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Die neue Gruppenausstellung „vs.“ spielt mit den Eigenheiten der Räume bei Clages – 
und entwickelt daraus eine Dramaturgie. Sechs künstlerische Positionen erhalten jeweils 
eine eigene Bühne, verbunden durch Sichtachsen. Im vorderen Bereich trifft ein 
großformatiges Gemälde von Ramon Quenders auf Plastiken von Damaris Kerkhoff. Weiter 
hinten wird es kabinettartiger: Janes Haid-Schmallenbergs Gemälde treffen hier auf die 
plastischen Werke von Philipp Röcker und Maxim von Schirachs Reliefs auf die 
skulpturalen Arbeiten von Niels Fäßle. Die Werke stehen sich gegenüber und reagieren 
zugleich aufeinander. „Versus“ bedeutet nicht nur „gegen“ oder „entgegen“, sondern 
stammt vom lateinischen Begriff „vertere“ ab, der auch die Bedeutungen „sich zuwenden“ 
und „sich verwandeln“ umfasst. Genau das passiert hier. 
 
Damaris Kerkhoffs ausgestellte Plastiken sind gezielt zwischen Figuration und 
Abstraktion angesiedelt. Die aus Kaninchendraht, Gips und Acrylfarbe bestehenden Werke 
erinnern in ihrer Form und Farbigkeit an ein menschliches Organ. Der grobe, auf den 
ersten Blick unfertige Materialeinsatz öffnet die Figuration dabei zugleich in Richtung 
eines abstrakten Gebildes. Beim genaueren Hinsehen zeigt sich, wie kalkuliert Kerkhoff 
deren skizzenhafte Erscheinungsweise erarbeitet hat: Mit zunehmender Annäherung 
erschließt sich, wie feinsinnig und subtil die Künstlerin das Potential der Materialien 
in den beiden Objekten ausschöpft. Dies geschieht beispielsweise an den Rändern 
derselben, indem diese in ein spannungsreiches konkaves Ein- und konvexes Aufbiegen 
überführt sind. Zur Steigerung der formalen Spannung trifft hier zudem die teils glatt 
verstrichene Gips- und Farbmaterie auf wellige oder zackelige Verlaufsformen derselben, 
wodurch das Auge der Betrachtenden auch zu einer visuell-taktilen Wahrnehmung verleitet 
wird. 
 
Ramon Quenders Gemälde entstehen im Malprozess selbst. In dieser Weise zeigen die 
Bilder viele der im Verlauf ihrer Entstehung entstandenen Verwerfungen bzw. 
Korrekturen. Die sichtbaren Überarbeitungen bleiben bewusst erhalten. So rückt der 
Entstehungsprozess der Bilder selbst in den Mittelpunkt. Bezeichnend für Quenders 
Malerei ist darüber hinaus die Integration von Schrift ins Bild. Die Schriftzeichen 
können dabei Worte ergeben, die den Sinn des bildlich Dargestellten untermauern. Dieser 
kann ebenso durch einzelne Begriffe und Sätze in Frage gestellt oder in assoziativer 
Form erweitert werden. Auffällig ist zudem, dass die Schriftzeichen auch verkürzt – 
als Fragmente – oder spiegelverkehrt integriert werden können. All dies macht deutlich, 
dass die Verwendung von Schrift für Quenders neben dem Spiel mit deren Bedeutung ebenso 
ein Mittel ist, das dem Aufbau oder der Gliederung des Gemäldes in entsprechender Weise 
dient genauso wie die den Figurationen zugehörigen Bildbestandteile. 
 
Janes Haid-Schmallenberg fragt in seinen Bildern, wie ein Gemälde erzählen kann. Da 
der Künstler die ihm zur Verfügung stehenden Mittel immer neu auszuloten versucht, 
variiert in Folge die Bildsprache und das narrative Potential seiner Werke. Die aus 
der Farbe geschaffenen Wesen bevölkern Welten, die nur in Haid-Schmallenbergs Gemälden 
existieren. Oftmals sind die erfundenen Gestalten nicht als einheitliche Figuren 
gebildet, sondern setzen sich höchst variantenreich aus unterschiedlichen Farb-, 
Flächen- und Linienkonstellationen zusammen. In Folge dieses Vorgehens entstehen 
Kompositionen, die das Figürliche unlöslich und sehr spezifisch an ein rhythmisches 
Schwingen aller Bildelemente bindet. 
 
