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In diesem Artikel wird ein besonderer Künstler und ein 
besonderes Projekt vorgestellt. Ein Künstler jüdischen 
Ursprungs, der sich nach säkularer Kindheit und Jugend 
in seiner künstlerischen Existenz auf die Suche begeben 
hat nach Ursprüngen, nach dem Auffinden, 
Hinterfragen von Traditionen und Symboliken. Ein 
Künstler, der arbeitet mit der Spannung von Verhüllen 
und Enthüllen, gefüllter und entleerter Wirklichkeit. Ein 
Künstler, der sein Werk, sein vielfältiges schöpferisches 
Tun als „Fußnoten“ zu Urtexten versteht, zu den großen 
religiösen Ur-Texten, vor allem der Tora. Dem es um 
die Präsentation und Re-Präsentation geht, bei der Text 
und Bild zusammengehören.  
Ein Künstler, der nun in Zusammenarbeit mit der 
Evangelisch-Lutherischen Landeskirche Hannovers ein 
großes Ausstellungsprojekt in der Fläche der größten 
evangelischen Landeskirche realisiert. Er ist eingeladen 
worden, in zwölf Kirchen eine eigene Installation zu 
gestalten, die in einem größeren und gemeinsamen 
Zusammenhang steht und sie miteinander verbindet. 
Eine besondere Form der Begegnung: Hier wird ein 
Dialog begonnen mit den wort- und bildgewordenen 
Hoffnungen und Erfahrungen eines Künstlers, der sich 
in erster Linie als Gast versteht. Und dessen kritisches 
Gast-Sein Motivation und Antriebsfeder seiner Kunst 
ist. Im Folgenden wird kurz das Projekt, und dann 
ausführlich der Künstler vorgestellt – mit Biographie, 
einer kunst- wie geistesgeschichtlichen Verortung und 
einer Einführung in einzelne Kunstwerke und 
künstlerische Perspektiven.  
 
 
DAS PROJEKT UND DER KÜNSTLER 
 
 „Next Year in Jerusalem“ in der Hannoverschen 
Landeskirche 
 
Jeder traditionelle jüdische Sederabend zu Beginn des 
Pessachfestes endet mit dem gemeinsamen Ausruf: 
L’schana haba’a biruschalajim (Next year in 
Jerusalem)! Die darin ausgedrückte, immer noch 
unerfüllte Hoffnung und Sehnsucht nach Jerusalem als 
Ort des Friedens und des Heils, der spürbaren Nähe 



Gottes verbindet Jüdinnen und Juden aus aller Welt in 
ihrer Hoffnung auf Heimkehr. Und verbindet die drei 
Weltreligionen Judentum, Christentum und Islam in 
einer Hoffnung von zugleich diesseitig konkreter als 
auch jenseitig eschatologischer Qualität: Es ist ein 
Ausruf, der sein lebendiges Potential unabhängig von 
Bekenntnis oder jeweiligem politischen Status der 
Heiligen Stadt zu entfalten vermag. 
 
Die evang.-luth. Landeskirche Hannovers wird nun 
zusammen mit dem Gerhard-Marcks-Haus Bremen ein 
einmaliges Kunst-Kirche-Projekt mit dem Titel „Next 
Year in Jerusalem“ starten. Die Ausstellung unter der 
Schirmherrschaft von Bischöfin Margot Käßmann wird 
von Palmsonntag (Einzug Jesu in Jerusalem) bis nach 
Pfingsten zwölf Installationen des jüdischen Künstlers 
Joseph Semah in zwölf verschiedenen Kirchen der 
Landeskirche zeigen. Das Projekt nimmt die Idee von 
Jerusalem als Sehnsuchtsort auf und stellt es in Räume, 
die aus sich heraus Bezüge zu dieser Tradition 
herstellen: In jedem Kirchenraum, in den dort gefeierten 
Gottesdiensten sind Verweise auf Jerusalem vorhanden 
– Bilder vom himmlischen und irdischen Jerusalem 
zieren viele Fensterbilder, in Kirchenliedern wird 
Jerusalem besungen, in den Psalmen wird dazu gebetet. 
Welche Sehnsucht wird in heutigen Menschen dabei 
wachgerufen, welche Bilder treten vor das innere Auge, 
welche Bezüge werden erinnert oder gar neu 
geschaffen? 
 
Auf einer viertägigen Reise durch die verschiedenen 
Sprengel der Landeskirche hat sich der Künstler Joseph 
Semah jede einzelne der zwölf beteiligten Kirchen 
angesehen. Er hat sich Zeit genommen, um 
Kirchenvorstände und Pastorinnen vor Ort zur 
Geschichte des Gebäudes, seinen Traditionen und nach 
dem Leben der Gemeinde zu befragen. Im Gespräch mit 
den Menschen, im Hören auf die Geschichte der 
Symbole, die alte Altäre, Kirchenfenster, Säulen, 
Schlusssteine und Grabplatten erzählen, hat Semah 
seine Ideen entwickelt und tritt nun mit seinen 
Kunstwerken in einen kritischen Dialog mit der 
Tradition vor Ort ein.  
Jede der zwölf Installation, die in den Kirchen zu sehen 
sein wird, wurde somit eigens für den jeweiligen 
Kirchenraum geschaffen.  In ihrer gemeinsamen Idee 
sind sie miteinander verbunden, sind zwölf 
unterschiedliche Kirchen miteinander verbunden zu 



einer künstlerischen Vision von Jerusalem. Es ist eine 
Vision, die an alte Traditionen des christlichen 
Glaubens und an seine Wurzeln im Judentum erinnert. 
Mehr noch: Ein imaginäres Jerusalem, in dem 
eschatologische Hoffnungen, aber auch ganz konkrete 
Wünsche von Juden, Christen und Muslimen 
zusammenfließen.  
Der Hoffnungsruf Next Year in Jerusalem ist ein 
Ausruf, der Gegenwart transzendiert, gleichzeitig aber 
an Traditionen anknüpft, oder anders formuliert, der 
persönliche, religiöse Hoffnungen im Lichte alter, 
anderer Tradition neu erscheinen lässt und eine 
Begegnung zwischen Individuum und Religion(en) 
ermöglicht. 
 
Warum Joseph Semah? 
Bereits vor drei Jahren hat Kustos Arie Hartog vom 
Gerhard-Marcks-Haus in Bremen ein Kunst-Kirche-
Projekt zusammen mit Joseph Semah durchgeführt. Die 
Ausstellung in Zusammenarbeit mit der Bremischen 
Evangelischen Kirche, dem Katholischen 
Gemeindeverband und der Jüdischen Gemeinde in 
Bremen unter dem Titel The Song of the Sea 
(Architektur – Schrift – Tempel) zeigte 12 Werke des 
Künstlers, die sich mit dem „Tempel“ und seiner 
Vorstellung in Architektur und Text beschäftigt.  
Joseph Semahs Kunst ist nicht im bedeutungsleeren 
Raum – quasi autonom – zu verstehen, sondern lebt von 
vielfältigen Bezügen zu christlicher Religion und 
Kultur. Semah benutzt also den sakralen Raum 
christlicher Kirchen nicht als bloße 
Ausstellungsplattform für seine Kunst, sondern ihm 
geht es um Begegnung! So ist die Auswahl gerade 
dieses Künstlers für Kunstprojekte im Raum der 
Kirchen nicht nur passend, sondern in hohem Maße 
bereichernd und herausfordernd. Schaut doch ein 
anderer, ein Gast auf Vertrautes.  
 
