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Was finden bloß alle an diesem Liliom so
toll? Mag der Mann noch so charmant
und draufgängerisch sein, bleibt er doch
ein durchschnittlicher Macho, der seine
Frau schlägt und keinerlei Interesse dar-
an hat, seine Familie, vor allem seine
noch ungeborene Tochter, zu unterstüt-
zen. Lieber rammt sich der Kleinkriminel-
le ein Messer in den Bauch, um so allen
Zudringlichkeiten des bürgerlichen Le-
bens zu entgehen. Und doch hat es diese
Figur auf den Bühnen der Welt zu allerlei
Ruhm gebracht. Vier Jahre nach der Buda-
pester Uraufführung 1909 wurde die „Vor-
stadtlegende in 7 Bildern und einem szeni-
schen Prolog“ von Ferenc Molnár in der
Übersetzung Alfred Polgars in Wien auf-
geführt und trat danach ihren Siegeszug
an. Fritz Lang verfilmte den Stoff 1934,
und unter dem Titel „Carousel“ kam das
Stück als Musical von Rodgers und Ham-
merstein 1945 nach New York. Eine er-
staunliche Karriere für einen so durch-
schnittlichen Jahrmarktsausrufer wie An-
dreas Zavocki, genannt Liliom.

Leider bringt auch Thomas Jonigks In-
szenierung im Kleinen Haus des Staats-
theaters Wiesbaden kein Licht in das Ge-
heimnis. Im Gegenteil: Man fragt sich
während der etwas mehr als anderthalb
Stunden immer wieder, warum die Karus-
sellbesitzerin Muskat (Paul Simon), der
Liliom als Ausrufer und Liebhaber dient,
nicht heilfroh ist, den unzuverlässigen
Großkotz an das Dienstmädchen Julie
(Kruna Savić) abgeben zu dürfen. Noch
rätselhafter bleiben die Motive Julies,
nicht auf den Rat ihrer Freundin Marie
(Evelyn M. Faber) zu hören und den Gro-
bian in die Wüste zu schicken. Stattdes-
sen heiraten die beiden, sie lässt sich
schwängern und wird postwendend zur
Witwe. Denn beim Versuch, den Kassie-
rer Linzmann zu überfallen, werden Li-
liom und seine Unterweltfreunde von der
Polizei gestellt. Liliom kommt in den Him-
mel, wo er sich nach seinem Suizid dem
Selbstmördergericht stellen muss.

Als er nach sechzehn Jahren Buße für
einen Tag auf die Erde zurückkehren

darf, fällt ihm nichts Besseres ein, als ei-
nen Stern zu stehlen. Und als er seiner
Tochter Luise (Coco Brell) und Julie ge-
genübersteht, kommt es zu einem Streit,
bei dem Liliom dem Mädchen zornig auf
die Hand schlägt. Als sie sich darüber
wundert, dass sie nichts spürt, sagt Julie:
„Es ist möglich, mein Kind, dass einen je-
mand schlägt, und es tut gar nicht weh.“
Das Skandalon dieses Satzes hätte sich ge-
rade in Zeiten der „MeToo“-Debatte als
Dreh- und Angelpunkt einer intensiven
Befragung des Stücks geeignet, das fern al-
ler politischen Korrektheit das nie so
ganz zu ergründende Rätsel der Liebe,
die widersprüchlichen Abgründe der
Mann-Frau-Beziehungen umkreist. Man
müsste sich dazu auf keine Seite schlagen,
müsste keine Figur diskreditieren, aber
eine Haltung haben. Und das masochisti-
sche Moment dieser Beziehung über-
haupt erst mal auf die Bühne stellen, das
müsste man schon.

