
Rede Burkhard Dierks 

 

Liebe Kunstinteressierte, liebe Gäste, 

es ist mir eine große Freude Sie heute zur Eröffnung der Ausstellung „Unvorhergesehenes“ von 
Burkhard Dierks begrüßen zu dürfen. 

Mit dieser Ausstellung betreten wir ein Terrain, das sich nicht durch seine Deutlichkeit auszeichnet, 
sondern vielmehr durch seine Offenheit. Ein Raum, in dem das Ungeplante, das nicht 
Vorweggenommene, das sich dem Zugriff Entziehende zum Prinzip erhoben wird. Ein Raum, der uns 
nicht belehren, sondern herausfordern will, zur gedanklichen wie sinnlichen Auseinandersetzung mit 
dem, was wir „Bild“ nennen, oft ganz selbstverständlich, aber selten hinterfragt. 

Der Titel „Unvorhergesehenes“ lässt Raum für verschiedene Deutungen: Er kann auf spontane 
künstlerische Prozesse hinweisen, ebenso aber auf die überraschenden Eindrücke, die beim 
Betrachten der Werke entstehen. Die Ausstellung lädt dazu ein, sich auf das Unerwartete 
einzulassen, ohne vorgefertigte Erwartungen, sondern mit Offenheit und Neugier.  

(1. Das Bild als autonome Erscheinung) 

Die Malerei von Burkhard Dierks entzieht sich der schnellen Lesbarkeit. Sie folgt keiner narrativen 
Struktur, keinem figurativen Motiv und keiner allegorischen Aufladung. Es sind Bilder, die weder 
etwas abbilden noch etwas erklären wollen. Vielmehr zeugen sie von einer Haltung, die das Bild als 
eine Art autonome Entität versteht, als ein Ereignis, das im Spannungsverhältnis zwischen Material, 
Bewegung und Zeit entsteht. 

Der künstlerische Prozess selbst wird dabei nicht zum Mittel zum Zweck, sondern zur eigentlichen 
Substanz. Der Akt des Malens – das gezielte Rakeln, das Schieben, das Fließenlassen, das kontrollierte 
Eingreifen wie das bewusste Geschehenlassen – wird zu einer Art experimenteller Choreografie, in 
der sich das Bild nach und nach herausbildet. Was dabei entsteht, ist nicht das Ergebnis einer vorher 
gefassten Idee, sondern die verdichtete Spur eines prozesshaften Denkens in Farbe. 

Die Leinwand wird so nicht zum Träger einer Botschaft, sondern zum Schauplatz eines Geschehens, 
das sowohl von bewusster Entscheidung als auch von Zufall und Materialverhalten geprägt ist. In 
dieser dialektischen Spannung liegt die ästhetische Kraft der Arbeiten von Burkhard Dierks. 

(2. Der Prozess als Erkenntnisform) 

Der Künstler selbst beschreibt seine Arbeitsweise nicht als Ausdruck subjektiver Inspiration oder 
gestischer Spontaneität. Vielmehr arbeitet er mit einem „Instrumentarium“, einer bewussten, aber 
offenen Methodik, die auf Wiederholung, Variation, Überlagerung und Reaktion basiert. Diese 
Haltung verweigert sich sowohl dem romantischen Mythos des genialischen Künstlers als auch der 
glatten Berechenbarkeit konzeptueller Kalkulation. 

Was dabei entsteht, ist ein malerisches Denken, das mit prozessualer Offenheit operiert. Die Farbe ist 
dabei nicht bloß Mittel, sondern Akteurin. Sie folgt physikalischen Gesetzen und bildet dabei Formen 
aus, die sich nicht vollständig kontrollieren lassen. 

Dierks überantwortet dem Bild damit eine gewisse Eigenmächtigkeit. Doch dies geschieht nicht aus 
einem romantischen Glauben an das „organisch Gewachsene“, sondern aus einer tiefen 
Überzeugung, dass Kunst dort beginnt, wo Kontrolle und Offenheit in ein produktives Verhältnis 
treten. 



(3. Sehen ohne Vorgabe) 

Diese Offenheit setzt sich auf der Seite der Betrachtung fort. Die Bilder lassen sich nicht mit einem 
flüchtigen Blick erfassen. Sie fordern Präsenz, Geduld, eine Art des Sehens, die nicht auf schnelle 
Bedeutungszuweisung aus ist. In einer Zeit, in der Bilder vielfach zur unmittelbaren Verständlichkeit 
gedrängt werden, sei es im digitalen Raum, in Werbung oder Kommunikation, verweigern sich die 
Arbeiten von Burkhard Dierks dieser Tendenz bewusst. 

