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Spektrum – 
Der Raum zwischen Hell und Dunkel

Wir freuen uns, Sie zu den EVI LICHTUNGEN 2024 in Hildesheim be-
grüßen zu dürfen. Die fünfte Edition der Licht Kunst Biennale steht 
unter dem Thema »Spektrum – Der Raum zwischen Hell und Dunkel« 
und widmet sich der facettenreichen Anwendung von Licht an be-
sonderen Orten der Stadt. 20 künstlerische Positionen, in Form von 
Skulpturen, audiovisuellen Installationen, Video-Mapping-Arbeiten 
und Performances bringen die Hildesheimer Innenstadt und das 
Kunstmuseum Schloss Derneburg zum Leuchten. Die Arbeiten behan-
deln Themen wie Naturphänomene, Nachhaltigkeit, Transformation 
und KI, und schaffen dabei ungeahnte Begegnungen und neue  
Perspektiven. Für die Ermöglichung der Biennale möchten wir uns 
herzlich bei allen Förderern, Sponsoren und Partnern bedanken! 
Wir wünschen Ihnen viel Freude und besondere Momente bei der 
diesjährigen Licht Kunst Biennale in Hildesheim. 
Das Team der EVI LICHTUNGEN 2024

„Die EVI LICHTUNGEN sind ein Festival, das 
ganz und gar in dieser Stadt verankert ist. 
Das Kunstprojekt erfreut sich großer Beliebt-
heit, weil es die Stadt selbst als Kunstraum 
nutzt und zur Bildfläche macht. Während der 
EVI LICHTUNGEN können wir die Geschichte 
und Architektur Hildesheims neu oder zumin-
dest anders erleben. Die Besucherinnen und 
Besucher gelangen teilweise an Orte, die sie 
lange nicht besucht haben oder so noch gar 
nicht kannten – das alles macht die EVI LICH-
TUNGEN zu einem unvergesslichen Erlebnis.“
         “EVI LICHTUNGEN is a festival that is 
firmly established in this city. The art project 
enjoys great popularity because it uses the 
city itself as an art space and turns it into a 
visual surface. During EVI LICHTUNGEN, we 
can experience the history and architecture 
of Hildesheim in a new or at least different 
way. Visitors are sometimes taken to places 
that they haven’t visited for a long time or 
that they didn’t even know existed – all of 
this makes the EVI LICHTUNGEN an unforget-
table experience.“

Dr. Ingo Meyer
Oberbürgermeister der Stadt Hildesheim |  
Lord Mayor of the City of Hildesheim

We look forward to welcoming you to the EVI 
LICHTUNGEN 2024 in Hildesheim. The theme 
of the fifth edition of the light art biennial is 
»Spectrum – The space between light and 
dark« and is dedicated to the multifaceted 
use of light in special places in the city. 20 
artistic positions in the form of sculptures, 
audiovisual installations, video mapping 
works and performances will light up Hildes-
heim city centre and the Kunst- 

museum Schloss Derneburg. The works deal 
with topics such as natural phenomena, sus-
tainability, transformation and AI, creating 
unexpected encounters and new perspec-
tives. We would like to thank all our sup-
porters, sponsors and partners for making 
the biennial possible! We wish you lots of fun 
and special moments at this year’s Light Art 
biennial in Hildesheim.
The EVI LICHTUNGEN 2024 team



Information Kunstmuseum Schloss Derneburg
25. – 28.01.2024
18:00 – 23:00
Die Arbeiten werden an verschiedenen 
öffentlichen Orten, sowohl drinnen als auch 
draußen, in der gesamten Innenstadt Hildes-
heims gezeigt. Die genauen Ausstellungsorte 
können Sie der Karte entnehmen. Ausge-
wählte Werke sind zudem im Kunstmuseum 
Schloss Derneburg ausgestellt. Der Eintritt 
zur Biennale ist kostenfrei.
         The works will be shown in various 
public places, both indoors and outdoors, 
throughout Hildesheim’s city centre. The exact 
exhibition locations can be found on the map. 
Selected works are also presented at Kunst-
museum Schloss Derneburg. Admission to the 
biennial is for free. No ticket is required to visit 
the biennial.

Auf dem Historischen Marktpatz finden Sie 
unseren Infopoint. Hier erhalten Sie kosten-
los das Programmheft und Auskunft über den 
Besuch der Biennale.
         You will find our infpoint on the historic 
market square. Here you can obtain the pro-
gram booklet and information about visiting 
the biennial. 

25. – 26.01.2024
18:00 – 23:00
Freier Eintritt, ausschließlich Zugang zu den 
EVI LICHTUNGEN Sonderinstallationen von 
Jenny Holzer, Keith Sonnier, Angela Bulloch 
und Olafur Eliasson. Tagsüber geschlossen. 
         Free admission, exclusive access to the 
special EVI LICHTUNGEN installations by 
Jenny Holzer, Keith Sonnier, Angela Bulloch 
and Olafur Eliasson. Closed during the day.

27. – 28.01.2024
11:00 – 17:00
Zugang zum ganzen Museum und Skulptu-
renpark und den EVI LICHTUNGEN Sonder-
installationen.
         Access to the entire museum and 
sculpture park and special EVI LICHTUNGEN 
installations.

18:00 – 23:00
Freier Eintritt, ausschließlich Zugang zu den 
EVI LICHTUNGEN Sonderinstallationen von 
Jenny Holzer, Keith Sonnier, Angela Bulloch 
und Olafur Eliasson.
         Free admission, exclusive access to 
the special EVI LICHTUNGEN installations by 
Jenny Holzer, Keith Sonnier, Angela Bulloch 
and Olafur Eliasson.

Zugang am Abend nur mit kostenlosem 
Shuttle-Ticket – begrenztes Kontingent 
pro Stunde – Reservierung im Voraus. 
Bitte beachten Sie, dass der Besuch in den 
Abendstunden aufgrund örtlicher Gegeben-
heiten ausschließlich per Anreise mit dem 
Shuttle-Bus möglich ist. Mit dem kostenlosen 
Shuttle-Ticket erhalten Besucher:innen Zugang 
zu den Sonderinstallationen von Jenny Holzer, 
Keith Sonnier, Angela Bulloch, Olafur Eliasson 
im Kunstmuseum Schloss Derneburg. Dieses 
Ticket ist gültig für den Shuttle-Bus, Abfahrt 
Haltstelle Bohlweg, Hildesheim inkl. Rückfahrt. 
Der geplante Aufenthalt im Museum beträgt 
eine Stunde. 
Bitte beachten Sie auch, dass die Sonderin-
stallationen nicht barrierefrei sind.
         Access in the evening only with a 
free shuttle ticket – limited contingent 
per hour – booking in advance. 
Please note that the visit in the evening hours 
is only possible by arrival with the shuttle bus 
due to local conditions. With a free shuttle 
ticket, visitors have access to the installations 
by Jenny Holzer, Keith Sonnier, Angela Bulloch, 
Olafur Eliasson at Kunstmuseum Schloss 
Derneburg. This ticket is valid for the shuttle 
bus, departure from bus stop Bohlweg, Hildes-
heim incl. return trip. The intended stay at the 
museum is one hour. 
Please also note that the special installations 
are not barrier-free.

↘  Tickets www.tickets.hallartfoundation.org
↘  Shuttle www.evilichtungen.de/Informationen

Zu den Stoßzeiten (ca. 19:00 – 21:00 Uhr) 
kann es an einigen Orten (zugangsbe-
schränkt) zu längeren Wartezeiten kommen. 
Weichen Sie auf andere Orte aus oder 
nutzen Sie auch die frühe und späte Stunde 
der Veranstaltung. 
         During peak hours (approx. 7 pm – 
9 pm), there may be longer waiting times at 
some locations (access restricted). Switch 
to other locations or take advantage of the 
early and late hours of the event as well. 

Die Kunstwerke beleuchten die Stadt und 
gemeinsam beleuchten wir die Kunstwerke. 
In diesem Jahr werden Beleuchtende 
Spaziergänge durch die Stadt Hildesheim 
während der EVI LICHTUNGEN angeboten. 
Spazierend kommen wir miteinander ins Ge-
spräch. Über die Kunst und das Licht, über 
die Stadt und ihre Orte. Dabei nehmen wir 
einen neuen Blick auf sie ein. Freut euch auf 
unterschiedliche Spaziergänge, denn jede 
Route ist anders. Die Spaziergänge werden 
auch in leichter Sprache, in Englisch sowie 
Rollstuhlgerecht angeboten.       
         The artworks illuminate the city and 
together we illuminate the artworks. This 
year, guided illuminated walks through the 
city of Hildesheim will be offered during the 
EVI LICHTUNGEN. As we walk, we will dialogue 
with each other and take a new look. About 
the art and the light, about the city and its 
places. Every route is different – we are loo-
king forward to walk with you. The walks are 
also offered in easy language, in English and 
accessible for wheelchair. 

↘  Informationen www.evilichtungen.de/
Spaziergänge oder am Infopoint am 
Marktplatz



APVIS Transformation 2.0 – 
Synaptic growth

Die niederländische Kreativagentur APVIS nutzt die Fassade des Ge-
bäudes des Amtes für regionale Landesentwicklung Leine-Weser, um 
sich dem Thema „Transformation in Stadt und Region“ zu widmen. Die 
Video Mapping Arbeit visualisiert zunächst rudimentäre Strukturen 
und Impulse.  Indem sie Verbindungen aufbauen, werden aus maschi-
nenähnlichen Regungen mehr und mehr organische Bewegungen. 
Elektrische Töne werden zu fließender Musik. Wie sich die Regionen 
in Niedersachsen im stetigen Wandel befinden, so beginnt auch das 
Gebäude sich durch die Installation in Bewegung zu setzen und die 
Kommunikation zum Publikum aufzunehmen. Gemeinsam in Bewegung, 
Impulse aufnehmen, zukunftsfähige Gestaltung, stetiger Wandel, Wei-
terentwicklung und die Chancen durch die Förderungsmöglichkeiten 
der EU-Strukturfonds – das sind die Kernbotschaften. 

The Dutch creative agency, APVIS, uses the 
façade of the Leine-Weser Office for Regional 
State Development building to visualise the 
topic of transformation. The video mapping 
work initially visualises the rudimentary 
structures, presenting them as impulses that 
are sent through the building. By building 
connections, machine-like movements are 
becoming more and more organic and 
harmonious. Electric tones become flowing 
music. Just as the Leine-Weser region is 
constantly changing, the building begins 
to move through the installation and com-
municates with the public. Moving together, 
seizing opportunities, sustainable design, 
constant change, and further development – 
these are the core messages.

APVIS ist ein interdisziplinäres Atelier aus 
den Niederlanden, das Kunst, Technologie 
und menschliche Natur integriert, um Videos, 
Installationen und experimentelle Skulpturen 
zu produzieren. Ein Team von Künstler:innen 
mit Wurzeln im audiovisuellen Design und in 
der Animation schafft immersive Erlebnisse, 
um Geschichten zu teilen und die Welt zu 
reflektieren.
         APVIS is an interdisciplinary studio 
that integrates art, technology, and human 
nature to produce videos, installations, and 
experiential sculptures. A team of artists with 
roots in audio-visual design and animation 
manifests the phenomena of wonder to 
reflect and understand the world.

