
F.  Wat is de materie waarin je werkt?
N. Mijn praktijk bevindt zich in Den Haag. De ruimte 

van mijn atelier, dat ik liever mijn praktijk noem, 
bestaat uit twee delen. Er is een entresol gemaakt voor 
schrijven, onderzoek, uitpluizen, internet, reflectie en 
archivering etc. Beneden heb ik meer een werkruimte. 
Ik heb een soort schriftje, net zo groot als een pas-
poort, waar ik key elements van en voor een werk in zet. 
Ik heb mezelf aangeleerd de visualisatie van een idee 
te reduceren tot twee zinnen en een paar krabbeltjes, 
om zo alleen maar de vonk van dat idee op papier te 
kunnen zetten. Sommige van deze visualisaties werk 
ik later uit in de bovenverdieping. 

In een later stadium breng ik een paar van deze 
uitgewerkte ideeën mee naar beneden. Welke dat zijn 
hangt af van het moment, van waar ik zin in heb en 
van het belang met betrekking tot een aankomende 
expositie of een bepaalde ruimte of project. Vaak 
vraagt het werk zelf de aandacht om naar beneden te 
mogen. Ik probeer dan te luisteren. Zo gaan we dan 
‘samen’ beneden aan de slag. 

F.  Is beneden meer voor impulsen, voor spontaniteit, 
en boven voor reflectie?

N. Die schijn wek ik wel op, maar in realiteit doe ik bene-
den eigenlijk hetzelfde als boven. Alleen probeer ik 
beneden de gevonden impulsen, spontaniteit, reflectie 
etc. te gebruiken in relatie tot de gekozen materialen 
en het idee. Dan moeten de materialen bijvoorbeeld de 
zin die ik wil gebruiken of een concept dat ik wil toe-
passen kunnen dragen. Ik maak in mijn praktijkruim-
te niet in één keer een groot fysiek gebaar. Ik moet 
kunnen blijven luisteren. Ik begin vaak klein door 
elementen van de materialen samen te stellen en te 
kijken of het wel wil werken. Het zijn eigenlijk testjes 
en proe!es van het concept. Deze komen dan in relatie 
te staan met fysieke materialen maar dan nog zo gere-
duceerd en timide als de eerste premature ideeën uit 
mijn kleine zwarte notitieboekje. Uiteindelijk kies ik 
dan het werk uit wat zich volledig mag ontwikkelen. 
Dat kan een tentoonstelling, de opmaak van een blad-
zijde in een boek of een handeling in de nacht zijn. Als 
je goed kijkt en luistert merk je welk werk er voor 
klaar is. In eerste instantie zonder hier direct een 
materialisatie aan te koppelen. Dat komt later wel. 
Wat je hierdoor opbouwt is een bepaald vermogen tot 
kijken, onderzoek en interactie met verschillende 
conceptuele en materiële condities. Deze pas ik ook 
verder toe, in andere werken of werkprocessen. Zo 
tekent zich een visuele taal af.

F.  Ik denk aan ‘geregisseerde sublimiteit’: je speelt 
met tekstjes waarin elementen tot een proefop-
stelling komen, maar er zit ook poëzie in. Er zit iets 
conceptueels in, terwijl je werk meer over materi-
aal gaat, andersoortige poëzie en conceptualiteit.. 
Wanneer komen tekst en ruimte samen?

N. Er zijn drie verschillende situaties waarin ik tot nu toe 

tekst binnen mijn werk heb gebruikt: waar tekst inte-
graal onderdeel van het werk is, waar tekst werk 
bewust maakt en waar tekst louter titel is van een 
werk.

Waar tekst integraal in een werk zit komt de rela-
tie intuïtief, bijvoorbeeld: waar bevind ik me, waar 
bevindt zich mijn idee, wat is de consequentie hier-
van, hoe gaat het van idee naar gevolg? Dat zijn vragen 
die ik mezelf stel, die uiteindelijk een zin of stukken 
tekst vormen die dan sterk op zichzelf staan. “Try to 
deal with tomorrow’s conceptual consequences”, bij-
voorbeeld, is self-containing. Het resoneert zo sterk op 
zichzelf, dat het eigenlijk alleen materie nodig heeft, 
een eigen plek, wellicht een lichaam...

