Rede zur Eröffnung der Ausstellung 
RED LIPS in der Galerie Alte Schule im Kulturzentrum Adlershof  
RED LIPS als Ausstellungstitel: Na, wer stutzt denn da? 
Frauenkunst – na ja, ach ja! 

Manchmal ist das ja noch oder vielleicht schon wieder zu hören. – Klischees sind eben ziemlich unverwüstlich genauso wie der Aberglaube.

So sollen die „roten Lippen“ ruhig provozieren und mit ironischem Zwinkern alte Zöpfe irritieren. Warum nicht? Denn hier gibt es in den nächsten Wochen ausschließlich  Kunst zu sehen, die von Frauen gemacht ist – stark, unsentimental, lustvoll, verspielt und mit Sicherheit nicht beliebig. 
Die Ausstellung hier in der Galerie Alte Schule im Kulturzentrum Adlershof  entstand in Kooperation mit der Gemeinschaft der Künstlerinnen und Kunstförderer, GEDOK Brandenburg. Wir freuen uns darüber sehr. Deshalb will ich den Dank an Nora Pijorr, der rührigen Seele des Hauses, nicht ans Ende setzen, sondern bewusst voranschicken. Es ist wunderbar, dass wir hier sein können, und da  glaube ich im Namen der beteiligten Künstlerinnen sprechen zu können. Vielen Dank für diese schöne Gelegenheit!  

Vor allem aber gebührt mein Dank Dorit Bearach als der Kuratorin. Sie – selbst Malerin – hat mit ihrer Idee zu dieser Ausstellung nicht nur 17 Künstlerinnen, die in der GEDOK Brandenburg ein Netzwerk gefunden haben, in Berlin eine gemeinsame Bühne eröffnet, sondern sich auch einer höchst komplexen Aufgabe ausgesetzt: 
nämlich diese Ausstellung zu komponieren. Was das bedeutet und voraussetzt, ist beim Gang durch die fertige, wie hingehaucht wirkende Ausstellung und beim Betrachten der Werke nur schwer vorstellbar. Es braucht schon viel Beharrlichkeit, ziemliches Wissen, eine klare Strategie sowie souveräne Kenntnis der Arbeiten, bevor der aufwendige Kommunikations- und Überzeugungsparcour mit allen Beteiligten eingedenk der berühmten Stolpersteine angegangen und passiert ist, es braucht Formempfinden und Intuition bevor die ausgewählten Werke in spannungsvoll räumlich-ästhetischen Zusammenhängen eingerichtet sind.
Zu einzelnen Arbeiten will ich nicht sprechen. Es wäre unfair ihrer Ausdauer gegenüber. Auf den Weg geben möchte ich aber einige wenige Gedanken zu den Räumen und den darin präsenten Künstlerinnen in ihren verschiedenen Ausdrucksweisen.
Die Aula 
Im Beziehungsgefüge der hier gezeigten Arbeiten fallen die Kontraste auf. Materialien wie die Büttenpapiere der Abformungen von Astrid Weichelt oder die Collagen aus feinen Papieren, die Bambusstäbe- und metallenen Sendemasten von Christine Düwel wirken leicht und fragil, behaupten sich aber vor und neben der schwer wirkenden Malerei, die für Sabine Slatosch charakteristisch ist. Catrin Großes Bronzen und die eindrucksvollen Holzdruckstöcke treten wiederum dazu in Korrespondenz. 
Es sind aber auch die Themen und die Art wie sie hier künstlerisch bearbeitet werden: Wie beziehen sich unterschiedliche Zeichensysteme auf einander oder in welchem Verhältnis stehen das Sichtbare und das Unsichtbare, fragt Christine Düwel. Sabine Slatosch sucht ihr Gestaltungsanliegen hingegen in Metaphern zu übersetzen oder sie nutzt Symbole und ihre Bedeutungszuschreibungen,  beispielsweise für den Vogel, die Schlange, das Labyrinth oder die Spinne.
Im Verbindungsgang treffen wir auf die Videoarbeit „Mutterliebe“ der international bekannten Medienkünstlerin Ulrike Rosenbach sowie auf zwei Arbeiten auf Papier von Marianne Gielen. Gleichfalls zu sehen sind  hier auch die eigens für diese Ausstellung entstandenen Gouachen und Pastellkreiden von Sylvia Hagen. Mit Titeln wie „Korsett“, „red shoes“, „Sah ein Knab ein Röslein stehn“ oder „Madonna“ wird das Ausstellungsmotto in seiner Ambivalenz ins Spiel gebracht. 