1  A
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www.apvis.nl

© APVIS

Mit „Europa für Niedersachsen“, der Marke des Landes für die 
europäische Förderpolitik, ist das Niedersächsische Ministerium 
für Bundes- und Europaangelegenheiten und Regionale Entwick-
lung Partner dieser besonderen künstlerischen Arbeit.
         With “Europe for Lower Saxony”, the state’s brand for 
European funding policy, the Lower Saxony Ministry for Federal 
and European Affairs and Regional Development is partner of this 
special art work. 

Ermöglicht durch | Made possible by
Niedersächsische Ministerium für Bundes- und Europa-
angelegenheiten, Regionale Entwicklung, Amt für regionale 
Landesentwicklung Leine-Weser



Light ConstructionA.I.L.O

Die Installation »Light Construction« bespielt die in Hildesheims Altstadt 
gelegene Heilig-Kreuz-Kirche. Im hellen Chorraum der Kirche bilden 
vier aufeinandergesetzte verspiegelte Würfel eine Skulptur, in deren 
Hohlraum sich eine Glühbirne hinab senkt. Es entsteht eine unendliche 
Lichtbrechung, die den gesamten Raum und das Publikum in unzählige 
symmetrische Muster taucht. Die Lichtreflexe scheinen dabei die Wände 
in einem verwirrenden Perspektivenspiel zurückzudrängen und selbst 
Form anzunehmen. Die mit Sound unterlegte Installation ist ein Dialog 
des Materiellen mit dem Immateriellen, indem die Skulptur durch die 
geometrische Erscheinung des Lichts transzendiert wird.

www.ailo.fr

The installation »Light Construction« takes 
place in the Heilig-Kreuz-Kirche in Hildes-
heim’s old town. In the bright choir room of the 
church an incandescent light bulb descends 
into the hollow space of four mirrored cubes, 
placed on top of each other, which form a 
reflective sculpture. Countless symmetrical 
patterns emanate from the cube’s infinite light 
refractions, dousing the entire room including 
the audience in swathes of light baths. Their 
reflections appear to alter the walls in a diso-
rienting play of perspectives and take on new 
forms. Accompanied by specifically composed 
atmospheric sound, the installation juxtaposes 
the material with the immaterial. The tangible 
material of the sculpture is transcended by the 
geometric appearance of light.

Hinter dem Akronym A.I.L.O (Atelier d’Immer-
sion Lumineuse et Obscure) verbirgt sich 
die französische Künstlerin Anna-Eva Berge 
(*1981), die Gründerin des Kollektivs ist. Nach 
einer Schauspielkarriere widmet sie sich seit 
2005 dem Wechselspiel von Licht und Dunkel-
heit. In ihren raumgreifenden Installationen 
und Skulpturen arbeitet sie vorwiegend mit 
reflektierenden Materialien wie Stahl und 
Spiegeln. Auch die Bewegungen des Publikums 
haben einen direkten Einfluss auf das Gesche-
hen und sind integraler Teil ihrer Arbeit.
         Behind the acronym A.I.L.O (Atelier d’Im-
mersion Lumineuse et Obscure) is the French 
artist Anna-Eva Berge (b. 1981), who is the 
founder of the collective. Following an acting 
career, she has devoted herself to the interplay 
of light and darkness since 2005. She works 
primarily with reflective materials, such as 
steel and mirrors, in her expansive installations 
and sculptures. The motions of the audience 
are an integral part of her work, influencing 
her performative installations directly.

2  Kirche zum
 H

eiligen Kreuz

»Light Construction«, 2017, Château de Tarascon, France © A.I.L.O

Wir bedanken uns bei Alice Hinrichs, Kuratorin 
der EVI LICHTUNGEN 2022, für die Idee zur 
Ausstellung der Künstlerin.
         We would like to thank Alice Hinrichs, 
curator of EVI LICHTUNGEN 2022, for the idea 
of exhibiting the artist.



Chor IIBahzad Sulaiman
»Chor II« ist eine interdisziplinäre Lichtinstallation, die aus einer Samm-
lung ausrangierter Haushaltsgeräte besteht. Kühlschränke, Waschma-
schinen, Geschirrspüler und Mikrowellen sind zu einer fünf Meter hohen 
Skulptur aufeinander getürmt. Einige der Geräte wurden dem Künstler 
zum Teil zuvor von Hildesheimer:innen zur Verfügung gestellt. So ist hier 
auch ein Teil der Stadtgesellschaft verbaut worden. Eingebettet in eine 
Soundcollage aus den allzu vertrauten und alltäglichen Geräuschen 
der Maschinen, nutzt die Arbeit Objekte als Archive und lässt sie zu 
Orten der Erinnerung werden. Mitten im Knotenpunkt der Innenstadt 
erzählen sie ihre Geschichten von Gebrauch und Verfall, Energie und 
Ressourcen.

www.bahzad.de

»Chor II« is an interdisciplinary light instal-
lation consisting of a collection of discarded 
household appliances. Refrigerators, was-
hing machines, dishwashers and microwaves 
are piled on top of each other to form a five-
metre-high sculpture. Some of the appliances 
were previously donated to the artist by 
residents of Hildesheim. In this way, a part of 
the city’s society has also been incorporated 
here. Embedded in a sound collage of the 
all-too-familiar and everyday sounds of the 
machines, the work uses objects as archives 
and turns them into places of remembrance. 
In the middle of the city centre hub, they tell 
their stories of use and decay, energy and 
resources.

Bahzad Sulaiman (*1991) ist ein in Rmelan, 
Syrien geborener kurdischer Künstler und lebt 
seit 2016 in Deutschland. Seine interdiszipli-
nären Arbeiten befinden sich an der Schnitt-
stelle von Performance, Bildender Kunst und 
Musiktheater. Mit Hilfe verschiedener Medien 
erforscht er die Komplexität drängender 

3  Platz an der Lilie  

»Resurrection«, Bahzad Sulaiman, VG Bild-Kunst, Bonn 2023 © Elmar Witt

sozialer und politischer Fragen, wie etwa die 
Beziehungen zwischen Räumen und Identi-
täten, Transformation und Nachhaltigkeit, 
Klimawandel und Ressourcen. Seine Werke 
wurden weltweit ausgestellt, zuletzt in der 
Kunsthalle Mannheim und auf dem LUNA 
Light Art Festival in den Niederlanden.
         Bahzad Sulaiman (b. 1991) is a Kurdish 
artist born in Rmelan, Syria and has lived 
in Germany since 2016. His interdisciplinary 
works are located at the interface of perfor-
mance, visual arts and music theatre. Using 

various media, he explores the complexity 
of pressing social and political issues, such 
as the relationships between spaces and 
identities, transformation and sustainability, 
climate change and resources. His works 
have been exhibited worldwide, most recently 
at the Kunsthalle Mannheim and at the LUNA 
Light Art Festival in the Netherlands.

© Elmar Witt

Ermöglicht durch | Made possible by
ZAH Zweckverband Abfallwirtschaft Hildesheim



EinderBoris Acket
»Einder« ist eine audiovisuelle Installation, die sich dem Spannungs-
feld zwischen Kontrolle und Hingabe widmet. Ein großes Stück Stoff 
bewegt sich unter dem Dach der Glashalle und erzeugt dabei synthe-
tische Wellen. Mit Hilfe von Licht werden sie plastisch. Untermalt mit 
synthetischen und natürlichen Klängen simuliert die Arbeit bekannte 
Muster und Strukturen aus der Umwelt. Trotz der Festlegung bestimm-
ter Parameter, behält die Arbeit eine gewisse Unvorhersehbarkeit, in 
der keine Bewegung der vorigen gleicht. 

»Einder« is an audiovisual installation that 
focuses on the interplay between control 
and surrender. A large piece of fabric moves 
under the roof of the glass hall, creating 
synthetic waves. With the help of light, they 
become three-dimensional. Accompanied by www.borisacket.nl

4  G
lashalle Sparkasse  

Einder: [Niederländisches Substantiv] Der Einder; 
Substantiv (m.); Deklination: einder|s (plur.) 
Bedeutung: die imaginäre Grenze zwischen dem 
Himmel und der Erdoberfläche, an der sich die 
beiden zu treffen scheinen; imaginäre Linie; 
Horizont; Sicht; Sicht-Ende; Ferne; vom Horizont 
erzeugte imaginäre Kante. 
         Einder: [Dutch noun] The einder; noun (m.); 
Declension: einder|s (plur.) Meaning: the imagi-
nary border between the sky and the surface of 
the earth where the twoseem to meet; Imaginary 
Line; Horizon; Sight; Sight-end; Far Away; Imagi-
nary edge createdby the horizon.

© Boris Acket

an audio landscape featuring both synthetic 
and natural sounds, »Einder« transforms into 
a simulator of natural patterns and phenome-
na. Despite the definition of certain parame-
ters, the work retains a certain unpredictabili-
ty, in which no two movements are the same. 

Boris Acket (*1988) verbindet in seinen 
Arbeiten Technologie, Raum, Licht und Klang 
und verwandelt sie in immersive, multisen-
sorische Erfahrungen. Seine Genres reichen 
von Installationskunst, Live-Performance, 
Musikproduktion und Film, die alle zusammen 
ein größeres Bild ergeben: Ein endloses For-
schungsprojekt über die Erfahrung von Zeit, 
Raum, natürlichen Elementen, menschlichen 
Emotionen und sozialen Grenzen. Seine Arbei-
ten wurden u.a. im Stedelijk Museum, NXT 
Museum, De School, Down The Rabbit Hole, 
Muziekgebouw aan ’t IJ, Van Gogh Museum, 
Resident Advisor und 3voor12 präsentiert. Zu-
dem ist er Teil des niederländischen Künstler-
kollektivs De Lichting.
         Boris Acket (b. 1988) translates con-
ceptual notions into immersive, multi-sen-
sory experiences: technology, space, light, 

and sound all form a prism in which specific 
themes or subjects are explored and rema-
terialized. His genres range from installation 
art, technology, live performance, music 
production, film and installations all of them 
working together to reveal a bigger picture: 
An endless research project into the ex-
perience of time, space, natural elements, 
human emotion and social boundaries. 
His works have been presented at Stedelijk 
Museum, NXT Museum, De School, Down The 
Rabbit Hole, Muziekgebouw aan ’t IJ, Van 
Gogh Museum, Resident Advisor, 3voor12. 
He is also part of Dutch artist collective De 
Lichting. 

© Boris Acket

© Boris Acket

Ermöglicht durch | Made possible by
Sparkasse Hildesheim Goslar Peine

Wir bedanken uns bei Alice Hinrichs, Kuratorin 
der EVI LICHTUNGEN 2022, für die Idee zur 
Ausstellung des Künstlers.
         We would like to thank Alice Hinrichs, 
curator of EVI LICHTUNGEN 2022, for the idea 
of exhibiting the artist.