Und gerade die Kunst als eigene Formensprache kann 
der Kirche Impulse geben. Das gilt für die explizite 
künstlerische Beschäftigung mit religiösen Themen 
ebenso wie für scheinbar säkulare Kunst, die der Kirche 
durch ihre Beobachtung menschlicher wie 
gesellschaftlicher Phänomene Inspiration im Sinne einer 



Fremdprophetie sein kann. Kunst gibt der Kirche die 
Möglichkeit, hier Räume zu eröffnen.1  
Semahs Gedanken, seine Kommentare in Form von 
Kunstwerken sind spannend für die Frage, welchen 
Stellenwert Kunst im Raum von Kirchen besitzt: 
Welchen Dogmen muss sie gehorchen, aber auch: 
Welche Dogmen setzt sie selbst?  
 
 
BEGEGNUNGEN MIT EINEM KÜNSTLER 
 
Biographisches2 
Joseph Semah wird am 24. Februar 1948 in Bagdad als 
Enkel des letzten Großrabbiners von Bagdad geboren. 
Im Zuge der Operation Ezra und Nehemia (1950) wird 
seine Familie wie alle im Irak lebenden Juden zur 
Ausreise in den neu gegründeten Staat Israel 
gezwungen. Dort wächst Joseph Semah auf. 
Nach Abitur und Militärdienst in der Zeit des Sechs-
Tage-Krieges (1967) studiert er Elektrotechnik, 
Englisch und Philosophie an der Universität Tel Aviv. 
Schon während des Studiums setzt Semahs 
künstlerische Entwicklung ein: In Texten und Bildern 
kritisiert der junge Student die politische Entwicklung 
seines Landes. In Opposition zu den politischen 
Entwicklungen und unter den Eindrücken seiner 
Erfahrungen als Soldat im Jom-Kipur-Krieg (1973) 
verlässt Semah Mitte der siebziger Jahre Israel.  
Als freiwilliger Exulant lebt er zunächst in London, 
Paris und Berlin (1976-1981), wo er auf Joseph Beuys 
trifft, mit dem er sich später in intensiven Studien, 
Ausstellungen und Performances3 auseinandersetzt. 
1981 kommt er schließlich nach Amsterdam, wo er sich 
niederlässt und die Stiftung Makkom“ (hebr.: „Ort“) 
gründet, die bis Ende der achtziger Jahre Kunstprojekte 
auf der Basis interdisziplinärer Forschung organisiert. 
Semah gibt Vorlesungen, Performances (Kunst und 

                                            
1 Vgl. Haus kirchlicher Dienste (Hg.), Kunst und Kirchen – eine 
Ausstellungshilfe, Hannover, Herbst 2006, 3, auf der Grundlage 
eines Zitates von Johannes Friedrich in puk Sept./Okt. 2006,5. 
2 Biographisches zu Semah vgl. bei Ulco Mes, „Journey into ���� “ 
in: Joseph Semah, A Journey into PaRDeS, Museum van Bommel 
van Dam 2006, 4f.  
3 Wie man einem toten deutschen Künstler das Hasenjagen erklärt, 
Comparative Performance 1997 in Amsterdam und die 
Comparative Performance -Dingo- „I like Holland and Holland 
likes me“, 1997 in Amsterdam. 



Theater), er schreibt Gedichte und veröffentlicht Texte 
über Kunst.  
In den Niederlanden wird er jedoch erst nach und nach 
in der alternativen Kunstszene bekannt. Heute sind 
seine Werke Bestandteil wichtiger privater und 
musealer Kollektionen.  
 
Ausstellungen und Kollektionen 
Einzelausstellungen 
1980 Magnes Museum, Berkely, USA 
1985 BBK Hahnentorburg, Köln 
1990 Delta Gallery, Düsseldorf 
1992 Synagoge, Tilburg, Niederlande 
1993 „Raum Geben“, Kunst in Kirchen, Hannover 
1994 In Situ, Aalst, Belgien 
1998 “The wandering Jew/ The wondering Christian”, 
Universität Leiden, Niederlande 
2001 “Full Moon” project Rotterdam Culturel City of 
Europe, Rotterdam 
 
Gruppenausstellungen 
1988 Israel Museum, Jerusalem,(Katalog Fresh Paint) 
1989 Gallery Wrap, Tel Aviv 
1989 Arti et Amicitiae, Amsterdam, (Katalog. Stil leven' 
1992 Arco Madrid, (Gallery de Zaal) 
1992 Dom Kultury, Bratislava (Katalog Hills and Mills) 
1994 Israel Museum, Jerusalem (Collectie tent.) 
1994 Vijde Internationale Biennale Havana, Kuba 
1998 Tower of Babel, Gerhard-Marcks-Haus, Bremen 
1998 The Orient an the West, Israel Museum, Jerusalem 
1998 See and believe, Big Church, Haarlem, 
Niederlande 
 
Kollektionen 
Victoria and Albert Museum, London 
Museen Preußischer Kulturbesitz (Kupferstichkabinett) 
Berlin 
Albertina, Wien (Grafiksammlung)  
Jewish Museum, New York 
Israel Museum, Jerusalem 
 
 
Joseph Semahs Kunstverständnis 
Bevor anhand einiger ausgewählter Bilder einzelne 
Themen und Motive aus dem Werk Joseph Semahs 
vorgestellt werden, lohnt sich eine erste Begegnung mit 
seinem Kunstverständnis. 