In Philipp Röckers Reliefs wird dieses künstlerische Medium auf konsequente Weise als 
genuine Mischform zwischen Bildhauerei und Malerei vor Augen geführt. In den 
ausgestellten Arbeiten erinnert die Farbigkeit mithin an Aquarellmalerei, was die 
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bildhafte Erscheinungsweise der Reliefs intensiviert. Daneben gelingt Röcker eine 
spannende Symbiose zwischen der malerisch-bildhaften Seite der Arbeiten und dem 
räumlich-plastischen Charakter der Gipsplatten, nicht zuletzt indem Risse oder 
Absplitterungen als Eigenschaften des Materials bewusst sichtbar gelassen sind. Dadurch 
dass der Künstler die Reliefs nicht nur hängend präsentiert, sondern bewusst auch von 
der Wand weg im Raum stehend ausstellt, provoziert er eine weitere Verschiebung der 
Wahrnehmung seiner Werke in Richtung deren skulpturaler Qualität. 
 
Maxim von Schirachs Reliefs bestechen durch ihre klare, minimalistische Formensprache. 
Frank Stellas berühmter Satz aus den 1960er Jahren: „What you see is what you see“, 
mit dem er ausdrückte, dass seine Werke keine emotionalen oder tiefgründigen Absichten 
mehr verfolgen, sondern die formale Seite im Zentrum des Schaffens wie der Rezeption 
steht, trifft auch auf von Schirachs Kunstwerke zu. Die Reliefs fordern die 
Betrachtenden dazu auf, genau hinzusehen: Geschieht dies, so sieht man, dass in einem 
grauen Relief zwei scharf geschnittene Kanten – eine längere und eine kürzere – nicht 
nur die Fläche desselben unterteilen und rhythmisieren. Die räumlich leicht 
vorspringenden Kanten haben zudem einen von rund nach eckig – oder je nach 
Wahrnehmungsrichtung – auch andersherum gearbeiteten Verlauf. Darüber hinaus 
reflektieren sie das in die Arbeit einfallende Licht nach oben und bewirken eine 
Abschattung nach unten. Es sind feinste Veränderungen, die von Schirachs auf den ersten 
Blick einfach und klar wirkende Kunstwerke durchziehen und so für optische Spannung 
sorgen. 
 
Niels Fäßle arbeitet mit unterschiedlichen Medien, darunter auch Kunstguss, 
beispielsweise in Bronze, dessen Erarbeitung er vor dem Akademiestudium als Kunstgießer 
erlernte. In „Brücke“ ist die reale Gestalt einer solchen in ein bronzenes Wandobjekt 
transformiert, dessen Form die motivische Herkunft klar erkennen lässt. Zugleich 
erzeugen Verkleinerung, formale Reduktion und Vereinfachung des Motivs im Zusammenspiel 
mit den Materialeigenschaften des Bronzegusses eine Abstraktion, die auf Seiten des 
künstlerischen Objektes zu einer Autonomie führt. Wichtig bleibt dabei die Brücke als 
Motiv: Trotz der Verwandlung ins Kunstwerk bleibt ihre erzählerische Qualität 
erkennbar. Fäßles Arbeiten erneuern auf ihre Weise die Idee postminimalistischer 
Bildwerke, indem neben Klarheit und Einfachheit der Form ein erzählerisches Potential 
bewusst gesucht wird. 
 
 
 
 
 

– Guido Reuter 
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The new group exhibition “vs.” plays with the unique characteristics of the spaces at 
Clages—and uses them to develop a dramatic structure. Six artistic perspectives each 
have their own stage, connected by lines of sight. In the front section, a large-
format painting by Ramon Quenders meets sculptures by Damaris Kerkhoff. Further back, 
the space takes on a more cabinet-like character: Jane Haid-Schmallenberg’s paintings 
meet the sculptural works of Philipp Röcker here, and Maxim von Schirach’s reliefs 
encounter the sculptural works of Niels Fäßle. The works face each other and 
simultaneously respond to one another. “Versus” does not only mean “against” or “in 
opposition to,” but derives from the Latin term “vertere,” which also encompasses the 
meanings “to turn toward” and “to transform.” That is exactly what is happening here. 
 