Der Raum neben der Aula ist aus seinem Zentrum heraus geprägt von der Sinnlichkeit des Sandsteins in den Arbeiten von Marguerite Blume-Cardenas. Ihre Aufmerksamkeit gilt der Figur. Sie sieht darin die für sie gültige Möglichkeit, sich mit der Natur des Menschen und mit den Dingen des Lebens auseinanderzusetzen. Diese ihr eigene künstlerische Herangehensweise fordert Einfühlung  – eine nicht eben einfache Voraussetzung in der Schnelllebigkeit unserer Zeit. Unbeirrt bleibt sie konsequent bei sich, was auch eine besondere Qualität ausweist. 
Beziehung zu Marguerite Blume-Cardenas Steinen nehmen Marianne Gielen,  Christine Hielscher und Karin Tiefensee mit ihren Bildern auf. Während in den Bildern von Marianne Gielen der expressive Farbkörper Landschaft wird, geht es bei Christine Hielscher eher um die Auflösung von Form. 
Im Raum hinten rechts wirkt das Miteinander der Arbeiten von Jutta Schölzel und Ann-Françoise Cart auf den ersten Blick still und gediegen. Und dann plötzlich aus der Ecke heraus wie ein Kontrapunkt Dorit Bearachs in Schwarz getauchte Bilder, die Maria Luise Fabers gelbes Objekt an dieser Stelle im Raum nicht nur Berechtigung geben, sondern auch die Co-Abhängigkeit von Schwarz und Rot, von Schwarz und Blau oder von Schwarz und Gelb ins Spiel bringen. 
Im Raum hinten links begegnen wir nochmals Objekten von Maria Luise Faber. Diesmal ihren lustvoll-verspielten, farbigen Objekten. In unmittelbarer Nähe sind die großen, streng komponierten Papierarbeiten von Karla Gänßler. – Wieder ein Kontrast!

Das alte fotografische Edeldruckverfahren der Cyanotypie mit den typischen cyanblauen Farbtönen hat Sophie Natuschke schon vor einigen Jahren für sich wiederentdeckt und für die hier präsentierte Blattfolge aufgegriffen. Gudrun Kühnes unter anderem mit dem Brandenburgischen Kunstpreis für Plastik ausgezeichnete Bronzen bestimmen den Raum vom Zentrum her. 
So heterogen die Arbeiten sind, so sehr gewinnen sie durch das Miteinander gegenseitig an Wirkung. Auch das spricht für das geglückte Gestaltungskonzept. 
Ein jeder dieser Räume macht das ebenso vielgestaltige wie pralle künstlerische Potential sichtbar, das Berlin vom Brandenburgischen her mit weiblicher Kraft durchdringt. 
Für die verschiedenen künstlerischen Ansätze und Haltungen, die Vielfalt an Handschriften und Ausdrucksformen in der Aneignung von Welt das Bild der ROTEN LIPPEN aufzugreifen, um über seine Symbolik und Mehrfachcodierung in ganzer Breite Einbildungskräfte und Assoziationsräume anzusprechen, ist zudem kuratorisch sehr geschickt. Ironie gemischt mit etwas Provokation schwingt so frei mit ohne jeglichen vorführenden Gestus, aber als Möglichkeit, den eigenen Standort zum Motto der Ausstellung und zu den Arbeiten zu befragen. So ergibt sich die Frage: Was bedeuten ROTE LIPPEN als etwas ausgesprochen Weibliches für mich? Begleitet mich das Motto beim Betrachten der Arbeiten, spielt also dieser geheimnisvoll-sinnlich verführerische Hintergrund eine Rolle. Evident sind jedenfalls eine Reihe von Themen in der Ausstellung, die aus der künstlerischen Wahrnehmungsperspektive von Frauen Seinsfragen ansprechen. Wir begegnen ihnen in Werken wie „Kassandra“, Amazone“, „Stürzende Nike“, „Sappho“, „Madonna“, „Mutterliebe“, „Altweibersommer“, „red shoes“, „Korsett“, „Sah ein Knab ein Röslein stehn ..“, um nur einige Titel zu nennen.  
Beim Nachdenken über die ROTEN LIPPEN schloss sich für mich auf unerwartete Weise ein  Kreis. In der Vorbereitung auf diese Eröffnung bin ich darauf gestoßen, dass im Hebräischen, der Muttersprache von Dorit Bearach, die Worte Rot und Blut den gleichen Ursprung haben. Rot heißt "dm" und Blut heißt "dom". Und Blut und Feuer besitzen sowohl eine positive wie eine negative Besetzung. Dem Hass, dem Krieg, der Aggression und dem Blutvergießen stehen die Kraft, die Liebe, die Wärme und die Leidenschaft entgegen. Durch das Blut kommt die rote Farbe in unsere Lippen. Es schimmert durch die Haut und gibt den Lippen so ihr rosiges Aussehen. Blut ist Leben, unsere Lippen sind Leben und die Kunst ist der Spiegel.
Ich wünsche der Ausstellung, dass sie die Lust zum Sehen weckt, Sinne wie Gedanken anregt und empfinden lässt, wie sehr Kunst Lebenselixier ist.
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