F.  Dat het ook buiten jou kan bestaan....
N. Exact, dat het op zichzelf kan staan, dat jij en anderen 

het ook kunnen ‘zien’, dat je het kan lezen door en in 
een bepaald materiaal. De zin is ontstaan, moet er uit, 
moet een plek krijgen. Hoe kun je de zin gebruiken en 
materialiseren, zodanig dat hij een eigen ding wordt? 
Om de zin slechts op een vel papier te schrijven gaat 
niet werken. Het vel draagt dan alleen de zin en de zin 
is niet echt een onderdeel van het papier....dat moet 
net een stap verder: hoe kan de zin in het materiaal 
zakken? Als het er echt in zakt, wat kan het zeggen en 
wat voor kleur moet het dan worden? En als het een 
kleur heeft, heeft het een bepaalde emotie, wat voor 
emotie moet ik dan kiezen? En kleur bestaat eigenlijk 
uit kleuren die je niet ziet, allemaal karakteristieken. 
Dit zijn allemaal vragen die in me opkomen. Soms 
duurt het jaren voor ik een zin of een idee met een 
materiële uiting kan matchen. Tijd speelt hier helemaal 
geen rol in, die loopt gewoon mee.

Ik moet een vorm vinden om achter de zin te kun-
nen kijken waarmee dezelfde woorden opnieuw 
gelezen kunnen worden. Daar ligt de kracht, denk ik. 
Uiteindelijk heb ik een vorm gevonden. Ik heb woor-
den met zwarte viltstift geschreven op papier en daar 
water in laten trekken waardoor de zwarte kleur zich 
ontleedde in de diverse kleuren waar deze uit bestond. 
Hierdoor kwam niet alleen het aura van de woor-
den los, ook integreerde de zin zich door de gebruikte 
materialen in het object.

De tweede situatie die ik noemde, is waar tekst 
bewust maakt, zoals met de button waar op staat “We 
share air”, die tijdens de expositie werd uitgedeeld. De 
message zit in wat het omvat, dat triggert die button: de 
ruimte, de lucht tussen de mensen.  Sommige teksten 
hoor je in een werk, zoals de tot paars geknede bal, 
waar een koptelefoon aan hangt. Als je die op zet hoor 
je iemand heel fysiek de tekst “red-blue-red” zeggen, 
waarmee je hoort hoe de van origine blauw/rode bal 
tot paars wordt gekneed. Een fysieke emotionele kant 
van kleur is moeilijk te vatten en op deze manier kom 
je er toch een beetje bij.

De derde situatie is de klassieke titel bij een werk. 

F.  Soms is het of jij je verplaatst in de kleuren, in 
materie, maar soms is het ook of jij de materie zich 
laat verplaatsen in jou....

N. Absoluut. Uiteindelijk gaat het er om waar je de prio-
riteit legt. Wanneer ik me ondergeschikt moet maken 
aan materie is dat geen probleem, ik wil me er door 
laten leiden. Wanneer ik materie op organische wijze 
in een bepaalde positie wil krijgen en daar veel geduld 
voor moet opbrengen, dan doe ik dat. Zo stond ik vorig 
jaar ’s nachts om de drie uur op om water op canvas te 
sprayen. Of ik probeer mezelf fysiek aan een emotie 
van een kleur over te geven. Ik zoog bijvoorbeeld 
zoveel mogelijk lucht in terwijl ik het woord “black” 
zei, om zo het absolute vermogen van zwart en de 
zwarte schaduw in mijn mondholte tastbaar te 
maken. Of ik probeerde in gesproken woorden de travel 
te ervaren vanuit blauw en rood naar paars. En hope-
lijk uiteindelijk dit te kunnen isoleren in een uiting 
waar anderen ook iets van kunnen meekrijgen. Soms 
is de uiting zo eenvoudig dat er een do it yourself 
impuls vanuit gaat.

F.  Het subject, de kunstenaar/denker Navid Nuur, 
komt samen met het object. Het zijn van Navid in 
de wereld is ook min of meer do it yourself.

N. Ik hoop dat mensen zich deels in mijn taal- en mate-
riaalgebruik herkennen. Omdat ik het belangrijk vind 
dat mijn werk visueel te herleiden is, ben ik niet zo 
hightech in mijn materiaalkeuze. Naar mijn idee is 
het niet zo dat Navid Nuur een systeem van kijken is: 
ik laat alleen toe wat ik ook daadwerkelijk doorvoel. Er 
is wel een code, maar die zit meer in de manier van 
denken dan in de uiterlijke vorm.

