Die Ausstellung widmet sich zwei, auf den ersten Blick sehr unterschiedlich arbeitenden Künstlerinnen. 
Angelika Thölke macht Skulpturen, dreidimensionale Objekte aus Steatit, Marmor, Ala​baster und Steinguss. Sie bezwingt das harte Material wie Marmor und Alabaster auf eine fliessende, geschmeidige Art und ihr gestalterisches Vorgehen konkretisiert sich in einer kompakten Form, die einen Kontrast im Sockel aus Materialien wie Aluminium oder Holz findet.
Ina Mayer schafft Bilder, zweidimensionale Objekte. Sie bedient sich dabei der Fotogra​fie, bemalt aber den Bildträger auch und geht so mit weichen Materialen wie Farbe und Pinsel um. Sie beschwört das Zerbrochene, fügt Einzelteile zu Einzelteilen und wiederholt die Mo​tive mehrfach. Aber das Mosaikhafte bleibt bruchstückhaft wie es ist und fügt sich erst durch das fortgesetzte Muster zu einem Ganzen. Die endgültige Gestalt der Bilder ist einer Struktur untergeordnet, zu deren Entschlüsselung die Titel der Werke subtile Hin​weise oder humorvolle Kommentare geben.
Auf den zweiten Blick könnte man sagen, dass diese Verschiedenheit des künstlerischen Vorgangs und der Haltung doch noch versöhnt werden kann. Und zwar im Hinblick auf die Harmonie des Universums, wie es auch das uralte Werk von Laudse, das Daudedsching, beschreibt: “Das Schwere ist die Wurzel des Leichten, die Ruhe ist Herr der Erregung“. Dieser Gedanke führt uns allerdings sehr weit in den Bereich der Mystik. Er bringt uns zu Selbsterkenntnis und Vollendung der Seele, wie es Meister Eckehart schon im 13. Jahrhun​dert formuliert hat: „Wer zum höchsten Adel seines Wesens gelangen will und zur An​schauung des höchsten Gutes, das Gott selber ist, der muss ein Erkennen seiner selbst haben, wie auch der Dinge, die um ihn sind, bis zum Höchsten.“ - Nun, ich denke auf dieser Suche sind Angelika Thölke und Ina Mayer in ihren Werken.

Warum zitiere ich gerade das Daudedsching, das vor etwa 2500 Jahren entstanden ist? - Weil es auch auf Angelika Thölkes Schaffen von grossem Einfluss ist. Wenn man ihre Webseite anklickt, ist in sanften blau-grau-weiss Tönen eine runde Skulptur mit Einker​bung zu sehen und daneben Steine in einem Wasserfall. Die Beschriftung deutet zunächst auf eine zu treffende Wahl hin: links steht: „Skulpturen“, rechts steht: „Wasser“. Angelika Thölke ist eine Bildhauerin, die gleichzeitig aber auch eine mit dem Element Wasser ar​beitende Therapeutin ist. „Nichts in der Welt ist weicher und schwächer als Wasser und doch gibt es nichts, das wie Wasser Starres und Hartes bezwingt...“(Laudse) 
Ihre Skulpturen, deren Formensprache eine inhaltliche und gestalterische Auseinanderset​zung mit den Werken von Hans Arp erkennen lässt, sind im Grenzbereich zwischen Abstraktion und Gegenständlichkeit anzusiedeln. Einige haben lyrisch-abstrakte, monolithische Formen mit kantigen, spitzen oder auch abgerundeten, geschwungenen In​nenhöhlungen. Wir tasten sie mit dem Auge ab und können dem Wunsch, mit der Hand darüber zu strei​chen und entlang der Form zu wandern, kaum entsagen. Angelika Thölke geht es um Um​wandlung, Verwandlung, Grenzübergänge und Kontraste in dem „Grossen Einen“. Wie das Wasser, so formt auch sie das Spröde ins Abgeglättete oder das Glatte ins Ausgehöhlte. Wie auf dem Wasser die Lichtstrahlen tanzen und dessen ruhigen Fluss mit kristallförmi​gen Kreationen brechen, so sind Lichtreflexe innewohnende Bestandteile der Skulpturen, die die Form, die materiale Beschaffenheit und die farbige Maserung der Steine hervorhe​ben. Ihre Arbeitsweise hat sich verändert, seit sie anfangs 90-er Jahre mit dem Tanzthe​ater in Berührung kam. Das Intuitive, das von innen Bewegende, bestimmt den Rhythmus des Vorgehens mit Hammer und Meissel. Wie sie auch selber sagt:„Ich möchte diesen Ur​grund der Bewegung entdecken, um dem Geist mehr Bewusstheit und damit mehr Wahr​nehmungsmöglichkeiten zu schaffen“. Die vom Hier und Jetzt ausge​hende Ruhe, die für sie das „Zentrum“ und die „Erdung“ bedeutet, lässt die Skulptur als Ergebnis einer Entde​ckungsreise in das eigene Ich entstehen. 