Dabei gelingt es Jonigk durchaus, die
schillernde Welt des Jahrmarkts, der Bu-

den, der leichten Mädchen und sogenann-
ten kleinen Leute auf die Bühne zu brin-
gen. Auf dem rohen Bretterboden (Bühne
und Kostüme: Lisa Däßler) reihen sich
ganz ohne Psychologie die Szenen über-
gangslos aneinander. Alles wird erklä-
rungslos hingestellt, aber der Blick auf
das Personal bleibt interesselos, und die-
ses Desinteresse überträgt sich lähmend
auf die ganze Inszenierung. Tobias Lutze
gibt einen träumerischen, zwischen Nar-
zissmus und Lebensangst durch die Welt
gleitenden Liliom, Kruna Savić eine nicht
minder verloren wirkende Julie. Paul Si-
mon und Atef Vogel hatten den dankbars-
ten Part des Abends, sie schlüpften in na-
hezu alle Nebenrollen, ob männlich oder
weiblich, und brillierten vor allem als
clowneske Erzähler, die als Pantomimen
und Gaukler zum roten Faden des
Abends werden. Ihre spielerische Leich-
tigkeit wird durch die zähe Schwere der
Julie-Liliom-Szenen konterkariert. So ret-
tet auch dieser überzeugende Einfall den
Abend nicht.   MATTHIAS BISCHHOFF

Nächste Aufführung am 20. Juni um 19.30 Uhr

Seine Schläge tun nicht weh
„Liliom“ im Kleinen Haus des Hessischen Staatstheaters Wiesbaden

Die vorherrschende Farbe in diesem
Nachtstück ist ein giftiges, grell ausge-
leuchtetes Gelb. Überhaupt ist in Nicolas
Briegers Sicht auf Wolfgang Amadeus Mo-
zarts Oper „Don Giovanni“ einiges beden-
kenswert aus dem Lot geraten. Don Gio-
vanni, den Bariton Christopher Bolduc als
jungen und eigentlich voll im Verführer-
Leben stehenden Protagonisten gibt, wird
immer wieder mit der Maske des von ihm
ermordeten Komturs konfrontiert. Bald
steht im Parkett ein Statist auf, der sie
trägt, bald erscheint ihm Donna Elvira,
eine der so vielen von Don Giovanni ver-
führten Damen, mit genau diesem Antlitz.

Die Bühne, die Raimund Bauer für Re-
gisseur Brieger errichtet hat, ist ein See-

lenraum. Bänke, Heizkörper, Nischen
und andere Versatzstücke wie aus einem
Wartesaal erscheinen dort. Die obere Eta-
ge ist statisch, die untere verändert sich
unter regem Einsatz der Drehbühne fast
permanent. Erst ganz am Ende, als Don
Giovanni den Komtur zum Gastmahl ein-
lädt und von ihm in den Tod gezogen
wird, erklärt sich die Szenerie in ihrer ei-
gentlichen Bestimmung: Senile, farblich
passgenau einbezogene Männer (Kostü-
me: Andrea Schmidt-Futterer) bewegen
sich schwerfällig durch die Gänge. Der be-
stimmende Konflikt der Oper wird hier
nicht zwischen Don Giovanni und den
Frauen ausgetragen, sondern liegt in sei-
nem inneren Kampf mit dem Alter. Dass
ein durchweg junges Ensemble auf der
Bühne des Großen Hauses agiert, vergrö-
ßert diese Fallhöhe nur.

Bis hin zu diesem starken Ende, als
Don Giovanni sich den lethargisch vor
sich hin kauernden und vegetierenden Un-
toten einreiht, ist Briegers Neuinszenie-
rung von einer Fülle an klugen Gedanken
geprägt. Das können kleine, provokative,
manchmal auch bitterböse Details sein:
Leporello, Don Giovannis Diener, hat
sich den Katalog der von seinem Chef ver-
führten Frauen auf den Körper tätowie-
ren lassen. Die Hochzeit des bodenstän-
dig-wertorientierten Paares Zerlina und
Masetto, die Don Giovanni sprengt, in-
dem er die Braut verführt, geht als Feier
einer türkischen Großfamilie über die

Bühne. Und Donna Elvira heizt die Debat-
te um die Untaten Don Giovannis an, in-
dem sie blutige Farbe auf textiles Weiß
aufträgt. Nichts ist sicher, vieles beklem-
mend ungewiss und wer zu welchen Mit-
teln zwecks Verfolgung seiner Ziele
greift, nicht immer leicht zu durchschau-
en. Es ist nicht einmal so ganz genau zu er-
kennen, ob der Tod des Komturs durch
eine von diesem selbst ins Spiel gebrachte
Schusswaffe ein Mord oder ein Versehen
Don Giovannis ist.

