rasse oder Religion, vielleicht aber nur aus Raffsucht. Juden 
wurden vertrieben, deportiert, als Arbeitssklaven zu Tode gehungert… 
 … Den Interpretinnen gelang Seltenes – die Spannung von Text, 
Musik und Ausführung in einen bisweilen kaum zu ertragenden Schwebezustand von Intensität zu bringen 
und zu halten. … 
 … Christina Ascher rezitierte mit dunkler Altstimme die Zeilen, 
zurückgenommen, doch nicht weniger ergreifend. … Andere Passagen gerieten heiterer, indem sie 
Todesverachtung und Überlebenswillen  illustrierten. So zeichnete ‚“Die Silbe Schmerz“, die Uraufführung 
des Schweizer Komponisten Andreas Pflüger, in herber Zartheit Selmas frische erwachende Liebe. David 
Grahams „Das Märchen vorbei“, einen Zyklus von elf Liedern zu Gedichten von Rose Ausländer, gestalteten 
die Künsterinnen nuancenreich, mit langem, gemeinsam bewegtem Atem, ein Meisterwerk zeitgenössischer 
Liedkunst, bei dem Stimme und Instrument einander ebenbürtig dialogisierten. 
 Mit ihrem Bukowina-Abend hat Christina Ascher etwas durch 
Glaubwürdigkeit, Authentizität, sensible Dramaturgie und historische Zusammenhänge Einzigartiges 
geschaffen: einen Liederabend, der mutvoll wider das Vergessen agiert. Farbenreichtum und strahlende 
Machte ihrer Stimme, die Präsenz des Vortrages und das virtuos-konzentriertes Spiel ihrer Partnerin machten 
diesen Abend zu einem umjubelten Ereignis. NORDWESTZEITUNG, 17. November 2005 

___________________________________ 
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