Damaris Kerkhoff’s exhibited sculptures are deliberately situated between figuration 
and abstraction. Composed of chicken wire, plaster, and acrylic paint, the works are 
reminiscent of a human organ in their form and color. The rough use of materials—which 
at first glance appears unfinished—simultaneously opens up the figuration toward an 
abstract form. Upon closer inspection, it becomes clear how deliberately Kerkhoff has 
developed their sketch-like appearance: As one gets closer, it becomes apparent how 
delicately and subtly the artist exploits the potential of the materials in both 
objects. This is evident, for example, at their edges, which are transformed into a 
dynamic interplay of concave and convex curves. To heighten the formal tension, the 
plaster and paint—partly applied in smooth strokes—meets wavy or jagged gradients of 
the same material, thereby enticing the viewer’s eye into a visual-tactile perception. 
 
Ramon Quender’s paintings take shape during the painting process itself. As a result, 
the works reveal many of the distortions and corrections that occurred as they were 
created. The visible revisions are deliberately left intact, thereby placing the focus 
on the very process of the paintings’ creation. Another defining feature of Quender’s 
painting is the integration of text into the image. The characters may form words that 
reinforce the meaning of the pictorial representation. This meaning can also be 
challenged by individual terms and sentences or expanded upon in an associative manner. 
It is also striking that the characters can be integrated in abbreviated form—as 
fragments—or mirror-reversed.  
 
Janes Haid-Schmallenberg explores in his works how a painting can tell a story. As the 
artist continually seeks to explore the means at his disposal in new ways, the visual 
language and narrative potential of his works consequently vary. The beings created 
from paint inhabit worlds that exist only in Haid-Schmallenberg’s paintings. Often, 
these invented forms are not rendered as uniform figures, but are composed—in an 
incredibly diverse manner—of various constellations of color, planes, and lines. This 
approach results in compositions that inextricably and very specifically link the 
figurative to a rhythmic oscillation of all pictorial elements. 
 
In Philipp Röcker’s reliefs, this artistic medium is consistently presented as a 
genuine hybrid form between sculpture and painting. In the exhibited works, the use of 
color is reminiscent of watercolor painting, which intensifies the pictorial quality 
of the reliefs. In addition, Röcker achieves an exciting symbiosis between the 
painterly, pictorial aspect of the works and the spatial, sculptural character of the 
plaster panels—not least by deliberately leaving cracks and chips visible as inherent 
properties of the material. By presenting the reliefs not only as hanging works but 
also deliberately exhibiting them standing in the room away from the wall, the artist 
provokes a further shift in the perception of his works toward their sculptural quality. 
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Maxim von Schirach’s reliefs captivate with their clear, minimalist formal language. 
Frank Stella’s famous statement from the 1960s—“What you see is what you see”—with 
which he expressed that his works no longer pursue emotional or profound intentions, 
but rather that the formal aspect stands at the center of both creation and reception, 
also applies to von Schirach’s artworks. The reliefs invite viewers to look closely: 
when they do, they see that in a gray relief, two sharply defined edges—one longer and 
one shorter—do more than simply divide and give rhythm to its surface. The edges, which 
protrude slightly into space, also follow a trajectory that transitions from rounded 
to angular—or, depending on the direction of perception, the other way around. 
Furthermore, they reflect the light falling on the work upward and cast shadows 
downward. These are the subtlest of changes that permeate von Schirach’s artworks—
which at first glance appear simple and clear—and thus create visual tension. 
 
Niels Fäßle works with various media, including artistic casting—for example, in 
bronze—a craft he mastered as an art caster before beginning his studies at the academy. 
In “Bridge,” the real-life form of a bridge is transformed into a bronze wall sculpture 
whose shape clearly reveals its motivic origin. At the same time, the scaling down, 
formal reduction, and simplification of the motif—in conjunction with the material 
properties of the bronze casting—create an abstraction that grants the artistic object 
a sense of autonomy. The bridge remains an important motif here: despite its 
transformation into a work of art, its narrative quality remains recognizable. Fäßle’s 
works, in their own way, renew the idea of post-minimalist visual art by consciously 
seeking narrative potential alongside clarity and simplicity of form. 
 
 
 
 
 

– Guido Reuter 
 

 