So viel aber ist klar: Ausgearbeitet ist
die Neuproduktion mit dem jungen, auch
darstellerisch enorm glaubhaften Opern-
ensemble ganz vorzüglich. Nie gibt es
Stillstand, nie aber auch bloßen Aktionis-
mus: Regisseur Brieger, der selbst Schau-
spieler ist und auf der Wiesbadener
Opernbühne zuletzt Giuseppe Verdis „La
Traviata“ ähnlich überzeugend inszeniert
hat, lässt jedes Rezitativ so ausspielen,
dass die Figuren, trotz historisierender
Kostüme und Waffen, zeitlos relevant,
wenn nicht sogar gegenwärtig wirken.
Die Mischung aus Bewunderung und Ab-
scheu, die Leporello Don Giovanni entge-
genbringt, ist beispielsweise ebenso tref-
fend ausgespielt wie das wechselseitige
Dominieren zwischen den Geschlech-
tern. Als Donna Anna, die Tochter des
Komturs, ihren Don Ottavio im zweiten
Akt zurückweist und der nicht nur mit der
mutig aus dem ersten Akt dorthin ver-
schobenen Arie „Dalla sua pace“ rea-

giert, sondern sich zum Schlussakkord
auch noch das Leben zu nehmen ver-
sucht, ist das zwar starker Tobak. Aber
eben auch völlig konsequent und nach-
vollziehbar.

Dass hinter jeder Wendung ein entde-
ckenswertes Detail lauert, gilt auf der mu-
sikalischen Seite ganz besonders für die
Ausgestaltung der Rezitative durch Tim
Hawken, der am Hammerflügel vor der
Höllenfahrt hämisch ein paar Takte aus
Mozarts „Requiem“ einstreut. Das Hessi-
sche Staatsorchester und der Opernchor
spielen zwar meistens konzentriert, be-
gleiten die Solisten unter der Leitung von
Konrad Junghänel aber manchmal so
starr, dass es zu vereinzelten Ungenauig-
keiten zwischen Bühne und Orchestergra-
ben kommt. Einen riesigen Erfolg kann
Christopher Bolduc als geschmeidiger,
auch vokal höchst verführerischer Don
Giovanni für sich verbuchen, dem mit
Shavleg Armasi ein buffonesk trockener,
aber trotzdem sehr kultiviert singender
Leporello zur Seite steht. Luxuriös ist das
niedere Paar mit Katharina Konradi (Zer-
lina) und Benjamin Russell (Masetto) be-
setzt, während Ioan Hotea als Don Otta-
vio häufig ungenau und Netta Or als Don-
na Anna nur mit Schärfen singt. Heather
Engebretson als Donna Elvira und Young
Doo Park als Komtur bereichern die im-
mens geschlossene Ensembleleistung.
Die nächsten Vorstellungen am 23, 27. und 29.
Juni, Beginn jeweils um 19.30 Uhr.

Als die Beatles das Abbild des berüch-
tigten britischen Okkultisten Aleister
Crowley unter Dutzenden weiterer pro-
minenter Visagen 1967 auf dem Cover
von „Sgt. Pepper’s Lonely Hearts Club
Band“ verewigten, trat das in Künstler-
kreisen eine Lawine los. Bis heute irr-
lichtert der Mythos des Meisters, der
sich selbst „The Great Beast 666“ nann-
te und 1947 verarmt und heroinabhän-
gig im Alter von 72 Jahren in einer Pen-
sion in der englischen Kleinstadt Has-
tings starb, durch die Populärkultur.
Auch Nebula, ein 1997 in Los Angeles
gegründeter Bandableger der Stoner-
Rock-Pioniere Fu Manchu, liebäugelt
mit jener zwielichtigen Figur, die bei ih-
rem Ableben die Fleet-Street-Presse
zur Schlagzeile „Der böseste Mann der
Welt ist tot!“ veranlasste. Nicht nur den
Song „The Beast“ mit integrierter Origi-
nalstimme des umtriebigen Abenteu-
rers, Bonvivants und Gesellschaftskriti-
kers widmen Nebula Crowley. Am
rasch von Schlagzeuger Mike Amster
improvisierten Merchandise-Stand im
Orange Peel lassen sich gleich mehrere
Band-T-Shirts von Nebula mit
Crowleys Konterfei erwerben.