Fabian Lux & 
Elias Körbel

Wohin?
5  Kanustrecke an der Innerste  

Die Arbeit »Wohin?« ist eine Reihe von Bild-und Text-Projektionen, die 
sich mit dem Thema Obdachlosigkeit beschäftigen. Zitate verschie-
dener obdachloser Personen werden an den Betonwänden entlang 
des Kanuzentrums gezeigt und spiegeln sich im Wasser wider. Sie 
thematisieren dabei den Weg in die Obdachlosigkeit, Gedanken,  
Probleme und Wünsche. Sonst für viele Menschen unsichtbar, sind 
sie dennoch Teil unserer Gesellschaft.

The work »Wohin?« (engl. where to?) is a 
series of image and text projections that deal 
with the topic of homelessness. Quotes from 
various homeless people are shown on the 
concrete walls along the canoe center and 
are reflected in the water. They address the 
path to homelessness, thoughts, problems 
and wishes. Otherwise invisible to many peo-
ple, they are nevertheless part of our society.

Fabian Lux und Elias Körbel kommen 
aus Hannover und Göttingen. Sie studieren 
Grafikdesign und Lichtdesign an der HAWK 
Hildesheim.
         Fabian Lux and Elias Körbel come from 
Hanover and Göttingen. They are studying 
graphic design and lighting design at HAWK 
Hildesheim.

© Fabian Lux und Elias Körbel

© Fabian Lux und Elias Körbel

www.hawk.de

Das Projekt ist entstanden im Rahmen des Seminars „URBANE 
RÄUME – Analoges Mapping“ unter der Leitung des Lichtkünstlers 
Detlef Hartung an der Hochschule für Wissenschaft und Kunst 
Hildesheim.
         The project was created as part of the seminar “URBAN 
SPACES – Analogue Mapping” under the direction of light artist 
Detlef Hartung at the Hildesheim University of Applied Sciences 
and Arts.



Entangled Others Sediment Nodes
6  Bernw

ardkirche  
»Sediment Nodes« (2022 – 2023) ist Teil einer Serie, die sich mit Licht-
verhältnissen in Gewässern beschäftigt. Die Künstler:innen haben dafür 
weltweit Daten gesammelt, welche auf eine KI treffen, die auf Unter-
wasserwelten trainiert und in der Lage ist, ästhetisch faszinierende 
und anziehende Bildwelten zu erschaffen. Das Resultat zeigen sie auf 
einer hochauflösenden LED-Wand in der profanierten Bernwardkirche. 
Sedimentbeladene Gewässer erscheinen durch die Vielzahl von Schwe-
beteilchen, die durch Wind, Gezeiten, Hochwasser oder sogar durch 
unsere Aktivitäten aufgewirbelt werden, oft trübe und undurchsichtig. 
Dabei sind anorganische Stoffe wie Schlick oder Sand, Wirt und Nach-
bar der Algen und Bakterien, die sich mit Partikeln aus organischem 
Material vermischen. Sie streuen und reflektieren das Licht, und bilden 
so komplexe Verbindungen. 

»Sediment Nodes« (2022 – 2023) is part of 
a series that deals with light conditions in 
water. The artists have collected data from 
around the world, which is fed into an AI that 
has been trained on underwater worlds and 
is able to create aesthetically fascinating 
and appealing visual worlds. The result is 
displayed on a high-resolution LED wall 
in the profaned Bernward Church. Sedi-
ment-laden waters often appear cloudy and 
opaque due to the large number of suspen-
ded particles that are stirred up by wind, 
tides, floods or even our activities. Inorganic 
substances such as silt or sand are the host 
and neighbour of algae and bacteria, which 
mix with particles of organic material. They 
scatter and reflect the light, forming complex 
compounds and entanglements. 

Das Studio Entangled Others wurde von der 
argentinischen Künstlerin Sofia Crespo und www.entangledothers.studio

© Entangled Others

dem norwegischen Künstler Feileacan Kirk-
bride McCormick gegründet. In ihrer Arbeit 
befassen sie sich mit Ökologie, Natur und 
generativen Künsten mit dem Schwerpunkt, 
nicht-menschlichen Formen eine Präsenz und 
Leben im digitalen Raum zu verleihen. 
         The Entangled Others studio was foun-
ded by the Argentinian artist Sofia Crespo 
and the Norwegian artist Feileacan Kirkbride 

© Entangled Others © Entangled Others

Die Arbeit »Sediment Nodes« ist eingebunden und wird ermöglicht 
durch die Smart City Strategie der Stadt Hildesheim. Haupt-Anker-
punkt der Strategie ist die Steigerung von Resilienz aus der Gesell-
schaft heraus, und damit deren Teilhabe und Befähigung, hybride 
Ökosysteme zu gestalten. »Sediment Nodes« führt dies durch die 
Untersuchung von undurchsichtigen Gewässern, aus denen mit 
kontrollierter Anwendung von KI eine brillante neue Daseinsform 
entsteht, vor Augen.
         The work »Sediment Nodes« is integrated and made possible 
by the Smart City Strategy of the city of Hildesheim. The main an-
chor point of the strategy is the increase of resilience from within 
society, and thus its participation and empowerment to shape 
hybrid ecosystems. »Sediment Nodes« demonstrates this through 
the investigation of opaque waters, from which a brilliant new 
form of existence emerges with the controlled application of AI.

McCormick. Their work explores ecology, 
nature and generative arts with a focus on 
giving non-human forms a presence and life 
in digital space.



Hildesheimatgefühl.Hannah Menking,
Franziska-Marie 
Holtz & Chris Knall

Das Projekt »Hildesheimatgefühl.« hat sich mit der Rolle der Stadt für 
ihre Bewohner:innen beschäftigt und sie gefragt: Was verbindet ihr 
mit Hildesheim? Nicht die Stadt an sich ist die Heimat, sondern wir 
Menschen, die den Puls Hildesheims ausmachen. Die verschiedenen 
Herkünfte der Studierenden bringen unterschiedliche Auffassungen 
hervor, was Heimat für sie bedeutet und wie sich dieser Begriff de-
finieren lassen könnte. Die Synergie aus Ort und Gefühl rückt dabei 
immer weiter in den Mittelpunkt. Sowohl positive Assoziationen mit dem 
Heimatbegriff, als auch negative Schlagworte finden Eingang in diese 
Installation. Die Antworten werden in typografischen Illustrationen an 
der Außenfassade des Dommuseums gezeigt und brechen damit die 
reduzierten Flächen, die die elementare Urform eines typischen Hauses 
besitzen, auf. 

The project »Hildesheimatgefühl.« looked 
at the role of the city for its inhabitants and 
asked them: What do you associate with Hil-
desheim? It is not the city itself that is home, 
but the people who make up the pulse of 
Hildesheim. The different origins of the stu-
dents produce different views of what home 
means to them and how this term could be 
defined. The synergy of place and feeling 
is becoming increasingly important. Both 
positive associations with the concept of 
home and negative buzzwords find their way 
into this installation. The answers are shown 
in typographic illustrations on the exterior 
façade of the Cathedral Museum, breaking 
up the reduced surfaces that possess the 
elementary archetype of a typical house. © Hannah Menking, Franziska-Marie Holtz, Chris Knall
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© Hannah Menking, Franziska-Marie Holtz, Chris Knall

Hannah Menking, Franziska-Marie Holtz 
und Chris Knall sind drei Masterstudierende 
der HAWK Hildesheim. Mit ursprünglichen 
Wurzeln in den Städten Hannover, Gifhorn 
und Hamburg, brachte die Hochschule die 
drei zusammen.
         Hannah Menking, Franziska-Marie Holtz 
and Chris Knall are three Master’s students at 
HAWK Hildesheim. With original roots in the 
cities of Hanover, Gifhorn and Hamburg, the 
university brought the three together. www.hawk.de

Das Projekt ist entstanden im Rahmen des Seminars „URBANE 
RÄUME – Analoges Mapping“ unter der Leitung des Lichtkünstlers 
Detlef Hartung an der Hochschule für Wissenschaft und Kunst 
Hildesheim.
         The project was created as part of the seminar “URBAN 
SPACES – Analogue Mapping” under the direction of light artist 
Detlef Hartung at the Hildesheim University of Applied Sciences 
and Arts.



LichtRäumeHildesheimer:innen
Die Installation »LichtRäume« bringt den Hildesheimer Waisenhaus-
garten zum Leuchten und zeigt vielfältige künstlerische Annäherungen 
an das Spektrum der Lichtkunst. In sechs unterschiedlichen Work-
shops haben zahlreiche Teilnehmer:innen, mal an Einzelterminen, mal 
zu regelmäßigen wöchentlichen Treffen, mit verschiedenen Materialien 
und Lichtquellen experimentiert. Neben der theoretischen Auseinan-
dersetzung mit Lichtkunst ging es vor allem darum, selbst künstlerisch 
tätig zu werden und von der Idee bis zur Umsetzung eine Lichtskulptur 
zu kreieren. Aus den diversen Ergebnissen, ist eine Ausstellung entstan-
den, die den Waisenhausgarten neu belebt. Die versteckte Grünanlage 
war früher Teil eines am heutigen Roemer-Pelizaeus-Museums angren-
zenden Waisenhauses, das bis Anfang des 20. Jahrhunderts existierte.

Das Projekt ist im Rahmen des Kunstvermitt-
lungsprogramms der EVI LICHTUNGEN ent-
standen und wurde gefördert von | The project 
was created as part of the EVI LICHTUNGEN art 
mediation programme and is supported by
VGH Stiftung, Heinrich Dammann Stiftung, 
BürgerStiftung Hildesheim, Förderverein für das 
Gymnasium Himmelsthür e.V.
 