F.  Is het dan als bij homeopathie, dat er elementen 
zijn die gevoelens triggeren? Is jouw kernachtige 
representatie vergelijkbaar met de voorwaardelijke 
aanwezigheid van kernelementen in een homeopa-
tisch middel?

N. Ik probeer een ervaring volledig te reduceren tot dat 
beetje wat ik nodig heb om voor mezelf duidelijkheid 
te creëren. Als kind had ik daar meer last van, maar nu 
als kunstenaar kan je daar vorm aan geven. Zoals ik 
door dyslexie moeilijk lees, zie ik woorden als vorm, 
wat juist extra informatie oplevert. 

F.  Gaat je werk primair over een relatie met materie 
of speelt de kunstcontext ook een grote rol?

N. Nee, die primaire objectieve relatie maakt juist dat je 
met je werk beter kan omgaan, omdat je er al zo gevoe-
lig voor bent. Beeldende kunst is een bijzondere con-
text, waar een bepaalde concentratie vrij komt, die 
nooit echte regels heeft, die per tijdsperiode en macht-
hebber en plek op aarde constant verandert. Het is 
eigenlijk de enige plek waar een individu zijn eigen 
regels kan bepalen in relatie tot de wereld, waar je 
anderen in kunt meenemen. Daarvoor is het domein 
beeldende kunst heel erg belangrijk, de handelingen 

brengen  je naar binnen, daar waar de concentratie zit. 

F.  Voor je recente solo expositie in Stroom Den Haag 
bracht je alle mogelijke handelingen...

N. Inderdaad. Ik heb me van het begin, van de uitnodi-
gingskaart op de deurmat, tot de laatste dag van de 
a"ouw van de expositie, afgevraagd hoe ik dat kon 
incorporeren in mijn concept. Ik kon een site specific 
werk maken: één ding, één conditie, een soort tussen-
vorm. Maar ik heb er voor gekozen het werk dat ik heb, 
wat min of meer interlinked is, in elkaar te schuiven en 
te laten integreren met nieuw werk waarbij boven-
dien een relatie tussen mijn werken en het gebouw 
ontstond. Ik wilde mijn benadering, mijn ideevorming 
duidelijk maken, zowel in de vorm van individuele 
werken, als van het totaal concept.

F.  Ik had het gevoel dat de manier van inrichting, de 
individuele werken als een soort web samentrok. 
Door de inrichting kwam alles samen, maar voor 
mij stonden alle werken toch op zichzelf…

N. Dat was ook de bedoeling: als individuele vorm, maar 
ook elkaar aanvullend: intimiteit, openheid. Zelfs de 
uitnodigingskaart die iedereen thuis kreeg was een 
destillaat van het totaal concept. 

F.  Het is ook alsof je in ‘de ziel’ van het materiaal wil 
kijken...

N. Kijken doe je met je ogen, met je neus, met je handen, 
door andermans ideeën; ervaren gebeurt in heel ver-
scheidene vormen. Je loopt niet in de tentoonstelling 
maar je wordt onderdeel van de tentoonstelling.

F.  Het is alsof je zenuwen door woekeren, als schim-
mels in de ruimte: het is een heel fysieke ervaring, 
die je moet toelaten...

N. Zeker. Een van mijn vroegste ervaringen op dit vlak 
was tijdens het skateboarden, wat ik vroeger veel deed. 
Via je skateboard laat je de stad op een andere manier 
toe. Je wordt een onderdeel van de stad. Je begrijpt 
haar meer multidimensionaal. 

F.  Is je dyslexie een vergelijkbare tool, namelijk een 
die een andere benadering van ruimte en beeld 
creëert. De ruimte krijgt een ander gezicht en 
expressie...

N. Inderdaad.

Freek Lomme is werkzaam als curator en schrijver. Hij is o.a. 
directeur van Onomatopee (www.onomatopee.net), curator 
van your-space in het Van Abbemuseum en redacteur van De 
Kantlijn. Zijn dichtbundel ‘Het streven naar lineairiteit’ ver-
scheen bij uitgeverij Voetnoot.

Materie in materialisatie.
Navid Nuur en Freek Lomme spreken over de totstandkoming van Navid’s kunst.