Auch im etwa 80 Minuten langen Set
der 2017 nach siebenjähriger Pause wie-
dervereinten Band Nebula spielt Mike
Amster eine gewichtige Rolle: Er und
Bassist Tom Davies erweisen sich als
dynamisches Rhythmus-Kraftwerk.
Wobei Amster an den Trömmelstöcken
regelrecht brilliert. Auf diesem massi-
ven Fundament kann Vokalist, Gitar-
rist und Bandgründer Eddie Glass nach
Belieben wüten, toben, rasen, durchdre-
hen, während er seine angeschrammte
Gibson SG durch Wah-Wah- oder Fuzz-
box-Effekte jagt. Einen rasant abgespul-
ten Querschnitt gewährt Nebula im
Rahmen der ordentlich gefüllten Sky
High & Moonshake Party. Souverän
steuert die Band durch ihren von Me-
tal, Punk, Blues, Spacerock und Psyche-
delic variierten Stoner Rock. Eine wah-
re Fundgrube an martialisch akusti-
schen Eindrücken. mkö.

Die 49. Ausgabe der Art Basel, eine der
umsatzstärksten Kunstmessen welt-
weit, ist soeben in Basel zu Ende gegan-
gen. Den Ort muss man tatsächlich be-
tonen, weil die Marke inzwischen auch
höchst erfolgreiche Ableger in Miami
Beach und Hongkong hat. Unter den
291 Ausstellern und etwa 4000 Künst-
lern waren auch einige aus Frankfurt.

In gewohnter Weise präsentierte sich
im Erdgeschoss der Halle 2 die Crème
de la Crème der internationalen Gale-
rieszene. Zu dieser illustren Gesell-
schaft gehört seit Jahren die Frankfur-
ter Galerie Grässlin. Mit ihrem Schwer-
punkt auf deutscher Kunst der achtzi-
ger und neunziger Jahre präsentierte
sie in diesem Jahr neben klassischen Po-
sitionen imposante Malerei der emeri-
tierten Städelschul-Professorin Christa
Näher.

Weitere namenhafte Künstler aus
Frankfurt gab es in den Galerien auf
der darüberliegenden Ebene der Hal-
le 2 zu entdecken. Arbeiten des ehema-
ligen Städelschul-Professors und Frank-
furters Thomas Bayrle waren unter an-
derem bei der Galerie Barbara Weiss
aus Berlin und der Pariser Galerie Air
de Paris zu finden. Letztere präsentier-
te zudem eine Arbeit der in Frankfurt
lebenden amerikanischen Künstlerin
Eliza Douglas, die an der Städelschule
Malerei studierte. Beeindruckende und
gleichermaßen verstörende Fotogra-
fien zur Flüchtlingsthematik zeigte der
irische Fotograf Richard Mosse in der
Koje der New Yorker Jack Shaiman Gal-
lery. Die Fotostills basieren auf seiner
Videoinstallation „Incoming“, die aktu-
ell bei der Fototriennale „Ray“ im Mu-
seum für Moderne Kunst Frankfurt am
Main (MMK1) zu sehen ist.

Ein Hauch von Frankfurt wehte eben-
falls durch die Sektion „Unlimited“, die
sich auf einer Fläche von 16 000 Qua-
dratmetern riesigen Skulpturen, sperri-
gen Installationen und raumintensiven
Videoarbeiten widmete, die wegen ih-
rer Größe nicht in die Messestände
passten. Hier wurde unter weiteren 71
Projekten die filmische Arbeit „I had
nowhere to go: Portrait of a displaced
person“ des Städelschul-Professors
Douglas Gordon gezeigt.

Sonst lief die Art Basel auch in ihrem
49. Jahr in etablierten und unaufregen-
den Bahnen. Überraschungen indes
konnte man auf einem Nebenschau-
platz, auf der „Volta“, Basels Kunstmes-
se für neue internationale Positionen,
erleben. Unter den insgesamt 75 Aus-
stellern war hier Frankfurt mit der Ga-
lerie Heike Strelow vertreten, die unter
anderem Arbeiten von Herbert War-
muth zeigte. Ebenfalls parallel zur Art
Basel fand im Volkshaus die eher klei-
ne, aber feine internationale Fotokunst-
messe „photo basel“ statt, auf der sich
zum ersten Mal die Frankfurter Galerie
Peter Sillem mit großformatigen Arbei-
ten von Frank Mädler positionieren
konnte. Frankfurter Galerien und
Künstler sind also durchaus in der
Lage, auf dem hohen Niveau der Art
Basel zu agieren und somit in der ers-
ten Liga des Kunstmarktes mitzuspie-
len.  ANETT GÖTHE