Wenn Meister Eckehart noch im 13. Jahrhundert für das Erkennen des Selbst und der Dinge ein geordnetes nach Prinzipien aufgestelltes Orientierungssystem hatte, hat unser Zeitalter komplizierte Netze, Verzweigungen und Knotenpunkte, jedenfalls, wenn wir Ina Mayers Werke vor Augen haben. In ihren Bildern suchen wir vergebens nach einem An​fang, Ende oder Faden. Der Mythos mit dem Knäuel Wolle, welches Ariadne Theseus gege​ben hat und mit dessen Hilfe dieser den Weg durch das Labyrinth, worin sich der Minotaurus befand, gefunden hat, ist ausgeträumt. Wir haben es jetzt eher – um bei der griechischen Mythologie zu bleiben – mit Fäden zu tun, welche die Schicksalsgöttinnen, die Moiren, unentwegt spinnen.

Was wird gesponnen? Kaleidoskopartige, tausendfache Spiegelungen, „arrangierte Dinge“, „nichthierarchische Verzweigungsstrukturen“- wie Ina Mayer selber sagt –, Ornamentik und Muster. Erst beim näheren Hinsehen entpuppen sich die Dinge. Wir erkennen Vor​kommnisse, Erscheinungen, die gleichsam vertraut und fremd wirken. Wir sehen Hände, die mit Alltäglichen beschäftigt sind: Kartoffeln und Eier schälen, Zitronen schneiden, Karten spielen, Sushi zubereiten, abspülen, malen, putzen, blättern, falten, gestalten und massieren. Wir sehen bekannte Architekturelemente: Häuserfassaden, Innenräume, Klos​terkreuzgänge, Fensterfronten, Treppen, Arkaden, Museen voll mit Bildern, Durchgänge von einem Raum in einen anderen. Nichts Ungewöhnliches bis wir uns die Frage stellen: “Wo sind die Menschen?“ Alles ist von Menschenhand geschaffen; es sind Dinge und die dazu nötigen Hände, aber nirgendwo ist eine menschliche Figur zu erblicken. Ina Mayers Bilder beschwören paradoxerweise die simultane An- und Abwesenheit des menschlichen Daseins und dadurch gerät das Wohlbekannte in das Entfremdete. Ihr Anliegen ist dabei aber nicht, diese Entfremdung bloss zustellen, sondern unsere Wahrnehmung zu schärfen und unseren Blick auf die minutiösen Abläufe einer Handlung zu lenken. Es geht Ihr um eine detaillierte, kartographische Sicht auf die „kleinen Dinge“ des Lebens. Sie fotografiert sich selber bei alltäglichen Vorgängen, auch um „Neues und Fremdes im Vertrauten“ zu entdecken.
Wie und womit wird gesponnen? Mit Girlanden, biomorphen Mehrfüsslerschlangen, zu​sammengefügten amorphen Zellengebilden, geometrischen Zickzackgestalten, Rastern, Meanderlinien, quer- und kreuzförmig laufenden Bahnen und kugelartig brechenden Se​quenzen. Es gibt keine Richtungsangabe. Die Inhalte dieser Musterkaskaden und Rhyth​men sind Fotoserien, die bei der Selbstbeobachtung alltäglicher Handlungen entstehen.
Wie sind die Motive arrangiert? Hier wird die ganze Palette der Perspektivenbildung, ein Darstellungsprinzip in der Malerei, miteinander verknüpft und auf verblüffende Weise kombiniert. Wir haben es bei ihren Bildern mit Frosch- und Vogelperspektive zu tun, also mit von unten nach oben oder von oben nach unten laufender Sicht der Dinge. Mit weit​läufigen Panoramalandschaften, die, mit einer umgekehrten, also nicht ins Bild zu einem Fluchtpunkt hinein, sondern konvex aus dem Bild heraus verlaufender Zentralperspekti​vendarstellung, verbunden werden. Ein immenses Repertoire an Kunstgeschichte wird beim Beobachter in Erinnerung gerufen: Zum Beispiel die Exzentriker der Renaissance, wie Carpaccio, Crivelli oder Tura, die aus „horror vacui“ die gesamte Bildfläche mit figurativen und ornamentalen Mustern bedeckt haben, oder aber  künstlerische Bewegungen des zwanzigsten Jahrhunderts, wie Futurismus, Op Art oder Shaped Canvas. Dies sicher ohne, dass Ina Mayer sich konkret auf die eine oder andere Richtung berufen würde, oder eine direkte Beeinflussung gegeben ist. Alles ist mit Allem verwoben: Reisen, Einflüsse, Erleb​tes, Imaginäres, Farben, Rhythmen, Himmel, Erde, Indien, Arabien, Berlin und Zürich. Ein Karussell des Lebens.
„Mein einziger Gedanke ist eine komplizierte Einfachheit. Ich liebe eine Sache einfach, aber sie muss einfach sein durch die Kompliziertheit hindurch“. ( Gertrude Stein )
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