Try again, fail again, fail better

Het kunstenaarschap van Hilde Overbergh is van een bijzondere soort. Ze vertrekt vanuit de
schilderkunst, maar daarbij moeten we vooral niet meer denken aan een schildersezel, een spieraam,
penselen en tubes verf. Wat zij maakt zijn geen klassieke schilderijen maar schilderkunstige beelden
en hoe die tot stand komen? Dat kan op de meest verschillende manieren, en vooral heel
onconventioneel. Bij Hilde Overbergh staat niets van tevoren vast, haar kunst is fluide en altijd in
beweging.

Er is wel een strategie. En die begint bij de overgave aan wat zich aandient in de alledaagse wereld
om haar heen. Op straat, onder de planken van het tuinterras, in de hoek van haar atelier, in een
afvalcontainer, overal waar ze loopt valt haar oog op dingen die er niet meer toe doen, die
achtergelaten of weggegooid zijn, zo maar, omdat ze niet meer bruikbaar zijn, kapot, versleten,
verloren. Dat kunnen aan elkaar geplakte en gescheurde affiches zijn, een stoelpoot, een stuk foam,
een lap stof, een snoeppapiertje, een scharnier. Wat het ook allemaal kan zijn, de dingen hebben hoe
dan ook hun oude functie verloren. Ze zijn ‘gewoon’ weer materiaal geworden, zonder functie, zonder
economische waarde. Weerloos en open, wachtend op niks. En dan worden ze interessant voor haar.
Ineens kan ze in die dingen een potentie zien, het begin van een nieuw beeld. Uit wat weggegooid is,
wordt iets nieuws geboren, aan de hand van de kunstenaar die in de ordeloosheid van wat was
kansen ziet om tot een nieuw beeld te komen, met een eigen orde en een eigen logica.

Een strategie die vertrekt vanuit het toeval.

Een voorbeeld daarvan is “Sand, Drill, Scratch”, een werk uit 2025. In een container met bouwafval
vond ze een aluminiumplaat met sporen van bewerking. Klinknagels, boorgaten, een scharnier en aan
de linkerkant is er een stuk weggesneden, interessant niet om wat weggesneden is maar om de
leegte die overblijft: een tegenvorm die het beeld openlegt en de rechte, mathematische lijn
doorbreekt. Zoiets komt op haar pad, en omdat ze zo kan kijken ziet ze ineens de beeldende kracht
ervan. Maar zoeken doet ze niet. Pas als ze het gevonden (en gezien) heeft, weet ze wat ze zocht. En
gaat het mee naar het atelier waar ze de kansen benut en met een paar ingrepen een nieuw beeld
maakt van wat ooit een weggegooide, ‘waardeloze’ plaat was.

Dat is wat het oog van de kunstenaar bijzonder maakt.

In haar schilderkunstige praktijk begint ze nooit met een blanco doek dat vanuit het volkomen niets
een wereld in verf kan worden. Integendeel, zij begint altijd met iets wat al bestaat, met een historie
die zichtbaar is in gebruikssporen die een eigen verhaal vertellen. Ze kijkt goed om zich heen en wat
haar zo in de schoot geworpen wordt, omarmt ze en vervolgens gaat ze het gevecht aan. Alsof ze het
al bestaande moet temmen en onderwerpen aan de wetten van het beeld dat haar langzaam maar
zeker voor de ogen komt. De beeldpotentie van gevonden materiaal zien is één ding, maar al die
bestaande sporen met elkaar confronteren en verbinden tot er een nieuw en autonoom beeld groeit
dat is pas het echte gevecht. En dat vraagt ingrepen en wendingen, dat vraagt weghalen,
losscheuren, knippen, snijden, dat vraagt ook wachten en wegleggen, en soms ook weggooien en
opnieuw beginnen. Om het met een citaat van Samuel Beckett te zeggen: “Try again, fail again, fail
better.”

Het zinderende, stralende werk “In the Heart of the Matter’ (2023-2025) is exemplarisch voor dat
intensieve proces waarin een werk tot stand komt. Het begon met een grote lap vlaggenstof die ze
tegenkwam in een tweedehandszaak waar overschotten van bedrijven terechtkomen. Die
combineerde ze met een heel dunne gordijnstof, beide stoffen in heel uitgesproken kleuren als geel en
oranje. In die lappen stof herkent ze de transparantie die ze bewondert in de schilderijen van de



Duitse kunstenaar Sigmar Polke, ook een kunstenaar die de beeldende kracht van textiel gebruikt. Ze
zag die stoffen onmiddellijk als lagen verf die een schilderkunstig beeld kunnen worden, lagen die ook
weer afgescheurd of verknipt kunnen worden zoals een schilder verflagen kan wegschrapen. Zo’n
proces van weghalen, toevoegen, overschilderen, verschuiven, lostrekken is een weg van
componeren, net zo lang tot er een beeld ontstaat dat volkomen autonoom is. Want laat dat duidelijk
zijn: een werk van Hilde Overbergh mag nooit esthetisch worden, en ook geen verhaal. Het mag nooit
gaan lijken op iets wat wij zouden kunnen herkennen in de wereld om ons heen. Niets bij haar is wat
het lijkt. En als een werk tijdens het proces toch een afbeelding dreigt te worden in plaats van een
autonoom beeld, dan moet het weg. Compromisloos en zonder aarzeling. Want een herkenbare
afbeelding is concreet en met woorden benoembaar, en dat is voor haar stilstand. Een werk mag ook
nooit helemaal af zijn. Een werk van Hilde Overbergh is in zichzelf een proces, een staat van wording
die ze tot een volwaardig werk benoemt viak voordat het voltooid is.

Niks is bij haar helemaal in woorden te vatten. Alles is open, alles is in beweging. Dat geldt haar
manier van kijken, haar manier van werken die een gesublimeerde vorm van proberen en falen is, dat
geldt ook het resultaat van dat intensieve maakproces. Is het een schilderij, een print, een installatie,
een collage, een sculptuur? Die frames doen er voor haar helemaal niet toe. Waar beweging is zijn
geen grenzen. Als het maar een beeld oplevert dat op eigen benen kan staan, een hybride beeld,
maar wel altijd schilderkunstig.
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