Dort, wo die Konturen der Wirklich-
keit verschwimmen und mit der Klar-
heit gespielt wird, erst da beginnen die
Freiheit des Lesens und die große Lite-
ratur. Mit anerkennenden Einführungs-
worten hatte der Abend im Frankfur-
ter Literaturhaus begonnen. Die Frank-
furter Schriftstellerin Saskia Hennig
von Lange war an die Schöne Aussicht
gekommen, um ihren neuen Roman
„Hier beginnt der Wald“ vorzustellen,
der vor kurzem bei Jung und Jung in
Salzburg erschienen ist.

Wie in den beiden vorangegangenen
Büchern der 1976 in Hanau geborenen
Schriftstellerin gibt es einen männli-
chen Protagonisten: mittelalt, Lastwa-
genfahrer. Er sitzt in seinem Führer-
haus und fährt über die Autobahn. So
weit die Handlung. Doch um sie geht
es nicht: „Was macht mein Schreiben
aus? Wie dünn kann die Handlung
sein?“, fragte Hennig von Lange sich
im Gespräch mit dem Frankfurter Lite-
raturwissenschaftler Jan Wilm.

Ihr Text reicht über das vermeintlich
Geschehende weit hinaus. Hennig von
Lange leuchtet das Innenleben ihres
Protagonisten aus, der sich im Denken
von sich selbst löst. Sie entwirft ein mo-
nomanes Gedankenkreisen aus Um-
weltwahrnehmungen und Erinnerun-
gen des Mannes an seine Familie. Im-
mer wieder greift sie in das Ausloten
der Innenwelt mit einem „Er denkt“
ein, das den Text zusammenhält. „Wie
weit kann ich mich im Schreiben von
der Person entfernen, ohne dass es un-
glaubwürdig wird?“ Diesen Spagat zu
meistern sei ihr Anspruch, sagte sie.
Geprägt vom theorielastigen Studium
der Angewandten Theaterwissenschaf-
ten in Gießen, sei sie lange davon über-
zeugt gewesen, dass sie sich für die
Konstruktion von Figuren und kohä-
renten Geschichten gar nicht inter-
essiere. Bis sie „Alles, was draußen ist“
schrieb, ihr erstes Buch, und feststell-
te, dass eine Novelle auch einer Person
bedürfe.

Hennig von Langes neuer Roman
stehe wie sein Vorgänger „Zurück zum
Feuer“ an der Schwelle zwischen Still-
stand und Bewegung, sagte Wilm. Da-
mit konnte die Autorin etwas anfan-
gen. Ihr gehe es beim Schreiben mehr
um Bewegung und Rhythmus als dar-
um, den Stillstand zu begreifen, sagte
sie. Zu Beginn des Romans halte ihr
Protagonist sich zwischen dem einen
und dem anderen auf, im Laufe des Bu-
ches gerate er in den Wald, wo er sich
selbst und die Freiheit finde. Auf diese
Weise ergebe sich eine dritte Ebene.
Hier sah sie eine Analogie zu ihrem
Schreiben: „Wie viel Freiheit darf ich
mir nehmen?“ Diese Frage beschäftige
sie sehr. Dass auch ihr drittes Buch Ver-
einzelung und Einsamkeit aufgreift,
ohne allerdings auf Humor zu verzich-
ten, bemerkte Wilm. Hennig von Lange
habe ein großes Gespür für das Komi-
sche. Bei manchen Szenen denke man
gar an Loriot.  NILS WESTERHAUS

Angst hat dieser Künstler offensichtlich
keine. Nicht vor Lifestyle noch vor der
Popkultur, nicht vor der Kunstgeschich-
te und nicht vor großen Namen. Und
schon gar nicht vor dem Scheitern. Da-
bei zeigt sich Mike Bouchet bei der Aus-
wahl seiner Themen auf den ersten
Blick nicht eben wählerisch und greift
auf Strategien, Bilder, Materialien zu-
rück, wie wir sie in Europa und Amerika
vermutlich alle kennen. Ob er seine eige-
ne Diät-Cola entwickelt, goldglänzende
Konservendosen mit Hamburgern fül-
len oder, wie vor ein paar Jahren, Jeans
vom Himmel über der Frankfurter Zeil
regnen lässt: Bouchets Kunst dockt
noch stets an unser aller Alltag an.