Sie geben keine Anleitung und sie formulieren keine Botschaft. Und doch, oder gerade deshalb, 
treten sie in Beziehung mit uns. Sie provozieren nicht, aber sie widerstehen dem Zugriff. Sie sind 
nicht schwer zugänglich, aber sie verschließen sich der Eindeutigkeit. In dieser Haltung liegt ein stiller 
Widerstand gegen eine allzu konsumierbare Bildkultur. 

Der französische Philosoph Jacques Rancière spricht in seinem Werk von der „Emanzipation des 
Betrachters“. Gemeint ist damit die Idee, dass der Rezipient nicht länger passiv konsumieren soll, 
sondern selbst aktiv Deutung hervorbringt – im Dialog mit dem Werk, aus der eigenen Erfahrung 
heraus, auf Basis eigener Assoziationen und Resonanzen. 

Die Malerei von Burkhard Dierks ermöglicht genau das. Sie verlangt nicht, sie schlägt nichts vor, sie 
lädt ein. Die Betrachtenden werden zu Ko-Produzent:innen der Bedeutung. Und das Bild – einst als 
„Fenster zur Welt“ verstanden – wird hier zum Spiegel des eigenen Sehens. 

(4. Das Unvorhergesehene als ästhetisches Prinzip) 

Was also ist das „Unvorhergesehene“, von dem der Ausstellungstitel spricht? Ist es der Zufall im 
Schaffensprozess? Das Unerwartete in der Rezeption? Oder gar ein Verweis auf die fundamentale 
Ungewissheit, die jedem kreativen Akt innewohnt? 

Das Unvorhergesehene steht hier nicht für Beliebigkeit, sondern für eine Form ästhetischer 
Offenheit, die sich jeder Erwartung entzieht. Es bezeichnet eine Zone, in der etwas geschehen kann, 
das nicht planbar, aber auch nicht völlig ungerichtet ist. Eine produktive Unsicherheit, die sowohl im 
Entstehungsprozess als auch in der Wahrnehmung Raum bekommt. 

Dierks’ Werk ist damit ein Plädoyer für die Relevanz des Ungeplanten. In einer Gegenwart, die 
zunehmend von algorithmischer Vorhersehbarkeit geprägt ist, ist dies kein geringer Anspruch. 
Vielleicht ist das Unvorhergesehene heute genau das, was Kunst zu leisten vermag: einen Raum zu 
öffnen, in dem Nichtwissen nicht als Defizit erscheint, sondern als Potenzial. 

(5. Kunst als Resonanzraum) 

So verstanden, ist die Ausstellung „Unvorhergesehenes“ auch ein Resonanzraum. Nicht im Sinne 
eines Echo-Korridors bereits bekannter Muster, sondern als ein Raum, der etwas in Schwingung 
bringt: individuell, sinnlich, gedanklich. Ein Raum, in dem Wahrnehmung nicht bloß Abbild ist, 
sondern produktiv, schöpferisch und eigenständig. 

Es geht also nicht nur darum, „etwas zu sehen“, sondern darum, sich sehen zu lassen – von einem 
Werk, das in seiner Schwebe, in seiner Unabschließbarkeit einen Horizont öffnet. Einen Horizont, der 
nicht in erster Linie durch die Absichten des Künstlers definiert ist, sondern durch die Möglichkeit der 
Begegnung. 

(6. Schluss) 

Vielleicht liegt gerade in dieser Öffnung und Offenheit, in diesem feinen Gleichgewicht zwischen 
Form und Auflösung, zwischen Prozess und Ergebnis, zwischen Kontrolle und Zufall, das Besondere 



dieser Malerei. Und vielleicht liegt in dieser Offenheit gegenüber dem Unvorhergesehenen nicht nur 
ein künstlerisches Prinzip, sondern auch ein Impuls, der über die Kunst hinausweist. 

Wir leben in einer Zeit, in der sich Gewissheiten verschieben, Ordnungen ins Wanken geraten und 
Zukunft zunehmend als unsicher empfunden wird. Inmitten dieser Unruhe ist es womöglich genau 
diese Haltung - das Zulassen, das Aushalten, das produktive Offenbleiben - die uns nicht nur 
ästhetisch, sondern auch gesellschaftlich weiterführt. 

Die Kunst von Burkhard Dierks lehrt uns dabei kein fertiges Modell. Aber sie lädt uns ein, mit einem 
anderen Blick auf das Unvorhergesehene zu reagieren. Nicht mit Abwehr, sondern mit 
Aufmerksamkeit. Mit der Bereitschaft, uns auf Prozesse einzulassen, deren Ergebnis nicht schon 
feststeht und diese aktiv mitzugestalten. 

Ich danke Ihnen für Ihre Aufmerksamkeit und wünsche Ihnen viel Spaß und einen offenen Blick. 

Vielen Dank 