Joseph Semahs Oeuvre ist eine eigenwillige, 
ungewöhnliche Stimme in der zeitgenössischen Kunst. 
In einem gewissen Sinne ist sie intellektuell – jedes 
Detail in seinen Installationen hat Bedeutung, 
transportiert Inhalt[e] –, aber weit mehr als das. Seine 
Kunst mag für manche auf den ersten Blick sperrig sein, 
sie erfordert ein Sich-Einlassen. Dann öffnet sie sich, 
um zutiefst lebendig zu werden und ihre Faszination zu 
entfalten. Semah selbst formuliert: 
Der leere Raum [hebr. Challal: Weltall; Toter; 
Fatalismus; hohl; ausscheiden; Flöte spielen]. Der 
leere Raum zwischen Architektur und Stille. Wie 
schwierig ist es, menschliche Beziehungen zu 
idealisieren, „Kunst“ könnte heilsam wirken, aber nicht 
weil sie Kunst ist, sondern weil sie uns ermöglicht, das 
zu geben, was wir beim Anderen vermissen. Das heißt, 
unser Verlangen nicht aufzugeben, das Verlangen nach 
Liebe nicht aufzugeben. Sie legt Zeugnis ab für das 
Schicksal unserer Zeit. Neustädter Kirche, St. Johannis 
[Hannover], die Kirche, ihr Turm und der grüne 
Marmor ihrer Stufen, sechsunddreißig Shofarot [hebr. 
Shofar, pl. Shofarot: Blasinstrument aus 
Widderhörnern. Früher wurde es bei der Mobilisierung 
der Armee oder zur Ankündigung von besonderen 
Festtagen geblasen. Heutzutage erklingen die Shofarot 
vor allem in Bet-Knesset. Auch die sechste Segnung im 
zusätzlichen Gebet von Rosch-Haschanah heißt 
Shofarot], verwoben zu einer wirbelnden Welle, 
vibrierende Tonvielfalt, dies ist das Maß des Schalls, 
des Getöses, der klingenden Umarmung, der Fußboden 
verleibt sich die Decke ein, Erde trifft auf Himmel, eine 
Spirale aus Nachoschet [hebr. Nachoschet: Bronze, 
eine Legierung aus Kupfer und Zinn; Schlange; eherne 
Schlange von Mose]… 4. 
 
Joseph Semahs Kunst ist ein Spiel mit Worten und 
Bedeutungen. Leben in Kunstwerken. Ideen und 
Vorstellungen ausgedrückt in Symbolen und Motiven 
sind lebendige Geschichten. Sie sind weit mehr als 
bloße Zeichensysteme von Religion, Philosophie oder 
Kunst. Sie sind Teil des Lebens selbst, denn sie sind 
beweglich. In ihnen hört, wer offene Ohren hat, den 

                                            
4 Im Zusammenhang des ökumenischen Kunst-Kirche-Projektes 
Kunst in Kirchen Raum geben“ Mitte der 90er Jahre in Hannover 
war in der Neustädter Hof- und Stadtkirche das Kunstwerk 
Echo/Echo zu sehen. Das Zitat stammt aus www.artist-info.com. 



sprudelnden Strom von Zeit, das geschäftige Treiben 
einer bewegten Überlieferungsgeschichte. 
 
Verortungen  
Menschen haben ihr geistiges Erbe, ihre Ideen über 
Jahrtausende hinweg in Bildern und Texten tradiert. 
Tradition ist getrieben von dem menschlichen 
Bedürfnis, Leben, Ideen und Glauben in Form von 
Buchstabe oder Artefakt zu sichtbar zu machen und 
weiterzugeben. Andere Menschen nahmen Anteil an 
diesem Erbe und unter ihren Händen veränderte es sich, 
bekam neue Formen. Manche Idee ging dabei verloren, 
eine andere wurde von einer neuen überstrahlt oder 
verdunkelt, einer nächsten wurde gar widersprochen…   
In dieser Polyphonie ihrer Bedeutung bilden Symbole 
und Zeichensysteme den Grundriss unseres 
kulturgeschichtlichen Erbes, das Koordinatensystem 
unserer religiösen Vorstellungswelt. Und doch ist der 
reiche Schatz dieses Erbes zu einem großen Teil nicht 
mehr bewusst wie Wurzeln, die tief im Erdreich 
versteckt sind.  
 
In seinen profunden Studien zu Kunstgeschichte, 
Philosophie und Theologie untersucht Joseph Semah 
dieses kulturgeschichtliche Erbe, das Juden und 
Christen miteinander teilen. Doch bei allem 
Verbindenden gibt es vieles Trennende, nicht nur auf 
der Ebene der Symbole und Traditionen, sondern allem 
voran was deren Wahrnehmung betrifft.  
 
Entdeckungen  
Semah ist bei seinen Studien immer wieder auf die 
hartnäckige Ignoranz der westlich-christlich 
dominierten Kunstgeschichte gegenüber jüdischen 
Elementen im eigenen Kulturerbe gestoßen. Im 
Zusammenhang moderner Kunst des 20. Jahrhunderts, 
genauer gesagt des Konstruktivismus, werden in der 
Kunstgeschichte häufig zwei Namen erwähnt: Barnett 
Newman und El Lissitzky. Die Arbeit beider Künstler 
jüdischer Herkunft zeichnet sich durch einen hohen 
Grad an Abstraktion aus. Das bedeutet jedoch nicht, 
dass sie damit inhaltsleer wäre. Barnett Newmans Werk 
lebt z. B. von zahlreichen Bezügen zu seiner Religion. 
Newman verbindet in seinen Arbeiten Bild und Sprache 
miteinander: Die englischen Titel seiner Bilder 
offenbaren eine religiöse Bedeutung, wenn man sie ins 
Hebräische übersetzt: So kann man das bekannte Bild 
Onement I (1948) als Reflexion über die „Einzigkeit“ 



als Eigenschaft Gottes verstehen, wenn man vom 
Englischen ins hebräische jichud (Einzigkeit) übersetzt. 
Sprache und Bild vereinen sich so zu einer Kunst, die in 
ihrer Abstraktion spirituelle Bedeutungsschichten 
aufweist.  
In seinen Forschungen zu Barnett Newman und El 
Lissitzky kritisiert Semah, dass sich die westlich-
christlich dominierte Kunstgeschichte nicht für diese 
Bedeutungsschichten zu interessieren scheint. Mit 
dieser Blindheit negiert sie jedoch einen wesentlichen 
Teil der eigenen kunstgeschichtlichen Tradition5.  
 
Joseph Semahs Kunst versucht daher immer, 
verschiedene Bedeutungsschichten von Symbolen 
sichtbar zu machen. Sie ist Präsentation, die 
Bedeutungsverschiebungen von Symbolen und 
Traditionen anschaulich und greifbar für den Moment 
macht. Sie erhebt keinen Anspruch auf 
Allgemeingültigkeit, sondern hinterfragt die 
Normativität von Symbolen. Hinterfragt und befragt: 
Sein Wunsch ist es, ein Gespräch mit der westlich-
christlich geprägten Kultur zu führen, das von 
gegenseitiger Anerkennung, vom Ansehen des anderen, 
geprägt ist. Er fordert zu einer (selbst)kritischen 
Auseinandersetzung auf, zu einer offenen Debatte, an 
der jeder Betrachter ganz persönlich und aktiv 
teilnehmen soll. Es geht um nichts weniger als 
gegenseitige Verständigung. Verständigung, die 
geschieht, wenn man den „ganzen Text“ liest. Read full 
text6… 
Damit ist seine Kunst jedoch nicht religiös motiviert; 
Semah ist ein Künstler, ein Intellektueller, der sich mit 
dem jüdisch-christlichen Traditionserbe 
auseinandersetzt.  
 
Fußnoten 
Ganz im Sinne der talmudischen Tradition sind Semahs 
Kunstwerke „Fußnoten“, Kommentare zu Texten aus 
dem Alten Testament, dem Talmud, aktueller Kunst und 
der westlichen Nachkriegs-Kunstgeschichte.  