Das wirkt zunächst vor allem ziem-
lich amerikanisch. Und in der Tat mag
man angesichts so mancher Arbeit des
1970 geborenen Kaliforniers an die pla-
kativen Werke etwa von Mel Ramos, an
Andy Warhols Cola-Bilder oder, wie bei
den Hamburgern in Dosen, an Piero
Manzonis „Merda d’Artista“ denken.
Doch wenn sich Bouchet nun im Rah-
men seiner mittlerweile vierten, „More
Zero“ überschriebenen Einzelausstel-
lung in der Frankfurter Galerie Parisa
Kind vorstellt, dann lässt sich nicht über-
sehen, dass diese Kunst den Konsum kei-
neswegs feiert. Das wird mitunter fast
ein wenig gar zu deutlich, wenn er etwa
verblüffend bequeme Liegestühle aus
herkömmlichen Einkaufswagen baut.

Und auch die aktuellen Bilder der
„Colachromes“-Folge kommen gleich
auf den dick aufgetragenen Punkt.
„Drink, Drink, Drink“ liest man da auf
Diätcola, „Zero Taste“ oder auch kurz
und bündig in Versalien „More“. Man
muss nicht groß rätseln, was er wohl da-
mit sagen will, auch wenn Bouchet be-
tont, im Grunde gehe es ihm gar nicht
um Konsumkritik. Schließlich trinke er
ja selbst gern Cola. Und doch, so poppig
ein solches Werk anmuten mag, bei ge-
nauerer Betrachtung ist die Kunst noch
stets vielschichtiger und subtiler, als es
auf den ersten Blick erscheint. Immer-
hin geht es in den aktuellen Brause-Bil-

dern nicht nur um Slogans und ein an
den Konsum gebundenes Versprechen.

Vielmehr wirken die hier als Land-
schaft, dort als informelle oder konstruk-
tive Abstraktionen lesbaren „Cola-
chromes“ auch als selbst Bild geworde-
nes Reflektieren über Malerei. Und kei-
neswegs zuletzt schreibt sich der seit 15
Jahren in Frankfurt lebende Bouchet
mit seinem Werk klammheimlich in öko-
nomische Zusammenhänge ein. Lässt er
doch Jeans und Cola, Bilder und Konser-
ven schon mal in Asien, Südamerika
oder im Osten Deutschlands produzie-
ren. Das mag man affirmativ nennen
oder perfide, am Ende ist es mehr als al-
les andere vor allem ein Konzept. Eine
Strategie, in der sich unsere globalisier-
te, nach ökonomischen Prinzipien ver-
fasste Gegenwart aufs trefflichste ge-
spiegelt findet.   CHRISTOPH SCHÜTTE

Die Ausstellung in der Frankfurter Galerie Parisa
Kind, Kaiserstraße 4, ist bis 23. Juni täglich von
12 bis 17 Uhr geöffnet.
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Martialisch
Nebula im Orange Peel

In der
ersten Liga
Galerien und Künstler aus
Frankfurt auf der Art Basel

Ab in
den Wald
Saskia Hennig von Lange
im Literaturhaus
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Mike Bouchet in der Frankfurter Galerie Parisa Kind

Toller Typ: Tobias Lutze mit Atef Vogel (links) und Paul Simon (rechts)   Foto K. & M. Forster

Nie gibt es Stillstand,
nie aber auch bloßen
Aktionismus: Nicolas
Brieger hat am Staats-
theater Wiesbaden
Mozarts Oper „Don
Giovanni“ beklemmend
genau inszeniert.

Von Axel Zibulski

Er kann es nicht lassen und will doch nur ewig jung bleiben: Christopher Bolduc als Don Giovanni in der Wiesbadener Mozart-Inszenierung.   Foto Karl & Monika Forster

Bouchets „Sylva Lounger“ Foto Jessi Schäfer