In Kooperation mit | In cooperation with
Atelier Wilderers, Faserwerk, Gymnasium Him-
melsthür, St. Franziskusschule, KUNSTRAUM53, 
Universität Hildesheim

© Ludwig Nikulski

© Ludwig Nikulski

The »LichtRäume« installation lights up 
the Waisenhausgarten in Hildesheim and 
shows a variety of artistic approaches to the 
spectrum of light art. In six different work-
shops, numerous participants experimented 
with various materials and light sources, 
sometimes on one-off dates, sometimes 
during regular weekly meetings. In addition 
to the more theoretical exploration of light 
art, the main focus of the participants was 
on getting artistically involved and crea-
ting a light sculpture from the initial idea to 
the final realisation. Together, the artworks 
form an exhibition designed to revitalise the 
otherwise inconspicuous Waisenhausgarten. 
The hidden green area used to be part of an 
orphanage, which existed until the beginning 
of the 20th century, neighbouring today’s 
Roemer-Pelizaeus-Museum.
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Profilkurs Kunst 
Jahrgangsstufe 8 
Gymnasium Himmelsthür
Geleitet von | Directed by: Salima El Kurdi, Anna 
Hohage, Nina Pfeifroth
Mit | with: Lea Aylin Ablak, Laura Bednarczyk, 
Maik-Luis Beresin, Eva Berlinecke, Klaus Hein-
rich Blomenkamp, Emma Brouër, Lotte Brouër, 
Finja Elisa Burkowski, Noah Lysander Eickenfon-
der, Alina Fedorchenko, Fabian-Maurice Fehige, 
Flint Giebel, Yanik Haßelmeyer, Alina Sofie Holze, 
Caden Michael Hunter, Justus Robert Jendras, 
Lenny Jonah Kaemena, Tarik Isa Köksal, Amelie 
Krone, Johanna Viktoria Krüger, Celia Minerva 
Moses, Jula Nesemann, Mariia Romanenko, 
Elnaz Salam, Alisa Wagner

Profilkurs Kunst 
Jahrgangsstufe 9 
Gymnasium Himmelsthür
Geleitet von | Directed by: Tetje Kegler, Milena 
Knop und Mona Lühmann
Mit | with: Emma Bartkowiak, Amélie Biehle, 
Alexandra Brockamp, Lilly Ebeling, Clara Ernst, 
Milla Fonck, Lisa Hülbusch, Ylber Ibishi, Finja 
Jörrens, Eileen Karcz, Kristina Kolchina, Emma 
Krüger, Leonore Lauckner, Noah Möhring, Carla 
Müller, Emily Rokahr, Luisa Rowold, Nevio Ryll, 
Hannah Schreer, Bennet Steinbrecher, Olesja 
Varnik, Coline Werner, Elena Wittig, Julian 
Zemelka

Profilkurs Kunst 
Jahrgangsstufe 10 
Gymnasium Himmelsthür
Geleitet von | Directed by: Lena Arenz und Nele 
Neumann
Mit | with: Lia Almstedt, Lenja Kutsch, Fiona 
Sauter, Henrike Selle, Danil Sidorenko, Lil 
Wassmann, Jan Deumler, Anna-Sophie 
Hefczyc, Mariella Lindner, Lotta Grimm, Hanna 
Harenberg, Marilou Horn, Helene Husemann, 
Maya Landsberg, Nils-Felix Laudage, Antonia 
Linnemann, Karla Otte, Louisa Rudolf, Finja 
Schlotter, Violetta Steblovska, Sarah Wiese, 
Julian Engelke, Jano Ernst, Parwin Hajo Matto, 
Nikolas Jeep, Gavin Ludewig, Nero Rautenberg

Licht-Labor im KUNSTRAUM53
Geleitet von | Directed by: Wolfgang Jeske
Mit | with: Marie Beisert, Linus Glaser, Emma 
Göttgens, Laura Habekost, Jasmin Hammer, Nils 
Heyel, Milena Knop, Noa Lohrmann, Christiane 
Lutzke, Gerald Meilicke, Patrick Premke, Hans-
Joachim Teske, Henrik Weber, Viktoria Maria 
Weber

Licht gestalten im Faserwerk
Geleitet von | Directed by: Johanna Cara 
Kuckelkorn und Pauline Werner 
Mit | with: Christfried Behrens, Jana Bories, 
Gunda Kaper-Lührs, Helene Krempien, Till Ma-
chens, Renzo Solórlano, Julia Solórlano, Emilio 
Solórlano, Ava Tavares, Andrée Julikò, Duner 
Tavares, Lilith Tavares und Amelie Vogel 

Lichtkunstworkshop 
St. Franziskus Schule
Geleitet von | Directed by: Merit Böger und 
Ariane Schwarz
Mit | with: Sarah Angelina Kinne, Francessco Ca-
pelle, Pia Schulze, Jaqueline Sandmeier, Marvin 
Baxmann, Sajoscha Walther, Celina Brecht, 
Marcel Dörries, Anna-Maria John, Vanessa Mai-
ke Preuß, Michelle Sandmeier, Antonia Sußdorf, 
Felix Uhlendorff
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www.laurenztheinert.de

Spielzeiten 
Donnerstag, 25. Januar: 20:00 und 21:00 Uhr 
(es spielt Domkantor Michael Čulo)
Freitag, 26. Januar: 20:00, 21:00 und 22:00 Uhr 
(es spielt Dommusikdirektor Thomas Viezens)
Samstag, 27. Januar: 
19:00, 20:00, 21:00 und 22:00 Uhr 
(Michael Čulo)
Sonntag, 28. Januar: 19:00, 20:00 und 21:00 Uhr 
(Thomas Viezens)

Zu den Stoßzeiten kann es (zugangsbeschränkt) 
zu längeren Wartezeiten kommen. Weichen Sie 
auf andere Orte aus oder nutzen Sie auch die 
frühe und späte Stunde der Veranstaltung.

Performance times
Thursday, January 25: 8 and 9 pm 
(performed by cathedral cantor Michael Čulo)
Friday, January 26: 8, 9 and 10 pm (performed 
by cathedral music director Thomas Viezens)
Saturday, January 27: 7, 8, 9 and 10 pm 
(Michael Čulo)
Sunday, January 28: 7, 8 and 9 pm 
(Thomas Viezens)

At peak times there may be longer waiting 
times (access restricted). Please switch to other 
venues or take advantage of the early and late 
hours of the event.

Ermöglicht durch | Made possible by
Hildesheimer Dombauverein

Licht-Klang-RaumLaurenz Theinert,
Thomas Viezens & 
Michael Čulo

»Licht-Klang-Raum« ist eine intermediale Live-Performance, die die Ver-
bindung von Licht und Klang in Hildesheims bekanntesten Bauwerk unter-
sucht: Auf dem „Visual Piano“ moduliert Theinert mit Hilfe einer MIDI-Tas-
tatur dynamische Lichtzeichnungen, die das Innere des Hildesheimer 
Mariendoms fluten. Das 2014 vollständig sanierte Gebäude gilt als Grün-
dungsstätte des Bistums Hildesheim und gehört heute zum UNESCO-Welt-
kulturerbe. Theinert interagiert mit dem Dommusikdirektor Thomas Viezens 
und dem Domkantor Michael Čulo an der Hauptorgel. Die klangvolle 360° 
Projektion erweitert die visuelle Erfahrung des Publikums und lässt einen 
völlig neuen Kosmos aus bewegten Linien und Farbfeldern entstehen.

© Kurt Laurenz Theinert

»Licht-Klang-Raum« (engl. »Light-Sound-
Space«) is an intermedia light performance 
that explores the connection between light 
and sound in Hildesheim’s most famous 
building: On the “Visual Piano”, Theinert uses 
a MIDI keyboard to modulate dynamic light 
drawings that flood the interior of Hildes-
heim's Cathedral. The building, which was 
completely renovated in 2014, is considered 
the founding site of the diocese of Hildesheim 
and is now a UNESCO World Heritage Site. 
Theinert interacts with cathedral music di-
rector Thomas Viezens and cathedral cantor 
Michael Čulo on the main organ. The sono-
rous 360° projection expands the audience's 
visual experience and creates a completely 
new cosmos of moving lines and color fields.

Laurenz Theinert (*1963) ist Live-Licht- und 
Medienkünstler. Sein Verständnis von Licht 
ist in der Fotografie verwurzelt, wobei er das 
Bildliche als stetigen Prozess des Erscheinens 
und Verschwindens zeigt. Mit dem welt-
weit einzigartigen „Visual Piano“ schafft er 
mediale Lichträume, die von ihrer Präsenz 
und Unmittelbarkeit leben. Seine Arbeiten 
werden auf der ganzen Welt gezeigt: von São 
Paulo, London, Sydney, Berlin über New York 
bis Singapur.
         Laurenz Theinert (b. 1963) is a live per-
forming light and media artist. His unders-
tanding of light is rooted in photography, 
whereby he shows the visual as a constant 
process of appearance and disappearan-
ce. With the globally unique “Visual Piano”, 
he creates light spaces that thrive on their 
presence and immediacy. His works are 
shown all over the world: from São Paulo, 
London, Sydney and Berlin to New York and 
Singapore.



Our Colour ReflectionLiz West
Mehr als 700 farbige, runde Spiegel erstrecken sich in unterschiedli-
chen Höhen über den Boden der St. Michaelis Kirche. Auf ihren Oberflä-
chen spiegelt sich die kunstvoll bemalte Holzdecke der UNESCO-Welt-
erbestätte, die ein detailreiches Bild des Stammbaums Christi aus dem 
13. Jahrhundert zeigt. Verspielt, elegant und einnehmend projiziert die 
Arbeit ihre Farben in das Mittelschiff der Kirche und enthüllt Teile der 
Architektur, die sonst unsichtbar wären. Beeinflusst durch die Bewe-
gungen des Publikums im Raum entstehen immer wieder neue Momen-
te und Perspektiven. Die Arbeit kann sowohl abends im beleuchteten 
Kirchenraum als auch tagsüber besucht werden.

»Our Colour Reflection« creates a conversa-
tion between the viewer and the setting using 
more than 700 mirrors made of coloured 
acrylic extending at different heights above 
the floor of St. Michaelis Church. Reflec-
ted on their surfaces is the UNESCO World 
Heritage Site’s delicately crafted wooden 
ceiling, which shows a very detailed image 
of Christ’s family tree from the 13th century. 
Playful, elegant and engaging, the work 
projects its colors into the central nave of the 
church, revealing parts of the architecture 
that would otherwise be invisible. Influenced 
by the audience’s movements through the 
room it constantly creates new situations and 
perspectives. The work can be attended both 
in the evening in the illuminated church room 
and during the day.

Liz West (*1985) ist eine britische Künstlerin, 
die für ihre breit gefächerten Werke bekannt 
ist, die vom Intimen bis zum Monumentalen 
reichen. Mit einer Vielzahl von Materialien 
erforscht sie den Einsatz von Licht und Farbe, 
um Umgebungen zu schaffen, die bei Be-
trachter:innen ein gesteigertes sensorisches 
Bewusstsein hervorrufen, oft in enger Aus-
einandersetzung mit dem jeweiligen Ort. Ihre 
Arbeiten wurden weltweit ausgestellt, unter 
anderem im St Albans Museum + Gallery, in 
der Kathedrale von Chester, in Compton Ver-
ney, im Musée Nissim de Camondo in Paris, 
im Kraftwerk Berlin, im Tripostal Lille und im 
Bangalore International Centre.
         Liz West (b. 1985) is a British artist 
known for her wide-ranging works, from the 
intimate to the monumental. Using a variety 
of materials, she explores the use of light and 
colour to create environments that provoke a 
heightened sensory awareness in the viewer, 
often in close engagement with the given 
site. Her work has been exhibited worldwide, 
including at St Albans Museum + Gallery, www.liz-west.com
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» Our Colour Reflection «, 2016 © Hannah Devereux 

Chester Cathedral, Compton Verney, Musée 
Nissim de Camondo in Paris, Kraftwerk Berlin, 
Tripostal Lille and Bangalore International 
Centre.