F: What matter do you use in your work?
N: My practice is situated in The Hague, close to the 

centre. My studio space which I prefer to call my prac-
tice consists of two parts. There is a mezzanine for 
writing, research, unravelling, internet, reflection, 
archiving etc. Downstairs I have a working space. I 
have a kind of notebook the size of a passport where I 
put key elements of and for a work. I taught myself to 
reduce the visualization of an idea to two sentences 
and a few scribbles to put only the spark of that idea 
on paper. Some of these visualizations I work out later 
on the upper floor.

   At a later stage I take some of these ideas I worked 
out downstairs. Which ones these are depends on the 
moment, on what I feel like doing and on the impor-
tance with regard to an upcoming exhibition or a 
specific space or project. Often the work itself requests 
the attention to be taken downstairs. In those cases I 
try to listen. Thus we go to work downstairs ‘together’. 

F: Is downstairs more for impulses, spontaneity, and 
upstairs for reflection?

N: I do create that pretence, but actually I do the same 
downstairs and upstairs. The only thing is that down-
stairs I try to use the discovered impulses, spontane-
ity, reflection etc. to use in relation to the chosen 
materials and the idea. Then the materials must be 
able to for instance carry the sense I want to use or a 
concept I want to apply. In my practice space I don’t 
make a big physical gesture in one movement. I have 
to be able to go on listening. I often start small by 
putting together elements of the materials and find-
ing out whether it will work. These are actually small 
tests and trials with regard to the concept. These then 
obtain a relationship to concrete materials but still as 
reductive and timid as the first premature ideas from 
my little black notebook. Eventually I select the work 
that will be allowed to develop itself completely. This 
can be an exhibition, the lay-out of a page in a book or 
an act in the night. If you look and listen well you 
notice which work is ready for it. In the first instance 
I do not link this to an immediate materialization. 
That will come later. Thus I build up a certain ability 
to see, research and interact with di#erent conceptual 
and material conditions. I also use these in other 
works or work processes. In this way a visual language 
comes into being.

F: I think of ‘directed sublimity’: you play with little 
texts in which elements reach a trial arrangement 
but there is also poetry in it. There is something 
conceptual here while your work is more about 
materials, another kind of poetry and conceptual-
ity. When do text and space come together?

N: Up till now I have used text in my work in three dif-
ferent situations: as an integral part of the work, in 
making work aware and just as a title for a work. 

When text is integral to a work the relation origi-

nates intuitively: where am I, where is my idea, what 
is the consequence of it, how does it evolve from idea 
to result? These are questions I ask myself and which 
eventually constitute forms that are quite independ-
ent. “Try to deal with tomorrow’s conceptual conse-
quences”, for instance, is self-containing. It resonates so 
strongly in itself that it only needs matter, a space of 
its own, maybe a body…

F: That it can also exist outside you…
N: Exactly, that it can stand on its own legs, that you and 

others can ‘see’ it as well, that you can read it through 
and in a certain material. The sentence has come into 
being and it must get out, get its own place. How can 
you use and materialize the sentence in such a way 
that it becomes a thing in itself? Just writing the sen-
tence on a sheet of paper isn’t going to work. Then the 
sheet only carries the sentence and the sentence isn’t 
really part of the sheet… it has to go one step further: 
how can the sentence sink into the material? When it 
really sinks in what can it say and what colour does it 
need to have? And when it has a colour does it have a 
certain emotion, what emotion should I choose? And 
colour really consists of colours you don’t see, all char-
acteristics. These are all questions that occur to me. 
Sometimes it takes me years to be able to match a sen-
tence or an idea with a material expression. Time 
doesn’t play any part in this, times just comes along.

To be able to look behind the sentence I need to 
find a form with which the same words can be read 
again. That’s where the strength is, I think. Eventually 
I find a form. I wrote words with a black felt-tip pen 
on paper and let water soak into it causing the black 
colour to dissect in the various colours it consisted of. 
In this way not only was the words’ aura released, the 
sentence also integrated into the materials used in 
the object. 

The second situation I mentioned is where text 
produces awareness as is the case with the button 
that says “We share air” and which was distributed 
during the exhibition. The message is in what encom-
passes it, that triggers the button: the space, the air 
between people. Some texts you hear in a work, like 
the ball kneaded to purple from which earphones are 
hanging. When you put these on you hear someone 
speaking the text “red-blue-red” in a very physical 
way and you hear the originally blue-red ball being 
kneaded until it’s purple. A physically emotional 
aspect of colour is hard to grasp and in this way you 
come somewhat close.