                                            
5 Dieser Umstand verblüfft, wenn man Barnett Newmans eigene 
Deutung seiner Ästhetik zur Kenntnis nimmt: What can I offer as 
guide-lines to my work? I said then that my entire aesthetic can be 
found in the Passover service…; vgl. Joseph Semah, A Journey into 
PaRDeS, 79. 
6 Erst in diesem Jahr fand im Museum Van Bommel van Dam 
Venlo eine Ausstellung Semahs unter diesem Titel statt, zu der 
auch ein Katalog mit gleichem Namen erschienen ist.  



Seine Anmerkungen äußert Semah in Form 
verschiedener Symbole und Materialien: Es sind weiße 
Hemden, der jüdische Gebetsschal (Tallit), 
Fahrradreifen, aufeinander gestapelte Sättel, 
Schachbretter, Schädel von toten Tieren, Tierkörper aus 
Bronze, Leuchtstoffröhren, Glas, Weingläser etc.  
Diese Objekte, die er zu genau durchdachten 
Installationen arrangiert, haben keine fixe Bedeutung. In 
ihrer Inszenierung geht es dem Künstler vielmehr um 
die Art und Weise, wie sie in ein Identifikationssystem 
eingefügt werden. Die Frage, mit der sich Semah 
hierbei auseinandersetzt, ist diejenige nach Identität. 
Wie generieren wir unsere Identität? Semah ist 
ambivalent. Er respektiert und lehnt gleichzeitig ab, was 
Kontinuität von Identität, was kollektive und 
individuelle Erinnerung ausmacht: Autorität, 
Zuhausesein, Nostalgie. Ambiguität ist ein sehr 
bewusster Aspekt seiner Arbeit: 
Ambiguity would certainly be a relevant term to denote 
the work of Joseph Semah. An ambiguity that emerges 
from the continuous tension between closing, self, 
folding, withdrawing in symbols … and elements, to 
break them, in encounters with different cultural 
situations…7. 
Und so begibt sich der Künstler, Fußnote für Fußnote 
weiter in ein komplexes System von Geschichten, 
Traditionen, Bezügen und Beziehungen – auf der Suche 
nach Begegnungen mit dem „anderen“. 
 
Die tiefe Faszination, die sich in Joseph Semahs Kunst 
manifestiert, rührt an. Das offenbaren die Worte 
Hartmut Badenhops, ehem. Landessuperintendent des 
Sprengels Hannover8: 
Wer Joseph Semah kennenlernt, sein sprudelndes 
Temperament, die tiefe Faszination, die von ihm 
ausgeht, wenn er von Überlieferung und den 
Erfahrungen seines Volkes wie von eigenen und 
gegenwärtigen spricht, für den wird die hebräische 

                                            
7Stéphanie Benzaquen, An unfinished glossary for reading Joseph 
Semah, in: A Journey into PaRDeS, 39. 
8 1993 fand das ökumenische Kunst-Kirche-Projekt „Kunst in 
Kirchen Raum geben“ in Hannover statt, das Badenhop im 
wesentlichen mitorganisierte. Badenhop traf damals auf Joseph 
Semah, der in der Neustädter Kirche Hannover ausstellte. 



Bibel, das erste Testament lebendig. Himmel und Erde, 
Erhabenes und Niedriges kommen in den Blick…9. 
 
Fußnote 1: 
Verhüllen und Umdeuten: YaKNeHaZ und Tallith  
 
YaKNeHaZ 
 

 
 
Black oil sticks on Talmud Bavely, Tractate Pesachim. 24.02.1979. Copyright 
Joseph Semah 2007. 

 
Wer einen flüchtigen Blick auf dieses Bild eines 
schwarzen Rechtecks inmitten eines schwarzen 
Rechtecks wirft, wird sich unwillkürlich an Bilder des 
holländischen „De Stijl“-Malers Piet Mondrian erinnert 
fühlen, es ist wie eine „homage of a Dutch Israeli to 
Dutch modernism“10. Doch bei einem genaueren Blick 
auf dieses Bild erkennt man leicht, dass mehr gemeint 
ist. 
Zugegebenermaßen war ich etwas irritiert, als ich zum 
ersten Mal jene Bilder sah: Eine ganze Wand voll von 
gerahmten Seiten aus dem Talmud. Übermalt mit 
schwarzer Ölfarbe. Ich selber besitze eine hebräische 
Bibel und seitdem ich diese Bilder von Joseph Semah 
kenne, habe ich wirklich das Gefühl: Das sind heilige 
Texte. Da soll weder etwas hinzugefügt noch 
hinweggenommen werden (Dtn 4,2). Aber ganze Seiten 
schwärzen? Was bringt einen (jüdischen) Künstler dazu, 
so etwas mit Texten aus dem Talmud zu tun? 

                                            
9 Hartmut Badenhop, in: Joseph Semah, ECHO/ ECHO, in: 
Christian Grohn/ Ursula Meyer-Petersen (Hgg.), KUNST IN 
KIRCHEN RAUM GEBEN, Darmstadt 1993. 
10 Gideon Ofrat, Blood vanquished, in: Joseph Semah, A Journey 
into PaRDeS, 52. 



Der Künstler ist sich bewusst über die Provokation 
seiner Bilder. Aber alles hier ist voll und ganz 
durchdacht: Das Überschwärzen von religiösen Texten 
ist ein rational blackening11 sozusagen und beinhaltet 
verschiedene Ebenen von Aussagen gleichzeitig.  
Zunächst geht es um die talmudische Tradition des 
Kommentierens, des Sammelns und Diskutierens 
verschiedenster Meinungen zu einem biblischen Thema: 
Zahlreiche Kommentare rund um die Mischna legen 
aus, was selbst schon eine Auslegung ist. Mehr noch: 
Sie geben verschiedene Meinungen wieder, ergänzen 
und widersprechen sich. Es ist wie bei einem Orchester, 
in dem verschiedene Stimmen ein Thema eigenständig 
interpretieren – ob man das Thema schließlich noch 
heraushört?  
Semah setzt hier an. Sein Akt des totalen Schwärzens 
der Seiten macht ein hermeneutisches Problem sichtbar: 
Die endlose Aneinanderreihung von verschiedenen 
Meinungen zu einem Thema ist ein Akt des Verhüllens 
von Sinn. Je mehr Buchstaben die Seiten füllen, umso 
schwärzer die Seite, je mehr Kommentare 
hinzukommen, umso dunkler letztlich auch der Sinn der 
Quelle.  
Ein Bild wird so zu einer These: [A]ny additional 
commentary is an additional blackening […] an 
additional burial of meaning12. Die weißen Linien 
zwischen den Rechtecken machen das „Nichts” 
sichtbar, das zwischen einer Interpretation und der 
anderen liegt: Ein Bild für menschliche 
Kommunikation? 
Aber Semah sagt noch mehr, wenn man beachtet, 
welche Seiten aus dem Talmud hier verwendet wurden. 
Es ist der Traktat über das Passahfest aus dem 
Babylonischen Talmud, eine Abhandlung über den 
Zusammenfall von Passahfest und Sabbat 
(YaKNeHaZ13). Hierbei geht es um die verwirrende 
Frage einer Unterscheidung zwischen „heilig“ und 
„heilig“, denn sowohl Sabbat als auch das Passahfest 
sind heilige Zeiten… Semahs Auswahl eines Auszugs 
von „Masechet Pesachim“, der sich mit der Trennung 