© Hannah Devereux 

© Hannah Devereux 
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Museum of the MoonLuke Jerram
»Museum of the Moon« zeigt eine Nachbildung des Mondes von 7 Meter 
Durchmesser, die im Hauptschiff der zentral gelegenen St. Andreas 
Kirche schwebt. Die Installation ist eine Verschmelzung von detaillierten 
NASA-Bildern der Mondoberfläche, Mondlicht und einer Sound-Kompo-
sition des BAFTA- und Ivor Novello-Preisträgers Dan Jones. Jeder Zenti-
meter der von innen beleuchteten Skulptur stellt etwa 5 Kilometer der 
Mondoberfläche dar. Das metaphorisch gemeinte „Aufeinandertreffen 
von Himmel und Erde“ zeigt sich hier im wahrsten Sinne des Wortes 
und lässt das scheinbar Unerreichbare in greifbare Nähe rücken. Seit 
Beginn der Menschheitsgeschichte haben auf der ganzen Welt ver-
schiedene Kulturen ihre eigenen historischen, kulturellen und religiösen 
Beziehungen zum Mond entwickelt. Im Laufe der Jahrhunderte ist der 
Mond als Gottheit und als Planet interpretiert worden. Er wurde ver-
wendet als Zeitmesser, Kalender und zur Unterstützung der nächtlichen 
Navigation. Im Laufe der Geschichte diente der Mond Künstler:innen auf 
der ganzen Welt als Inspiration.

»Museum of the Moon« features a 7 meter 
diameter replica of the moon floating in the 
nave of the centrally located St. Andreas 
Church. The installation is a fusion of detailed 
NASA imagery of the lunar surface, moon-
light and a sound composition by BAFTA and 
Ivor Novello award winning composer Dan 
Jones. Each centimetre of the internally lit 
spherical sculpture represents 5 kilometer 
of the moon’s surface. The metaphorical 
“meeting of heaven and earth” is shown here 
in the true sense of the word and brings the 
seemingly unattainable within reach. From 
the beginning of human history, different 
cultures around the world have their own his-
torical, cultural and religious relationships to 
the Moon. Over the centuries, the Moon has 

Ermöglicht durch | Made possible by
VR-Stiftung der Volksbanken & Raiffeisenbanken in Norddeutsch-
land, Volksbank eG Hildesheim-Lehrte-Pattensen
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»Museum of the Moon« by Luke Jerram. Bristol Cathedral, UK, 2021. Photo by Bob Pitchford

been interpreted as a god and as a planet. 
It has been used as a timekeeper, calendar 
and to aid night-time navigation. Throughout 
history, the moon has served as an inspira-
tion to artists around the world.

Luke Jerram (*1974) ist ein britischer Künst-
ler, dessen Werke Skulpturen, Installationen 
und Live-Kunstprojekte auf der ganzen Welt 
umfassen. Die Inspiration für das »Museum 
of the Moon« kam ihm, als er in Bristol lebte 
und jeden Tag mit dem Fahrrad über den 
Fluss Avon fuhr. Dabei fiel ihm der enorme 
Gezeitenunterschied auf und er fing an, sich 
intensiv mit dem Mond und seiner Rolle in 
der Menschheitsgeschichte auseinanderzu-
setzen. Die Arbeit wurde mehr als 300 Mal 

in 30 verschiedenen Ländern präsentiert, 
u.a. in Parks, Kirchen, Schwimmbädern, auf 
öffentlichen Plätzen und Festivals. Je nach 
Ausstellungsort verändert sich dabei ihre 
Bedeutung und Interpretation. Neben seinen 
Wanderausstellungen befinden sich Jerrams 
Kunstwerke in über 50 ständigen Samm-
lungen auf der ganzen Welt, darunter das 
Metropolitan Museum of Art in New York und 
die Wellcome Collection in London.
         Luke Jerram (b.1974) is a British artist 
whose work includes sculptures, installations 
and live art projects around the world. The 
inspiration for the »Museum of the Moon« 
came to him when he was living in Bristol and 
cycling across the River Avon every day. He 
noticed the enormous tidal difference and www.my-moon.org

began to think intensively about the moon 
and its role in human history. The work has 
been presented more than 300 times in 
30 different countries, including in parks, 
churches, swimming pools, public squares 
and festivals. Its meaning and interpretation 
changes depending on the exhibition venue.
In addition to his traveling exhibitions, 
Jerram’s artworks are in over 50 permanent 
collections around the world, including the 
Metropolitan Museum of Art in New York and 
the Wellcome Collection in London.



Maxim Wibornich,
Liv Siri Janshen &
Maite Mafe Köller

Über Stoff und Stein
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Das Projekt »Über Stoff und Stein« zeigt eine Lichtkunst-Installation im 
Treppenhaus des Roemer-und Pelizaeus-Museums. Sie entsteht durch 
die Verwendung verschiedener transparenter Stoffe auf Overhead-Pro-
jektoren, welche durch einzelne Farbanteile akzentuiert und ergänzt 
werden. Durch Überlappungen, Vermischung und Aneinanderreihung 
von Farbe, Muster und Stofflichkeit löst sich das Erscheinungsbild des 
Treppenhauses auf und verwandelt sich in eine abstrakte und orna-
mentale Atmosphäre. Die Zeitlosigkeit eines Museums spiegelt sich in 
der Wahl der Stoffe wider, indem alte Muster und Ornamente neu in 
Szene gesetzt werden. Erzeugt wird ein Eindruck von Haptik und gleich-
zeitig Zartheit, die im Kontrast zu den klaren Strukturen und Formen des 
Raumes stehen. 

The project »Über Stoff und Stein« shows a 
light art installation in the staircase of the 
Roemer and Pelizaeus Museum. The light art 
is created through the use of various trans-
parent fabrics on overhead projectors, which 
are accentuated and complemented by 
individual color components. By overlapping, 
mixing and juxtaposing color, pattern and 
materiality, the appearance of the staircase 
dissolves and transforms into an abstract and 
ornamental atmosphere. The timelessness of 
a museum is reflected in the choice of fabrics, 
as old patterns and ornaments are given a 
new lease of life. This creates an impression of 
tactility and delicacy that contrasts with the 
clear structures and shapes of the room.

© Charish Scheurer

Maxim Wibornich ist in Hildesheim geboren 
und hat eine tiefe Affinität zur Erforschung von 
Design und Materialeigenschaften entwickelt. 
Diese Leidenschaft setzt er ein, um in diesem 
Projekt die facettenreiche Stofflichkeit von 
Materialien auf kreative und innovative Weise 
zu erkunden. Liv Siri Janshen ist 25 Jahre 
alt und studiert im Master Gestaltung mit 
Schwerpunkt Grafikdesign an der HAWK. Sie 
hat eine Leidenschaft für die Arbeit im Bereich 
der Druckgrafik und Illustration. Maite Mafe 
Köller ist 24 Jahre alt studiert im zweiten 
Mastersemester Farbdesign. Der Schwerpunkt 
ihrer Arbeit liegt auf Farbe, Oberfläche und 
Material.

Maxim Wibornich was born in Hildesheim and 
has developed a deep affinity for researching 
design and material properties. He uses this 
passion to explore the multifaceted materi-
ality of materials in a creative and innovative 
way in this project. Liv Siri Janshen is 25 ye-
ars old and is studying for a master’s degree 
in design with a focus on graphic design at 
the HAWK. She has a passion for working in 
the field of printmaking and illustration. Maite 
Mafe Köller is 24 years old and is studying 

color design in her second master’s semester. 
The focus of her work is on color, surface and 
material.

www.hawk.de

Das Projekt ist entstanden im Rahmen des Seminars „URBANE 
RÄUME – Analoges Mapping“ unter der Leitung des Lichtkünstlers 
Detlef Hartung an der Hochschule für Wissenschaft und Kunst 
Hildesheim.
         The project was created as part of the seminar “URBAN 
SPACES – Analogue Mapping” under the direction of light artist 
Detlef Hartung at the Hildesheim University of Applied Sciences 
and Arts.



Pleasant PlacesQuayola
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Mit der Arbeit »Pleasant Places« bespielen die EVI LICHTUNGEN 
zum ersten Mal den Marienfriedhof, eine in direkter Nähe zum 
Bahnhofsviertel gelegene Parkanlage, in der sich heute immer 
noch Überreste von Grabstellen aus vergangenen Jahrhun-
derten befinden. Zwischen Bäumen befindet sich eine Lein-
wand, auf der eine Reihe digitaler Gemälde zu sehen sind, die 
die Grenze zwischen Darstellung und Abstraktion ausloten. 
Der Titel der Arbeit ist angelehnt an die erste Serie von Land-
schaftsdrucken, die im siebzehnten Jahrhundert in Holland 
hergestellt wurden. Inspiriert von den Arbeiten Vincent Van 
Goghs ist Quayola 125 Jahre später in die gleiche Landschaft 
der Provence zurückgekehrt. Die Landschaften dienen als Aus-
gangspunkt und verformen sich schließlich zu neuen Struktu-
ren und Visionen, die das fotografische Bild in Frage stellen und 
alternative Sicht- und Synthesewege vorschlagen. 

www.quayola.com

With the work »Pleasant Places«, EVI LICH-
TUNGEN is showing for the first time a work 
at Marienfriedhof, a park located in the im-
mediate vicinity of the railway station district, 
where remains of graves from past centuries 
can still be found today. Between trees 
stands a screen on which a series of digital 
paintings can be seen that explore the boun-
dary between representation and abstracti-
on. The title of the work is inspired by the first 
series of landscape prints produced in Hol-
land in the seventeenth century. Quayola has 
returned to the same countryside of Provence 
125 years later. The landscapes serve as a  
point of departure and ultimately morph into 
new structures and visions that question the 

das V&A Museum in London, das National Art 
Center in Tokio, die Ars Electronica in Linz und 
das Sundance Film Festival.
         Quayola (b. 1982) creates hybrid com-
positions based on historical genres such 
as landscape painting, classical sculpture 
and iconography. His varied practice, all 
deriving from custom computer software, 
explores seemingly opposing forces: the real 
and artificial, figurative and abstract, old 
and new. His work has been performed and 
exhibited in many prestigious institutions 
worldwide including V&A Museum, London; 
National Art Center, Tokyo; Ars Electronica, 
Linz; Sonar Festival, Barcelona and Sundance 
Film Festival.

»Pleasant Places« © Studio Quayola

photographic image and suggest alternative 
ways of seeing and synthesis.

Quayola (*1982) schafft hybride Kompo-
sitionen, deren Ausgangspunkt historische 
Genres wie Landschaftsmalerei, klassische 
Skulptur und Ikonografie sind. Seine viel-
fältigen Arbeiten, die alle auf der Grundlage 
von maßgeschneiderter Computersoftware 
entstehen, erforschen die Spannungen 
und das Gleichgewicht zwischen scheinbar 
gegensätzlichen Kräften: das Reale und das 
Künstliche, das Figürliche und das Abstrak-
te, das Alte und das Neue. Seine Arbeiten 
wurden in vielen renommierten Institutionen 
weltweit aufgeführt und ausgestellt, darunter 

Wir bedanken uns bei Alice Hinrichs, Kuratorin 
der EVI LICHTUNGEN 2022, für die Idee zur 
Ausstellung des Künstlers.
         We would like to thank Alice Hinrichs, 
curator of EVI LICHTUNGEN 2022, for the idea 
of exhibiting the artist.