The third situation is the standard title of a work. 

F: Sometimes it’s as if you move into the colours, into 
matter, but on the other hand sometimes you seem 
to let the matter move into you…

N: Absolutely. In the end it’s about where you put your 
priorities. When I have to subordinate myself to mat-
ter that’s not a problem, I want to let me be guided by 

it. When I have to put matter in a certain position in 
an organic way and have to muster a lot of patience 
for it, I’ll do that. Last year for instance I got up at 
night every three hours to spray water on canvas. Or I 
try to surrender myself physically to a colour’s emo-
tion. When I said the word “black”, for instance, I 
sucked in as much air as possible to make the abso-
lute potential of black and the black shadow in my 
oral cavity tangible. Or I tried to experience in spoken 
words the travel from blue and red to purple. And 
hopefully to eventually isolate this in an expression 
where others can experience something of it as well. 
Sometimes the expression is so simple that it ema-
nates a do it yourself impulse. 

F: The subject, the artist/thinker Navid Nuur, merges 
with the object. Being Navid in the world is also 
more or less do it yourself. 

N: I hope that people recognize themselves partly in my 
use of language and material. Because it’s important 
to me that my work is reducible in a visual way I’m 
not very hi-tech in my choice of materials. I feel that 
Navid Nuur is not a way of looking: I only tolerate 
what I actually feel intensely. There is a code, but rath-
er in the way of thinking than in the outward 
appearance. 

F: Is it like homeopathy, where elements trigger feel-
ings? Is your concise representation comparable 
with the conditional presence of core elements in a 
homeopathic medicine? 

N: I try to reduce my experience completely to that little 
bit I need to create clarity for myself. As a child this 
gave me more trouble but now as an artist I can give it 
form. In the same way, as I have trouble reading 
because of being dyslectic, I see words as form which 
actually provides more information. 

F: Is your work primarily about a relation to matter or 
does the art context play a big part as well?

N: No, that primarily objective relation allows you to deal 
better with your work because you’re already so sensi-
tive to it.  Visual art is a special context where a cer-
tain concentration is released which never has real 
rules and changes constantly with time, leader and 
place on earth. In fact it’s the only place where an 
individual can determine his own rules in relation to 
the world, where you can take others with you. There-
fore the domain of visual art is very important, the 
actions take you inside to where the concentration is. 

F: For your recent exhibition at Stroom Den Haag 
 you took all kinds of actions…

N: Indeed. Right from the beginning, from the invitation 
card on the doormat to the last day of dismantling the 
exhibition I wondered how I could incorporate that in 
my concept. I could make a site specific work: one 
thing, one condition, a kind of intermediate form. But 

I opted for having the works I have which are more or 
less interlinked, slide into each other and integrating it 
into new work which furthermore caused a relation-
ship between my works and the building. I wanted to 
explain my approach, my conceptual development, 
both with regard to individual works as to the totality 
of the concept. 

F: I felt that the way of the show was arranged pulled 
the individual works together like a kind of web. 
The arrangement caused everything to come 
together but for me all the works were still inde-
pendent of each other.

N: That was the intention: individual forms that were 
complementing each other as well: intimacy, open-
ness. Even the invitation card everybody received at 
home was a distillate of the total concept. 

F: It’s also as if you want to look into ‘the soul’ of the 
material… 

N: You look with your eyes, with your nose, with your 
hands, through other people’s ideas; perception occurs 
in various forms. You don’t walk in the exhibition but 
you become part of it.

F: It is as if your nerves proliferate on and on, like 
moulds in the space: it’s a very physical experience 
which you must allow. 

N: Sure. One of my earliest experiences in this field was 
while skateboarding, which I used to do a lot. Through 
your skateboard you admit the city in a totally di#er-
ent way. You become a part of the city. You understand 
it in a more multidimensional way.

F: Is your dyslexia a comparable tool which creates a 
di!erent approach of space and image? The space 
gets a di!erent face and expression…

N: Yes, indeed. 

Freek Lomme is a curator and author. Among other things he 
is the director of Onomatopee (www.onomatopee.nl), a cura-
tor of your-space in the Van Abbemuseum and editor of De 
Kantlijn. His collection of poems ‘Het streven naar lineariteit’ 
(‘Pursuing Linearity’) was published by Voetnoot. 
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Matter materializing
Navid Nuur and Freek Lomme talk about the realization of Navid’s art.
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