                                            
11 Ofrat, ebd. 
12 Ofrat, ebd. 
13 Die Hawdala, die Zeremonie, die den Sabbat symbolisch und 
formal beendet, wird in diesem Falle mit dem Kürzel 
„YaKNeHaZ“ bezeichnet, das alle Elemente der Zeremonie in der 
richtigen Reihenfolge nennt. � steht für jajin (Wein), �  steht für 
Kiddusch (Heiligung), � steht für ner (Kerze), �  für Hawdala 
(Segensspruch über das Feuer) und 	 für seman (Zeit – heilige Zeit).  



von „heilig“ und „weltlich, profan“ beschäftigt, macht 
sichtbar, womit sich der Text befasst: Indem Semah den 
Auszug schwärzt, ihn „ausbläst“ wie die Sabbatkerze, 
die am Ende der Hawdala-Zeremonie symbolisch als 
Grenzmarker zwischen heiliger und profaner Zeit 
gelöscht wird, vollzieht er den Übergang von Heilig zu 
Profan selbst. Hier wird etwas verwandelt: Ein sakraler 
Text wird zur puren Form, zu Kunst14. Die Frage aber, 
die in YaKNeHaZ aufgeworfen ist –wie man zwischen 
„heilig“ und „heilig“ unterscheidet15 – bleibt. Wie geht 
Semah damit um? 
Das Schwärzen einer Talmudseite, ihre Verwandlung in 
ein (profanes) Kunstwerk, ist an sich Heiligung. 
Schwarz ist die Farbe der Tinte, mit der die hebräische 
Bibel, mit der heilige Texte geschrieben werden. Die 
Tora selbst darf nur mit schwarzer Tinte geschrieben 
werden. Schwarze Tinte steht in der jüdischen Tradition 
für das Prinzip des Geistigen, das sich in einem 
metaphysischen Kampf mit dem Prinzip des Blutes 
befindet. Blut bedeutet im Hebräischen aber auch 
immer Seele16. Semahs Schwärzen der Talmudseite hat 
also eine tiefere Bedeutung in diesem Kontext: Es ist 
wie das Beschützen des heiligen Textes vor bösem 
Zugriff, es ist wie die Demonstration des Triumphs des 
Prinzips des Geistes. Schwärzen funktioniert hier wie 
das Schutzzeichen aus „Yalkut Shim’oni“17: Gott 
fordert Satan auf, über die Augenbrauen der Heiligen 
eine Linie aus Tinte zu zeichnen, so dass sie vor der 
Unterdrückung durch Feinde geschützt sind, während 
die Bösen mit einer Linie von Blut gekennzeichnet 
werden sollen, so dass sie der Unterdrückung von 
Feinden ausgeliefert sind.  
Damit ist Semahs Überschwärzen der Talmudseite nicht 
so sehr als Auslöschen, sondern vielmehr als magisch 
anmutende Schutzhandlung vor dem Bösen und als 
Triumph des Geistes zu verstehen. Es ist darüber hinaus 
eine Bekräftigung des Heiligen: Der Triumph des 
göttlichen, des geistigen Prinzips.  

                                            
14 Ofrat, a. a. O., 53. 
15 Barnett Newman erklärt diese Frage zu einer der zentralsten 
Fragen seiner Kunst und weist ihr damit eine spirituelle Dimension 
zu; vgl. Felix Villanueva/ Joseph Semah, The Wandering Jew/ The 
Wondering Christian, Leiden 1998, 150. 
16 Die Seele eines Menschen sitzt im Blut; vgl. Gen 4,10: Das Blut 
des ermordeten Abel schreit zu Gott. Vgl. ferner Ofrat, a.a.O., 53-
54. 
17 Jalkut schimoni ist eine späte, mittelalterliche Sammlung des 
Midrasch. Vgl. Ofrat, ebd. 



Semah ist hier ein paradox anmutendes Kunstwerk 
gelungen, das zwei gegensätzliche Prinzipien schützt: 
Sein Akt des Verhüllens, des Schwärzens unterstützt 
sowohl das Prinzip des Heiligen, das über das Profane 
dominiert als auch – und das ist das Faszinierende – das 
Weltliche, indem hier Talmudtext zur Kunst wird18.  
 
 
Tallit 
 

 
Threedimensional Typography. Amsterdam 1994. Copyright Joseph Semah 2007. 

  
Da hängt ein 200 Jahre alter jüdischer Gebetsschal an 
der Wand. Was bedeutet das? fragt man sich. Daneben 
ein Bild von Barnett Newman, Uriel19 genannt. 
Ähnlichkeiten zwischen dem Schal und dem Bild von 
Newman erkennt man sofort. Offensichtlich hat der 
Tallit eine besondere Bedeutung, auf die hier angespielt 
wird. 
Die Bedeutung liegt auf der Hand, auch wenn man 
natürlich nicht sofort darauf kommt, weil sie zu banal 
erscheint: Tallit bedeutet übersetzt „Kleid“. Und ein 
Kleid hat die Funktion zu bedecken. Es verhüllt und 
verbirgt. Ganz offenkundig und auf sinnbildlicher 
Ebene ist hier schon viel gesagt: Es geht um 
Verhüllung.  
Aber mehr noch: Ein Kleidungsstück kann zu einem 
Identifikationsmarker werden, was insbesondere im 
Falles des jüdischen Gebetsschals zutrifft20. Diese 
Bedeutung ist geschichtlich gewachsen...  
In der Tora findet man eine Passage über die Kleidung 
der Israeliten21: Das Volk soll sich an die vier Zipfel 
                                            
18 Ofrat, ebd., 54. 
19 Uriel kommt von hebr. „Mein Licht ist Gott“. Uriel ist einer der 
vier Erzengel, seine Farbe ist weiß! 
20 Vgl. im folgenden Benzaquen, An unfinished glossary, 37. 
21 Num 15,37-41. 