Tentakulum Kosmos Kanalisation
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A parallel universe exists beneath our streets, 
a network of canals and pipes, a system 
that has little place in our consciousness due 
to its invisibility underground, a cosmos to 
which we would like to pay a little attention 
here. The essence of water and wastewater 
as part of a cycle is visualized in a poetic 
way: flowing and transporting, sucking in 
and spitting out, swirling, gurgling, drip-
ping, clogging, carrying drifting and sinking 
swallowing, damming and breaking, cleaning 

Unter unseren Straßen existiert ein Paralleluniversum, ein Geflecht aus 
Kanälen und Rohren, ein System, das durch seine Unsichtbarkeit im 
Untergrund wenig in unserem Bewusstsein Platz hat, ein Kosmos, dem 
wir hier ein bisschen Aufmerksamkeit schenken möchten. Auf poeti-
sche Art wird das Wesen des Wassers und Abwassers als Teil eines 
Kreislaufs sichtbar gemacht: Fließen und Transportieren, Ansaugen 
und Ausspucken, Strudeln, Gluckern, Tropfen, Verstopfen, tragend 
Treiben und untergehend Verschlucken, Anstauen und Bahnbrechen, 
Reinigen und Verunreinigen, Überfluten und Versickern. Die Boden- 
projektion als Blick unter das Pflaster des Angoulêmeplatzes lädt  
zum Verweilen, Fantasieren und sich treiben lassen ein.

www.katharinaberndt.de

and contaminating, flooding and seeping 
away. The floor projection as a view under 
the pavement of Angoulêmeplatz invites you 
to linger, fantasize and let yourself drift.

Tentakulum ist ein kollektiv-kreativer Orga-
nismus um Katharina Berndt, Tom Groll und 
Kuno Seltmann. Projektspezifisch koope-
rieren sie mit verschiedenen Musiker:innen, 
um Blick- und Hörweisen zu bündeln und 
zu Medienkunst zu verweben, die sich mit 
Geflechten und Strukturen im Spannungsfeld 
zwischen Natur und Gesellschaft beschäftigt.
Katharina Berndt – Der Kopf des „Kanalisati-
ons-Tentakulums“ lebt auf einem Segelschiff 
auf der Bremer Weser. Während der Ent-
stehung dieser Videoinstallation hat sie die 
Sturmflut und Hochwassermassen um ihre 
Wohn- und Wirkungsstätte eingefangen, um 
die Parallelen zwischen den Abwasserströ-
men unter den Häusern der Stadt und dem 
fließenden Strom unter ihrem Schiffsboden 
zu studieren. Schon seit ihrem Studium an 

der Muthesius Kunsthochschule Kiel an der 
Ostsee sammelt sie Wasserspiegelungen 
als visuelle Musik. Gemeinsam mit Claudius 
Carstens, der die Bilder akustisch untermalt, 
verwandeln sie den Angoulêmeplatz nun 
für vier Nächte in ein rauschend waberndes 
Feuchtbiotop.
         Tentakulum is a collective-creative orga-
nism centred around Katharina Berndt, Tom 
Groll and Kuno Seltmann. They co-operate 
with various musicians on a project-specific 
basis in order to bundle ways of seeing and 
hearing and to weave them into media art 
that deals with networks and structures in the 
field of tension between nature and society.
Katharina Berndt – The head of the “Kana-
lisations-Tentakulum” lives on a sailing ship 
on the Weser in Bremen. During the creation 
of this video installation, she captured the 
storm surge and floods around her home and 
place of work in order to study the parallels 
between the streams of sewage under the 
city’s houses and the flowing current beneath 

© Katharina Berndt

© Katharina Berndt

Ermöglicht durch | Made possible by
SEHi – Stadtentwässerung Hildesheim

the bottom of her ship. She has been collec-
ting water reflections as visual music since 
her studies at the Muthesius Academy of 
Fine Arts Kiel on the Baltic Sea. Together with 
Claudius Carstens, who provides the acoustic 
accompaniment to the images, they are now 
transforming Angoulêmeplatz into a surging, 
swirling wetland biotope for four nights.



Never SleepTim Etchells
15  Kehrw

iederturm
  Kunstverein H

ildesheim  
Tim Etchells entwickelt seit über zehn Jahren eine Serie von Neon-Zei-
chen für öffentliche Räume. Die fragmentierten Texte sind so angelegt, 
dass sie die Betrachter:innen in eine unverständliche Situation ver-
wickeln. Wie viele von Etchells’ Arbeiten ist auch »Never Sleep« durch-
lässig für den Kontext und verschiebt seine scheinbare Bedeutung und 
Betonung im Dialog mit den Orten. Die Arbeit wurde bereits zu den 
EVI LICHTUNGEN 2018 am Firmengebäude der EVI Energieversorgung, 
die mittlerweile Eigentümer der Arbeit ist, sowie Anfang 2022 auf dem 
Dach des Knochenhauer Amtshauses am Marktplatz als Statement zur 
anhaltenden Corona-Pandemie ausgestellt. Die Installation am Kehr-
wiederturm ist eine Kooperation mit dem Kunstverein Hildesheim, der 
seit den 1980er Jahren den ehemaligen und einzig erhalten geblie-
benen Wachturm als außergewöhnlichen Ausstellungsraum nutzt. Mit 
»Never Sleep« startet der Kunstverein Hildesheim das Jahresprogramm 
2024, welches unter dem Titel »widerstehend« verschiedene Ausstel-
lungsprojekte präsentiert. 

Tim Etchells has been developing a series 
of neon signs for public spaces for over ten 
years. The fragmented texts are designed to 
engage the viewers in an incomprehensible 
situation. Like much of Etchells’ work, »Never 
Sleep« is permeable to context, shifting its 
apparent meaning and emphasis in dialogue 
with the sites. The neon sign Never Sleep was 
already exhibited at the EVI LICHTUNGEN 
2018 at the company building of EVI Energie-
versorgung, which now owns the work, and in 
the beginning of 2022 on the roof of the Kno-
chenhauer Amtshaus on the market square 
as a statement on the ongoing coronavirus 
pandemic. The installation at Kehrwiederturm 
is a collaboration with the Kunstverein Hildes-

heim, which has been using the former and 
only remaining watchtower as an extraordi-
nary exhibition space since the 1980s. With 
»Never Sleep«, the Kunstverein Hildesheim is 
launching its 2024 annual program, which 
presents various exhibition projects under the 
title »widerstehend« (engl. resisting).

Tim Etchells (*1962) ist ein in Großbritannien 
lebender Künstler und Autor. Er hat in einer 
Vielzahl von Kontexten gearbeitet, insbeson-
dere als Leiter der weltbekannten Perfor-
mance-Gruppe Forced Entertainment und in 
Zusammenarbeit mit einer Reihe von bilden-
den Künstlern, Choreographen und Foto-
grafen. Seine Arbeit umfasst Performance, 

Video, Fotografie, Textprojekte, Installation 
und Fiktion, und befasst sich mit Fragen 
der zeitgenössischen Identität und urbanen 
Erfahrung, unserer Beziehung zu Fiktion und 
Medien sowie mit den Grenzen der Darstel-
lung, insbesondere in Bezug auf Sprache. 
Derzeit ist er Professor für Performance und 
Schreiben an der Lancaster University. 
         Tim Etchells (b. 1962) is an artist and a 
writer based in the UK. He has worked in a 
wide variety of contexts, notably as leader of 
the world-renowned performance group For-
ced Entertainment and in collaboration with a 
range of visual artists, choreographers, and 
photographers. His work spans performance, 
video, photography, text projects, installation 

»Never Sleep«, EVI LICHTUNGEN 2024 © Johannes Vincent

www.timetchells.com

and fiction, and addresses issues of contem-
porary identity and urban experience, our re-
lationship to fiction and media, and the limits 
of representation, particularly in relation to 
language. He is currently Professor of Per-
formance & Writing at Lancaster University.



More Sweetly 
Play the Dance

William Kentridge Die großformatige Videoinstallation »More Sweetly Play 
the Dance« zeigt eine Prozession silhouttenhafter Figuren, 
begleitet von Musik der African Immanuel Essemblies Brass 
Band. In einer bildgewaltigen Abfolge ziehen Menschen vor-
bei, die unter der Last ihres Gepäcks schier zusammenbre-
chen. Tanzende Skelette, die an Totentänze erinnern, Arbei-
ter, die Fahnen schwingen, Musiker und tanzende Geistliche 
wandern über die 70 Meter lange Rückwand des Parkhau-
ses der ehemaligen Galeria Filiale. Das Publikum befindet 
sich hinter dem nur wenige Meter gegenüberliegenden BWV 
Wohnquartier Rosenhagen, was den immersiven Effekt der 
Arbeit verstärkt. Die Bilder erinnern an Menschen auf der 
Flucht und an Gruppen, die gegen politische Regime und 
wirtschaftliche Ausbeutung protestieren. Ihre Bewegungen 
werden dabei zum Symbol für den Verlauf der Geschichte, 
politische Veränderungen und ein ungewisses Ende.

www.kentridge.studio

The large-format video installation »More 
Sweetly Play the Dance« shows a procession 
of silhouette-like figures, accompanied by 
music from the African Immanuel Essemblies 
Brass Band. In a visually stunning sequence, 
people pass by, almost collapsing under the 
weight of their luggage. Dancing skeletons 
reminiscent of dances of death, workers 
waving flags, musicians and dancing cler-
gymen wander across the 70 metre long rear 
wall of the former Galeria shop car park. The 
audience is located behind the flats of BWV 
Wohnquartier Rosenhagen, just a few metres 
opposite, which enhances the immersive 
effect of the work. The images are remini-
scent of people fleeing and groups protesting 
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»More Sweetly Play the Dance«, EYE Filmmuseum © Studio Hans Wilschut, Foto: Norbert Miguletz

against political regimes and economic 
exploitation. Their movements become a 
symbol of the course of history, political 
change and an uncertain ending.

William Kentridge (*1955) ist ein südafri-
kanischer Künstler und international bekannt 
für seine Zeichnungen, Filme, Theater- und 
Opernproduktionen. In seinen Arbeiten 
kombiniert er unterschiedliche Methoden, um 
Kunstwerke zu schaffen, die sich auf Wissen-
schaft, Literatur und Geschichte stützen, 
und dennoch Raum für Widersprüche und 
Unsicherheit lassen. Insbesondere setzt sich 
Kentridge dabei mit den Folgen des Kolonia-
lismus und des Apartheidregimes auseinan-

der. Seine Arbeiten sind seit den 1990er Jah-
ren weltweit zu sehen, darunter im Museum of 
Modern Art in New York, im Musée du Louvre 
in Paris, im Reina Sofia Museum in Madrid, im 
MOCAA Zeitz und in der Norval Foundation 
in Kapstadt sowie der Royal Academy der 
Künste in London.
         William Kentridge (born Johannes-
burg, South Africa, 1955) is internationally 
acclaimed for his drawings, films, theatre 
and opera productions. In his works he 
combines different methods, to create works 
of art that are grounded in science, literature 
and history, yet maintaining a space for 
contradiction and uncertainty. In particular, 
Kentridge deals with the consequences of 

colonialism and the apartheid regime. His 
work has been seen around the world since 
the 1990s, including the Museum of Modern 
Art in New York, Musée du Louvre in Paris, the 
Reina Sofia museum in Madrid, Zeitz MOCAA 
and the Norval Foundation in Cape Town and 
the Royal Academy of Arts in London.