seiner Kleidung Quasten, sog. Zizit machen. Die 
Quasten/ Zizit dienen der Erinnerung an alle 613 
Gebote der Tora.  
Die Zizit sind zunächst bloße Anhängsel an der 
Alltagskleidung der Israeliten. Erst nach dem Exil, in 
der Fremde, wird der Gebetsschal „Tallit“ als dezidiert 
religiöses Kleidungsstück aus dem alltäglichen Leben 
entfernt: Die drohende religiöse Entwurzelung in der 
Diaspora nach der Zerstörung des zweiten Tempels (70 
n. Chr.) macht ihn zu einem besonderen 
Kleidungsstück. Zum einen wird er so zu einem Stück 
Tradition, das die in alle Welt zerstreuten Gläubigen 
verbindlich an die eigene religiöse Tradition rückbindet. 
Zum anderen schafft er ein Gefühl von Zuhause und 
Zugehörigkeit in der Fremde. Über den Tallit generiert 
sich Identität. 
Aber mehr noch: Der Tallit erinnert gerade als Substitut 
für den zerstörten Tempel, der vormals die kultische 
Einheit des Volkes verbürgte, an die Wunde, die dem 
jüdischen Volk mit der Zerstörung seines Heiligtums – 
Churban Bet Ha-Mikdasch – geschlagen wurde22. Somit 
ist er Platzhalter für etwas, was es so nicht mehr gibt: 
Jerusalem mit Tempel. Er ist religiöses Kleidungsstück, 
Identitätsmarker und Substitut in einem.  
Semah verwendet den Tallit vielfach in seinen 
Installationen: Aufgestapelt, aufgehängt, 
aneinandergereiht und eingeklemmt zwischen 
Leinwänden oder Glasplatten ist der Gebetsschal ein 
spannungsgeladenes Symbol zwischen 
Traditionselement und purer Form23.  
Hier wird greifbar, welche Veränderungen die Tradition 
des Tallit durchlaufen hat: Von einem Anhang an die 
Alltagskleidung zu einem rein religiösen 
Kleidungsstück. Für den Künstler repräsentiert der 
Tallit die Situation eines Lebens in der Diaspora. Dies 
ist sicherlich auch von biographischer Bedeutung: 
Exilserfahrungen durchziehen Semahs eigenes Leben. 
Und so wird ein Gebetsschal zu einem Zeichen für die 
Situation des Gastes, des „anderen“: Wherever there is a 
guest, one should properly appreciate the gaze of Gallut 
[e.g. “Exil, Diaspora” – Anm. der Vfin.], and this is 
particularly striking in the case of Talli”  24.  
Der Tallit als Zeichen für die Situation des Gastes ist 
ein Blick nach vorn: 

                                            
22 Vgl. Semah, Journey, 82. 
23 Benzaquen, ebd. 
24 Vgl. Semah, PaRDeS, 82. 



More than anything else it is an ascending stride, flying 
without wings into the centre of Secularization … it is a 
process of redefining the meaning of Gallut … in terms 
of looking at actuality and a possible future25.  
Hier und nur hier, in der Diaspora, geschieht 
Erneuerung, Neudeutung überkommener Werte, 
Moderne26! Moderne ist dabei weit mehr als nur der 
Zugewinn neuer Ideen, for to be modern is … an act of 
joining, of linking oneself to the forces of denial27. Der 
Tallit ist ein Zeichen dafür. Er ist ein Zeichen für die 
Situation des Gastes, Repräsentanz der Wunde, auch 
ausgedrückt in der Abwesenheit Jerusalems, the 
functional absence of the city of Jerusalem – because 
the image behind the reading on Churban Bet Ha-
Mikdash (e.g. die Zerstörung des Tempels – Anm. der 
Vfin.). means at the same time a wound for the gues“28. 
Der jüdische Gebetsschal kann in Semahs Werk als 
Versinnbildlichung der Sehnsucht interpretiert werden, 
ausgedrückt in dem Wunsch, nächstes Jahr in Jerusalem 
zu sein – le-schana ha-baa biruschalajim… 
 
 
 
 
 
 
 
 
 
 
 
 
 
 
 
 
 
 
 
 
 
 

                                            
25 Semah, ebd. 
26 „Gallut is the status of the guest, i.e. the birth place of 
modernism”; Semah, PaRDeS, 80. 
27 Semah, ebd. 
28 Semah, a.a.O., 82. 



Fußnote 2: Jerusalem von oben und von unten 
 

 
 
1. From the diary of the architect. Yerushalaim Shel Maelah Yerushalaim Shel 
Mata, 1982. Black ink on paper, four buttons, thread. Copyright Joseph Semah 
2007. 

 
Das Motiv „Jerusalem von oben und von unten“ nimmt 
eine prominente Rolle in Joseph Semahs Werk ein: De 
ander over de ander 29. In seinen Installationen und 
Werken rund um Jerusalem arbeitet Semah daher häufig 
mit Spiegelungen. Vorbild dafür ist sein Bild From the 
diary of the architect von 1983. Das Motiv Jerusalem 
von oben und von unten, symbolisiert durch Bilder, 
Grundrisse und Anspielungen auf die Form des 
Tempels, durchzieht sein Schaffen in verschiedenen 
Variationen. Zentrales Element dabei ist immer das 
oben und unten, die Reflexion des einen im anderen… 
Jerusalem von oben und Jerusalem von unten: Es geht 
um Beziehungen im weitesten Sinne. Der Tempel, seine 
Türen. Wie man auf dem Bild erkennen kann, berühren 
sich Tempel und Spiegelbild an einem zentralen Punkt: 
In der Nähe der Türen, getrennt aber durch den 
Reißverschluss, der über die gesamte Bildmitte verläuft. 
Vier Knöpfe sind zusätzlich auf der Linie aufgenäht, die 
das Bild senkrecht in zwei Hälften teilt … oder 
verbindet? 
Aufschlussreich ist das Motiv des Reißverschlusses und 
der Türen im Zusammenhang des Tempels: Es erinnert 
an das Ne’ila-Gebet30, mit dem der höchste jüdische 
Feiertag Jom Kipur (Versöhnungstag, Day of 

                                            
29 Mes, De ander over de ander, 11. 
30 Mes, a.a.O., 10-12. 



Atonement) beschlossen wird. Mit dem Rosch ha-
Schana-Fest (Neujahrsfest) beginnt im Judentum eine 
besondere Bußzeit, die zehn Tage lang bis Jom Kipur 
dauert. Das Urteil, das Gott in seinem Gericht an Rosch 
ha-Schana erwägt, wird an Jom Kipur besiegelt. Daher 
soll der Mensch in der Zwischenzeit sein Leben 
bedenken, solange das endgültige Urteil noch nicht 
besiegelt ist. Jom Kipur schließlich, der letzte Tag 
dieser Bußzeit, ist der Versöhnung geweiht. Viermal 
werfen sich die Gläubigen an diesem Tag im Gebet vor 
ihren Gott. Und wenn sie am Ende Gottes Einheit (Dtn 
6,4f.) bekennen, bläst das Schofar-Horn die Zeit des 
göttlichen Urteils an31. 
Das letzte Gebet dieses Tages nun ist bedeutsam: 
„Ne’ila (She’arim)/ Schließen der Tore“, heißt es. Um 
welche Tore geht es? Die Tore des Tempels oder die 
Tore des Himmels?32 Sowohl im ashkenasischen als 
auch im sephardischen Ritus deutet man Ne’ila im 
spirituellen Sinne: „Öffne uns das Tor im Moment des 
Schließens der Tore“ (aschkenasisch) und „Im Moment 
des Schließens der himmlischen Tore vergib uns unsere 
Ungerechtigkeit“ (sephardisch). Rabbi Johanans 
Deutung bezieht sich dagegen auf das Schließen der 
Tore des Tempels zu Jerusalem. An hohen Feiertagen 
(wie Jom Kipur) sprachen dort die Priester den 
Segensspruch ein zweites Mal beim Schließen der Tore, 
wenn die letzten Beter entlassen wurden… 
Joseph Semahs From the diary of the Architec macht 
eine alte Frage greifbar, die natürlich erst recht nach der 
Zerstörung des Zweiten Tempels interessant wird. Es 
geht um den Tempel zu Jerusalem, der immer mehr war 
als ein Gebetshaus. Als Symbol nationaler Politik und 
Macht aber auch kultischer Einheit des Volkes Israel 
spiegelt er sowohl politische Veränderungen als auch 
Veränderungen der Gemeinde. Alle Neuerungen, gerade 
auch diejenigen des Exils, sind aufs engste mit dem 
Tempel verbunden. Der Tempel bleibt die nationale und 
soziale Klammer unter den Menschen, ein Platz des 
Austausches und des Disputes… 

                                            
31 Zu den jüdischen Festen vgl. z. B. 
www.jewishencyclopedia.com, Monika Grübel, Schnellkurs 
Judentum, DuMont-Verlag, Was jeder vom Judentum wissen muss, 
Gütersloher-Verlagshaus.. 
32 Dies war einst ein Streit zwischen Rab (Abba Arika) und Rabbi 
Samuel und R. Johanan.  
Vgl. auch im folgenden: Deutsch/ Adler/ Cohen, NE’ILAH, in: 
Jewish Encyclopedia.com, 1. 



Austausch und Verbindungen: Es geht um das 
Schließen von Toren, von Beziehungen zwischen 
Mensch und Mensch, Mensch und Gott. Die vier 
Knöpfe auf dem Reißverschluss (der sich öffnen oder 
schließen lässt) sind sicherlich kein Zufall: Der 
Gottesname JHWH besteht aus vier Buchstaben. Und 
die Farbe der Knöpfe, des Bilderrahmens ist weiß – so 
wie die Farbe des Sterbekleides, in dem der Mensch 
einst vor Gott, seinem Richter steht, so wie die 
traditionelle Farbe der Kleidung, die Juden an Jom 
Kipur als Erinnerung an seine Bedeutung tragen33. Und 
wie die Farbe des Lichtes, von Uriel, („mein Licht ist 
Gott“). Der Tempel als Symbol für das Jerusalem von 
oben und von unten – Jom Kipur – Schließen von 
Beziehung. 
 

 
HaVDaLaH  
 

 
 
1985. Stahl, Glas und Wachs. Copyright Joseph Semah 2007. 

 
Eine Art Himmelsleiter? Zweiundzwanzig Stahl- und 
Glasformen in Form von Tefillin, der jüdischen 
Gebetsriemen, ragen wie eine Leiter in die Höhe oder 
von der Höhe hinab auf die Erde. Auf einigen dieser 
„Sprossen“ liegen Wachsteile, genauer gesagt: 

                                            
33 Vgl. Rosenkranz, Jom Kippur – Der Tag der Versöhnung, in: 
www.talmud.de. 



Nachgebildete Hundeschädel34 aus Wachs. Sicherlich 
nicht zufällig.  
Die Zahl zweiundzwanzig: Das hebräische Alphabet 
besteht aus 22 Buchstaben. Joseph Semah bedient sich 
hier der weißen Wand und einer Lichtquelle, um 
Schattenbilder in Form der Tefillin, an die Wand zu 
projizieren. Und wie Buchstaben sich zu einem Wort, 
einem Satz und einem Bild zusammenfügen, so ist auch 
dieses Kunstwerk Sprache. Man kann es lesen, wenn 
man die Wachsfiguren als Zeichen für Buchstaben 
interpretiert: Wenn man von unten nach oben liest, 
ergibt sich das Wort HaVDaLaH35.  
Und so schön ist sie anzusehen, diese „Himmelsleiter“ 
aus Glas und Stahl. Und Wachs. Das Wachs und der 
Titel HaVDaLaH führen den Betrachter auf die 
Gedankenreise… 
Jeder Sabbathabend endet mit der Hawdala-Zeremonie: 
Heilige Zeit geht in profane Zeit über. Der letzte 
Segensspruch des Ritus behandelt die Unterscheidung 
von heiliger und profaner Zeit. Diese Unterscheidung ist 
zentral. Ein Übergang, „a shift of meaning“ wird 
vollzogen.  
 
 
Black Fire / White Fire  

 
 
Blach Fire/ White Fire 2005. Stahl, Glas, Weingläser und verbrannte Gedichte von 
Paul Celan. Copyright Joseph Semah 2007. 

                                            
34 Joseph Semah erklärt, dass man früher zur Herstellung von 
Pergament, auf dem Texte verfasst wurden, Urin von Hunden 
benutzte. 
35 Hinweis des Künstlers: Auf der Abbildung wurden die 
Wachsfiguren falsch installiert, eigentlich hätten sie von unten nach 
oben gelesen auf der 5. (H), 2.(B), 4.(D), 12.(L) und 5.(H) Stufe (= 
HaVDaLaH) liegen müssen. 



 
Hier erkennt man die gleichen Formen wie in 
HaVDaLaH wieder. Fünfmal die Form der Tefillin aus 
Glas und Stahl, von jeweils sieben Weingläsern 
getragen. Die Weingläser enthalten verbrannte Gedichte 
von Paul Celan („Die Todesfuge“).  
Celans wohl bekanntestes Gedicht Todesfuge beginnt 
nun mit dem rätselhaften Paradoxon: „Schwarze Milch 
der Frühe“ – Semahs Kunstwerk heißt „Black Fire/ 
White Fire“ (2005). In seinem Katalog A Journey into 
PaRDeS schreibt er zur Erklärung: 
According to a Jewish tradition, the Thora consists of 
all the names of God. When Torah was revealed to 
Moses, he saw its letters engraved with black fire upon 
white fire36.  
Celans Gedicht Todesfuge ist eine Antwort auf die 
Schoa. Von Gräbern in den Lüften ist die Rede – „da 
liegt man nicht eng“. Man denkt an die Öfen von 
Auschwitz. Doch Paul Celans Sprache, seine Dichtung 
ist mehr als bloße Erinnerung daran. Sie ist eine 
Dichtung aus der Asche geschaffen. Aber aus der Asche 
war der Vogel Phönix entsprungen: eine Dichtung der 
Diaspora…37. So entsteht aus zerstörtem Leben neues 
Leben, aus der Sprache der Mörder eine neue Dichtung: 
Aus der Mördersprache entsteht ein „sprachliches 
Gefäß“, in dem die traumatischen Erfahrungen der 
Verfolgten aufbewahrt werden können38. 
Der Phönix aus der Asche: Ein Bild für Erneuerung und 
Zerstörung in einem. Joseph Semahs Kunstwerk greift 
das auf. Es spielt vielfach mit Symbolen: Glas ist aus 
Sand, im Mittelalter auch aus Asche gemacht. Sand, 
Asche, ein Bild für Vergänglichkeit. Und gleichzeitig 
Erneuerung. Es sind nicht umsonst sieben Weingläser: 
Sieben Tage, Schöpfung, die Erschaffung der Welt aus 
dem Nichts. Entstehung. Neubeginn. 
Und das Weinglas erinnert an den Wein, über den bei 
der Hawdala-Zeremonie ein Segensspruch gesprochen 
wird, genau wie das Feuer, das auch eigens gesegnet 
wird und hier Gedichte von Paul Celan in Asche 
verwandelt. Wenn die Kerze, das Feuer beim letzten 
Segensspruch der Hawdala gelöscht wird, vollzieht sich 
ein Übergang: Heilige Zeit wird zu profaner Zeit. 