Ermöglicht durch | Made possible by
BWV Beamten-Wohnungs-Verein zu Hildesheim eG



www.olafureliasson.net

Your uncertain 
shadow (growing)

Die Installation »Your uncertain shadow 
(growing)« (2010) besteht aus einer Gruppe 
von Halogenlampen, die auf dem Boden 
aufgestellt sind. Die Halogenlampen sind auf 
eine leere Wand gerichtet und warten auf die 
Interaktion der Betrachtenden, um aktiviert 
zu werden. Wenn die Besucher:innen sich vor 
die Leuchtkästen stellen, wird ihr Schatten an 
die Wand geworfen, oft vergrößert und in ver-
schiedenen Farben wiederholt. Eliasson hat 
mit Musiker:innen und Tänzer:innen zusam-
mengearbeitet, um Versionen für Live-Perfor-
mances zu schaffen; genauso haben auch 
die Besucher:innen dieser Installation das 
Gefühl, Schauspieler:innen auf einer Bühne 
zu sein. Sie werden dazu ermutigt, durch Be-
wegung miteinander zu interagieren und zu 
experimentieren.
         The installation »Your uncertain shadow 
(growing)« (2010) is comprised of a group 
of halogen lamps assembled on the floor. 
The halogen lamps face an empty wall, 
waiting for a viewer’s interaction to become 
activated. When visitors stand in front of the 
light boxes, their shadow is cast against the 
wall often enlarged and repeated in various 
colors. Eliasson has collaborated with musi-
cians and dancers creating versions for live 
stage performances; naturally, visitors par-
ticipating in this installation similarly share a 
sense of becoming actors on a stage. They 
are encouraged to interact and experiment 
with each other through movement.
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»Your uncertain shadow (growing)«, 2010; 
Photo: Jeffrey Nintzel; Courtesy of the artist; the 
Hall Art Foundation © 2010 Olafur Eliasson

Kooperation mit dem 
Kunstmuseum Schloss Derneburg

Das Kunstmuseum Schloss Derneburg freut sich, zum zweiten Mal an 
den EVI LICHTUNGEN 2024 teilzunehmen. Die Zusammenarbeit um-
fasst erneut Arbeiten von Keith Sonnier, zeigt aber auch Arbeiten von 
Jenny Holzer, Angela Bulloch und Olafur Eliasson. Jede:r Künstler:in 
beschäftigt sich mit neuartigen Formen der Skulptur unter Verwendung 
von Licht, während gleichzeitig die Einbindung der Besucher:innen und 
die Bedeutung von Technologie im Alltag der Gegenwart berücksich-
tigt werden. Das sich überschneidende Interesse der Künstler:innen an 
Konsumkultur, Linguistik und poetischer Umnutzung beruht auf dem 
Studium des Lichts, das industrielle und industriell gefertigte Materialien 
aufweicht und gleichzeitig einen zeitgenössischen Ansatz zur Ästhe-
tik verfolgt. Die Verbindung zwischen dem Museum und dem Festival 
wird verstärkt durch eine Leihgabe einer Arbeit von Olafur Eliasson, die 
während der EVI LICHTUNGEN im Roemer- und Pelizaeus-Museum aus-
gestellt wird, das im Zentrum des Festivals in Hildesheim liegt. 

The Kunstmuseum Schloss Derneburg is 
delighted to be taking part in EVI LICHTUNGEN 
2024 for the second time. The collaboration 
once again includes works by Keith Sonnier, 
but also features works by Jenny Holzer, An-
gela Bulloch and Olafur Eliasson. Each artist 
explores novel forms of sculpture using light, 
while also considering visitor engagement 
and the importance of technology in contem-
porary life. The artists’ overlapping interests 
in consumer culture, linguistics and poetic 
repurposing are based on the study of light, 
which softens industrial and manufactured 
materials while taking a contemporary ap-
proach to aesthetics. The connection between 
the museum and the festival is strengthened www.sdmuseum.de

by a loan of a work by Olafur Eliasson, which 
will be exhibited during EVI LICHTUNGEN at the 
Roemer and Pelizaeus Museum, which is loca-
ted at the centre of the festival in Hildesheim.

Olafur Eliasson

Bitte beachten Sie: Die Arbeit schließt um 22:00 Uhr. 
Please note: The work closes at 10 pm.



Olafur Eliasson

Der isländisch-dänische Künstler Olafur Elias-
son (*1967) erforscht in seinen Installationen, 
Gemälden, Fotografien und Filmen die kogni-
tiven und kulturellen Bedingungen, die unsere 
Wahrnehmung bestimmen. In seinen Arbeiten 
schafft er immersive Umgebungen aus Farbe, 
Licht und Bewegung, die Naturphänomene neu 
kontextualiseren. Sie widersetzen sich der Vor-
stellung von Kunst als autonomem Objekt und 
positionieren sich stattdessen als Teil eines 
aktiven Austauschs mit den Besucher:innen 
und deren individuellem Erleben.

Space resonates 
regardless of our 
presence (Tuesday)
In der Installation »Space resonates regard-
less of our presence (Tuesday)« (2017) hängt 
ein abgeschrägter Glasring vor einer Wand 
mit einer LED-Leuchte in seiner Mitte. Ur-
sprünglich wurde der Ring für den Einsatz in 
Leuchttürmen als sogenannte Fresnel-Linse 
hergestellt, die fraktale Lichtstrahlen ein-
fängt und sie in einem gleichmäßigen Winkel 
bündelt. Anstatt das Licht in den Raum 
zu schicken, richtet Eliassons Skulptur die 
Komposition auf eine sichtbare Oberfläche 
aus. An der Wand verdichtet sich das Licht 
der Leuchtdiode und erzeugt konzentrische 
Bänder aus subtilen Farben und Schatten 
in einer großen kreisförmigen Projektion. Die 
Umwidmung des Objekts verdeutlicht das 
menschliche Potenzial, natürliche Phäno-
mene zu kontrollieren und zu verändern, 
und unterstreicht gleichzeitig ihre inhärente 
ästhetische Schönheit.
         In the installation, »Space resonates re-
gardless of our presence (Tuesday)« (2017), 
a beveled glass ring faces a wall with a LED 
light at its center. The manufactured ring was 
originally produced for use in light houses 
within a Fresnel lens, which captures fractal 
beams of light and consolidates the beams 
at a consistent angle. Instead of sending 
the light out into space, Eliasson’s sculpture 
re-orients the composition towards a visible 
surface. When applied against the wall, the 
light from the LED is condensed and creates 
concentric bands of subtle color and shadow 
in a large circular projection. The repurposing 
of the object highlights human potential to 
control and alter natural phenomenon while 
simultaneously underscoring its inherent 
aesthetic beauty.

»Space resonates regardless of our presence (Tuesday)«, 2017; Photo: Maris Hutchinson; Courtesy of the artist; The Hall Art Foundation; 
neugerriemschneider, Berlin; Tanya Bonakdar Gallery, New York / Los Angeles © 2017 Olafur Eliasson

»Space resonates regardless of our presence (Tuesday)«, 2017; 
Photo: Maris Hutchinson; Courtesy of the artist; The Hall Art Foun-
dation; neugerriemschneider, Berlin; Tanya Bonakdar Gallery, 
New York / Los Angeles © 2017 Olafur Eliasson
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Icelandic-Danish artist Olafur Eliasson 
(b. 1967) engages in installation, paintings, 
photography and films as tools for exploring 
the cognitive and cultural conditions that 
inform our perception. In his works, he crea-
tes immersive environments of color, light 
and movement that contextualize natural 
phenomena. His work defies the notion of 
art as an autonomous object and instead 
positions itself as part of an active exchange 
with the visitor and his or her individualized 
experience.



Gang of Four: 
16, Print No. 16

Angela Bulloch

Die Skulptur »Gang of Four: 16, Print No. 16« 
besteht aus einem 4x4-Raster von DMX-Licht-
kästen. Das Format erinnert an vergrößerte, 
versteckte Pixel, die in Monitoren und Smart-
phone-Bildschirmen verwendet werden. 
Obwohl die dargestellten Themen eine weit-
reichende Bedeutung haben, sind Bullochs 
Umgebungen auch fröhlich und spiegeln die 
Erfahrung von Nachtclubs oder Konzerten 
wider. Der Titel des Werks verweist auf die bri-
tische Punkband Gang of Four aus den 1970er 
Jahren, deren Musik einen 4-to-the-floor-
Rhythmus oder eine Taktstruktur verwendet. 
Der ständige Farbwechsel zwischen den Qua-
draten spiegelt den passiven und haptischen 
Umgang mit der neuen Technologie sowie die 
soziale und psychologische Erfahrung unserer 
mittlerweile routinemäßigen Verwendung von 
Bildschirmen wider. 
         The sculpture »Gang of Four: 16, Print 
No. 16« is comprised of a 4x4 grid of DMX light 
boxes. The format is suggestive of enlar-
ged, hidden pixels that are manufactured in 
monitors and smartphone screens. Although 
the themes presented have a widespread 
implication, Bulloch’s environments are also 
fun and mirror the experience of night clubs or 
concerts. The title of the work references the 
1970s British punk band Gang of Four, whose 
music uses a four on the floor rhythm or beat 
structure. The steady shift in color between 
the squares mirrors a user’s passive and hap-
tic engagement with new technology, as well 
as the social and psychological experience of 
our now routine engagement with screens.

Die in Kanada geborene und in Berlin lebende 
Künstlerin Angela Bulloch (*1966) studierte 
in den späten 1980er Jahren am Goldsmiths 
College in London und wurde später mit der 
Gruppe Young British Artists assoziiert, zu der 
unter anderem Sarah Lucas, Damien Hirst 
und Gary Hume gehörten. Seitdem arbeitet 
Bulloch in verschiedenen Medien, darunter 
Video, Installation, Skulptur sowie Malerei, und 
beschäftigt sich mit Themen, die Ästhetik mit 
den Mustern, Regeln und Systemen, die unser 
Leben ordnen, verschmelzen. 
         Canadian-born, Berlin-based artist An-
gela Bulloch (b. 1966) studied at Goldsmiths 
College, London in the late 1980s, and was 
later associated with the group of Young Bri-
tish Artists that included among others Sarah 
Lucas, Damien Hirst and Gary Hume. Bulloch 
has since worked in various media, including 
video, installation, sculpture and painting, 
considering themes that merge aesthetics 
with the patterns, rules and systems that 
order our lives.