                                            
36 Semah, A Journey into PaRDeS, 75. 
37 Axel Schmitt, Eine Dichtung aus Asche, eine Dichtung der 
Asche. Paul Celan und die Bukowiner „littérature mineure“, aus: 
literaturkritk.de Nr. 7. Juli 2003, 3. 
38 Ebenda, 2. 



Gedichte werden zu Asche. Und aus der Asche entsteht 
etwas Neues.  
 
Fußnote 3: Next Year in Jerusalem 
 

 
 

��� . Three bicycle wheels, galvanized metal pipes, two wine glasses. Copyright 
Joseph Semah 2007. 

 
Diese Installation mit dem Namen 
���  NEXT YEAR IN 
JERUSALEM lebt vom Spiel mit Sprache. Das Wort 
ofan bedeutet im Hebräischen „Rad“ oder „Engel“, in 
modernem Hebräisch auch „Fahrrad“. Ein Fahrradreifen 
hat 36 Speichen: Nach dem Jerusalemer Talmud weist 
die Zahl 36 nun auf das übernatürliche Licht der 
Schöpfung hin, das Licht, das Adam für 36 Stunden im 
Garten Eden genießen konnte, bevor Gott es für die 36 
Gerechten jeder zukünftigen Generation verbarg. Nach 
mündlicher jüdischer Überlieferung können die 36 
Gerechten nicht erkannt werden, doch sind sie dennoch 
hier, um die Erde vor Vernichtung zu bewahren. Zu 
jeder Zeit gibt es auf der Welt 36 verborgene und 36 
offenbare Gerechte, zusammen 72 Gerechte, was mit 
den 72 Namen Gottes korrespondiert, durch dessen 
Kraft verborgene und offenbare Welten miteinander 
verbunden sind39. Auch in der Installation sind auf der 
Waagerechten zwei Räder miteinander verbunden. Das 

                                            
39 Joseph Semah, Journey, 60. 



Prinzip „Verbergen“ und „Offenbaren“, mit dem Semah 
vielfach arbeitet, taucht hier wieder auf… 
Die Form der Installation ist nicht zufällig ein T (triple 
tau) – Jerusalem. Die drei Räder markieren die Enden 
des „T“. Damit ist Jerusalem – selbst verborgen und 
offenbar, Utopie und realer Ort in einem – umgeben von 
den sechsunddreißig Gerechten, die vor der Zerstörung 
bewahren. Das Rad als Symbol des Fortschritts, der 
Moderne zeigt einen interessanten Ort an: Die Diaspora. 
Denn für Semah ist der Geburtsort der Moderne 
„Gallut“, Exil40. Die endlose Sehnsucht ausgedrückt in 
dem Wunsch, nächstes Jahr in Jerusalem zu sein, ist 
Wunde, Lebensprinzip und  Hoffnung in einem.  
Nächstes Jahr in Jerusalem – Zeichen des Heils, der 
Hoffnung. Das Zeichen „T“, das für Jerusalem steht, ist 
selbst Zeichen der Bewahrung. Bewahrung inmitten der 
Zerstörung der Stadt Jerusalem (Ez 9,4ff): Gott 
beauftragt den Propheten Ezechiel, den Wächter, all 
jene mit dem „T“ zu kennzeichnen, die über das Böse 
inmitten der Heiligen Stadt klagen, so dass sie vor der 
Vernichtung bewahrt werden41.  
So sind auch hier zwei ambivalente Prinzipien präsent: 
Zerstörung der Heiligen Stadt und das Zeichen der 
Bewahrung „T“. Die zerstörte Stadt wird mit einem 
Zeichen der Bewahrung bezeichnet. Das ist Hoffnung in 
schönster Form: le-Schana ha-baa biruschalajim … 
 
 
AUSBLICK UND RESUME  
 
Es ist zutiefst faszinierend, sich mit Semahs Kunst 
auseinanderzusetzen, lotet sie die Möglichkeiten und 
Tiefen der Kunst aus den Wurzeln christlich-jüdischer 
Tradition aus. Sie ist eine Einladung an den Betrachter, 
das „andere“ in der eigenen Kultur zu würdigen und 
selbst aktiv in ein jahrtausende altes Gespräch über 
Existenz und Sehnsucht einzutreten, indem eigene 
Sehnsüchte und Wünsche im Lichte des anderen 
begriffen werden.  
Die einzelnen temporären Installationen für Next Year 
in Jerusalem, die jeweils für sich und gemeinsam die 
Bedeutungsvielfalt von Semahs Oeuvre aufgreifen, sind 
im Gespräch mit der Gemeinde und dem jeweiligen 
Kirchenraum entstanden. Sie werden von April bis Juni 
2007 zu sehen sein und begleitet von einem 

                                            
40 Vgl. Anm. 26. 
41 Vgl. Semah, a.a.O., 61.  



umfassenden theologischen, pädagogischen und 
künstlerischen Begleitprogramm. Das sind gegenseitige 
Impulse.  
Geplant ist das für folgende Orte: 
Buxtehude/ St. Petri, 
Celle/ St. Marien 
Cuxhaven/ St. Petri 
Emden/ Martin-Lutherkirche 
Gifhorn/ St. Nicolai 
Göttingen/ Corvinus, 
Hannover/ Neustädter Hof- und Stadtkirche 
Hannover/ Kirche am Kronsberg 
Hildesheim/ Citykirche St. Jakobi 
Lüneburg/ St. Michaelis 
Nienburg/ St. Martin 
Osnabrück/ St. Katharinen. 
Das aus künstlerisch wie kirchlicher Sicht spannende 
Projekt wird seinen Widerhall in einer vom Gerhard-
Marcks-Haus herausgegebenen Dokumentation finden.  
 
Ann M. Bär/Julia Helmke  
 
  
Ann M. Bär ist evangelische Theologin und absolviert 
nach Studium und Gastvikariat in der ev. Landeskirche 
Badens ein einjähriges Sondervikariat im Fachgebiet 
„Kunst und Kultur“ im Haus kirchlicher Dienste der 
Evangelisch-Lutherischen Landeskirche Hannovers.  
 
Pastorin Dr. Julia Helmke, Leiterin des Fachgebietes 
„Kunst und Kultur“ ist von kirchlicher Seite aus 
verantwortlich für das Projekt „Next Year in 
Jerusalem“.  
 
 



 
 