»Gang of Four: 16, Print No. 16«, 2004, Hall Collection. 
Courtesy the artist. © Angela Bulloch

Bullochs Skulptur »Corian Five Sculpture Two 
Lights« (2015) ist eine Säule aus unregelmäßig 
geformten Rauten mit LED-Pixeltechnologie 
in ihrem Zentrum. Wie die Arbeiten von Keith 
Sonnier machen auch Bullochs Installatio-
nen technische Komponenten wie Kabel und 
elektrische Steuerungen sichtbar. Versteckt in 
Bullochs Arbeit ist jedoch die programmierte 
Technologie, die eine Farbwechselsequenz 
steuert. Jedes Werk aus der Serie verfügt über 
eine vorausgewählte Palette von vierzig Farb-
tönen, die sich scheinbar entlang der kaleido-
skopischen Formen bewegen, in Wirklichkeit 
aber durch das Lesen der vom menschlichen 
Auge ermittelten Werte der vier Farbkanäle 
RGBW (Rot, Grün, Blau, Weiß) erzeugt werden. 
Die senkrechte Ausrichtung der Säule und das 
Licht erinnern an zeitgenössische Wolken-
kratzer in den Großstädten, in denen Bulloch 
gelebt und gearbeitet hat, darunter London 
und Berlin.
         Bulloch’s sculpture, »Corian Five Sculp-
ture Two Lights« (2015) is a column comprised 
of irregularly shaped rhombi with LED pixel 
technology at its center. Like the work of Keith 
Sonnier, Bulloch’s installations make visible 
technological components, including cables 
and electrical controls. Hidden in Bulloch’s 
work however is the coded technology which 
controls a color changing sequence. Each 
work from the series has a pre-selected palet-
te of forty hues, which appear to travel along 
the kaleidoscopic forms, but are actually ge-
nerated by the human eye’s reading of values 
in four mixed channels RGBW (Red, Green, 
Blue, White). The column’s verticality and light 
suggests the appearance of contemporary 
skyscrapers common to large cities in which 
Bulloch has lived and worked, including 
London and Berlin.

Corian Five Sculpture 
Two Lights

»Corian Five Sculpture Two Lights«, 2015. [Ausstellungsansicht, 
Für Barbara, Kunstmuseum Schloss Derneburg.] © Hall Art 
Foundation, Foto: Heinrich Hecht

www.hfbk-hamburg/angela-bulloch.de
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Striped CrossJenny Holzer

Die amerikanische Künstlerin Jenny Holzer 
wurde 1950 in Ohio geboren. Ursprüng-
lich studierte sie Malerei, interessierte sich 
aber in den 1980er Jahren zunehmend für 
konzeptuelle Kunst und adaptierte Sprache 
in einer Vielzahl von Medien. In den letzten 
vier Jahrzehnten konzentrierte sich Holzers 
Arbeit auf die weite Verbreitung von Texten 
im öffentlichen Raum, darunter Flugblätter, 
Plakatwände und großformatige Projektio-
nen, aber am bekanntesten ist sie vielleicht 
für ihre Arbeit mit LED-Schildern.
         American artist Jenny Holzer was 
born in Ohio in 1950. She originally studied 
painting but became increasingly interested 
in conceptual art during the 1980s, adap-
ting language in a variety of media. Over 
the past four decades, Holzer’s work has 
focused on the widespread proliferation of 
texts in the public sphere including paper 
fliers, billboards, and large scale projections, 
but she is perhaps best known for her work 
using LED signs. 

»Striped Cross« (2008) besteht aus acht 
vertikal gestapelten, doppelseitigen „Ticker-
tape“-Anzeigen. Holzer unterwandert die 
vorgesehene Verwendung von LED-Schildern, 
die einfache Ideen und Abkürzungen für die 
weitreichende Verbreitung von Informationen, 
einschließlich aktueller Nachrichten, Finanz-
daten oder des Wetters, oder für den kom-
merziellen Einsatz in Schaufenstern vermitteln 
sollen. Stattdessen widmet sich Holzer in ihrer 
Praxis komplexen und heiklen Themen wie 
Politik, Macht, Liebe, Tod und Geschlecht, die 
sich in der Regel nicht auf einfache Sätze und 
Abkürzungen reduzieren lassen. In »Striped 
Cross« (Gestreiftes Kreuz) wiederholen sich 
zwei Erzählungen, betitelt »Erlauf« (1995) und 
»Blue« (1998), und tauchen in verschiedenen 
Schriftarten, Farben und Maßstäben immer 
wieder auf, wobei sie kurze Aussagen über 
Sex, Gewalt, Hoffnung und Verletzlichkeit 
kombinieren.
         »Striped Cross« (2008) is comprised of 
eight vertically stacked, double-sided ‘ticker-
tape’ signs. Holzer subverts the intended use 
of LED signs, which is to communicate simple 
ideas and abbreviations for widespread dis-
tribution of information, including breaking 
news, financial data or the weather, or for 
commercial use in store windows. Instead, 
Holzer’s practice is devoted to complex and 
delicate themes including politics, power, 
love, death, and gender, which typically 
cannot be reduced to simple sentences and 
abbreviations. In »Striped Cross«, two narra-
tives titled »Erlauf« (1995) and »Blue« (1998) 
repeat and reappear in different fonts, colors 
and scale, combining short statements about 
sex, violence, hope and vulnerability. 

www.jennyholzer.com

»Striped Cross«, (Detail), 2008 [Ausstellungsansicht, Kunstmuseum Schloss Derneburg]. Hall Collection. 
© Jenny Holzer, Heinrich Hecht

Bitte beachten Sie: Dieses Kunstwerk behandelt 
die Themen Gewalt und Sexualität.
         Please note: This artwork deals with the 
themes of violence and sexuality.
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Standing SphinxKeith Sonnier

Anlässlich der EVI LICHTUNGEN 2024 wird 
die dauerhaft installierte und zu besonde-
ren Anlässen zugängliche Präsentation der 
Lichtarbeiten von Keith Sonnier um eine neue 
Skulptur ergänzt. »Standing Sphinx« (1989) 
stammt aus einer Serie von freistehenden 
Aluminiumskulpturen, an denen Sonnier in den 
1980er Jahren intensiv arbeitete. Während 
er seit 1968 vor allem mit Neon- und Glüh-
lampenlicht arbeitete, entwickelt er durch die 
Verwendung eines Materials, das damals als 
industriell und eher informell galt, das Medium 
der Skulptur weiter. In seinen Aluminium-
skulpturen verbindet Sonnier größere Themen 
der Kulturgeschichte, der antiken Kunst und 
der Philosophie mit der zeitgenössischen 
Infrastruktur, wie in den ausgestellten Werken 
der Kiosk-Serie zu sehen ist – einer Gruppe 
von Skulpturen, die zuerst in Deutschland 
entstanden sind. In all diesen Werken wird die 
Reflexion von farbigem Neonlicht auf Alumi-
nium von einem einzigartigen Brummen der 
Elektrizität begleitet. 
         On the occasion of EVI LICHTUNGEN 
2024, a new sculpture has been added to the 
museum’s permanently installed presentation 
of light works by Keith Sonnier, which open 
to visitors on special occasions. »Standing 
Sphinx« (1989) comes from a series of free-
standing aluminum sculptures which Sonnier 
worked on intensively in the 1980s. While 
Sonnier had been working primarily with neon 
and incandescent light since 1968, his use of 
a material which was then considered indus-
trial and perhaps informal, further expanded 
the medium of sculpture. In his aluminum 
sculptures, Sonnier combines grander themes 
of cultural history, ancient art, and philoso-
phy with contemporary infrastructure, as can 
be seen in the ‘kiosk series’ works on view – 

Der amerikanische Künstler Keith Sonnier 
(1941–2020) wuchs in der ländlichen, fran-
zösischsprachigen Cajun-Gemeinde Mamou, 
Louisiana, 200 Meilen westlich von New 
Orleans auf. Seit den späten 1960er Jahren 
stellte Sonnier das traditionelle Konzept der 
Bildhauerei radikal in Frage, indem er un-
konventionelle und industrielle Materialien in 
sein Schaffen einbezog. Zu Sonniers „Nicht-
Kunst“-Materialien gehörten fluoreszierende 
Pigmente, Flüssigkunststoff, Latex, Satin, 
Bambus, Schnur, Draht und Schaumgummi. 
Am bekanntesten ist er jedoch für seine Arbei-
ten mit Neonlicht.
         American artist Keith Sonnier (1941–
2020) was raised in the rural, French-spea-
king, Cajun community of Mamou, Louisiana, 
200 miles west of New Orleans. Beginning in 
the late 1960s, Sonnier radically called into 
question the traditional concept of sculpture 
by incorporating unconventional and indust-
rial materials in his work. Sonnier’s “non-art” 
materials included fluorescent pigments, 
liquid plastic, latex, satin, bamboo, string, 
wire and foam rubber, but he is perhaps best 
known for his work using neon light.

www.sdmuseum.de

a group of sculptures which were first pro-
duced in Germany. In all of these works, the 
reflection of colorful neon light on aluminum is 
accompanied by a unique humming noise of 
the electricity.

»Standing Sphinx«, Ausstellungsansicht, Kunstmuseum Schloss Derneburg.Hall Collection. 
© Hall Art Foundation, Heinrich Hecht
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„Es ist uns eine große Freude, zum fünften 
Mal die EVI LICHTUNGEN zu ermöglichen. Die 
EVI LICHTUNGEN sind weit über Hildesheim 
bekannt, beleben die Innenstadt, verbinden 
Menschen und schaffen Raum für Begegnun-
gen. Wir leisten unseren Beitrag gerne und 
bringen Energie und Licht zusammen. Mit uns 
gut leben, das ist unser Anspruch und die 
EVI LICHTUNGEN sind ein wichtiger Beitrag 
dazu. Die kontinuierliche Unterstützung der 
EVI LICHTUNGEN durch uns, sowie all unserer 
Förderungen zeigen sich in diesem Anspruch. 
Wir freuen uns auf vier ganz besondere 
Abende.“
         “It is a great pleasure for us to make the 
EVI LICHTUNGEN possible for the fifth time. 
The EVI LICHTUNGEN are known far beyond 
Hildesheim, enliven the city centre, connect 
people and create space for encounters. 
We are happy to make our contribution and 
bring energy and light together. Living well 
with us is our aim and the EVI LICHTUNGEN 
are an important contribution to this. Our 
continuous support of EVI LICHTUNGEN, as 
well as all our sponsorships, are reflected in 
this aim. We are looking forward to four very 
special evenings.”

Mustafa Sancar
kaufmännischer Geschäftsführer der EVI Energieversorgung | 
Commercial Director of EVI Energieversorgung

„Herzensprojekte wie die EVI LICHTUNGEN 
bieten eine tolle Möglichkeit, Innenstädte 
als Begegnungsorte für alle Bürgerinnen 
und Bürger in Szene zu setzen. Viele unserer 
niedersächsischen Städte und Gemeinden 
stehen vor der Herausforderung, die Attrak-
tivität der Innenstädte weiter zu entwickeln. 
Dabei unterstützen wir sie – mit Ideen und 
verschiedenen Förderprogrammen.“
         “Heart projects such as EVI LICHTUNGEN 
offer a great opportunity to showcase city 
centres as meeting places for all citizens. 
Many of our cities and municipalities in Lower 
Saxony are facing the challenge of further 
developing the attractiveness of their city 
centres. We support them in this – with ideas 
and various funding programmes.”

Wiebke Osigus 
Ministerin für Bundes- und Europaangelegenheiten und 
Regionale Entwicklung und leidenschaftliche Unterstützerin 
der EVI LICHTUNGEN 2024 | Minister for Federal and European 
Affairs and Regional Development and passionate supporter 
of EVI LICHTUNGEN 2024
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