Boeddhisme en performance Kunst
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Rirkrit Tiravanija om een alternatieve manier van leven binnen de Westerse maatschappij te vinden.
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Inleiding

Sinds de jaren negentig van de 20ste eeuw wordt het boeddhisme steeds populairder in de Westerse
wereld en deze trend is steeds vaker terug te zien binnen de samenleving. Zo wordt op elke eerste
woensdagochtend van de maand in the Museum of Modern art in New York City (MoMA) een
meditatiesessie gegeven door de boeddhistische monnik Bhante Suddhaso.! Hierbij worden de
deelnemers weggeleid van de dagelijkse afleidingen en technologieén naar een wereld van stilte en
inspiratie. Volgens het museum is dit de eerste in een reeks evenementen die georganiseerd worden
om de drukke New Yorker rustiger aan te laten doen. Volgens Giovanna Maselli, medeoprichter van
een organisatie die meditatiesessies organiseert op de drukste plekken van New York genaamd
Buddhist Insights, brengt kunst mensen uit alle lagen van de samenleving met diverse spirituele
achtergronden samen en kan het aanbieden van meditatie in de context van een groot museum de
harten van vele mensen raken. Kunst kan helpen om de geest voor te bereiden op het diepgaande
transformatie potentieel van boeddhistische meditatie. Het kan daarnaast een hulpmiddel zijn om de
geest open te stellen voor onmiddellijke ervaringen zonder oordeel en kan leiden tot stilte in het
vinden van ons eigen zijn.

Kunst is een constellatie van ideeén waarin men gelooft omdat zij geloven in datgene dat
kunst met ze kan doen, wat het kan betekenen voor de cultuur of zelfs voor een maatschappij. In
zijn essay De Mythe van het Kunstenaarschap stelt Camiel van Winkel dat men in kunst gelooft
omdat men daar in wil geloven. Ideeén over het kunstenaarschap impliceren volgens hem
overtuigingen over het maatschappelijke en culturele belang van kunst, waarbij de grondslag ligt in
de bijzondere aard van het kunstenaarschap. De kunstenaar is iemand die midden in zijn tijd staat,
de geest van die tijd incorporeert en door sociale en burgerlijke conventies heen breekt.2 Dit idee
van de kunstenaar suggereert dat zijn rol het letterlijk oversteken is van grenzen, zowel de
symbolische als concrete, die de samenleving ordenen en indelen. Hij kijkt hierbij met een kritische
blik naar de maatschappij van zijn tijd en weet symboliek op een juiste manier te verwerken in zijn
kunst om de sociaal geconstrueerde grenzen uit te dagen. Hierbij is het zijn taak om de heersende
ideologie te destabiliseren en een nieuwe vorm van (samen)leven te ontwikkelen.?

Een terugkomend thema binnen de kunst in de 20ste eeuw is de kritiek op het kapitalisme,
de heersende ideologie in deze tijd. Het laatkapitalisme (de vorm van kapitalisme na de
wereldoorlogen) kende in de naoorlogse periode een aanzienlijke groei wanneer de economie in de
Westerse wereld weer opbloeide. Maar dit stelsel dat gebaseerd is op winst, bezit en individualisme
kreeg al snel tegenhangers. Rond de jaren zestig ontstond er onder de jongere generaties onvrede
met dit systeem en ook in de kunst werd de kritiek snel zichtbaar. Zo vormde zich in Engeland al in
1956 de Pop Art als een reactie op de consumptiemaatschappij die na de tweede wereld oorlog
ontstond. De overvloed van nieuwe producten, afbeeldingen en visuele stimulatie die door de
massa-industrie geproduceerd werden vormden de inspiratiebron van een hoop nieuwe thema’s en
technieken voor een nieuwe generatie kunstenaars waarbij advertenties, aanplakborden, kranten,
beelden van televisie en uit bioscopen gerecycled werden. Voor de kunstenaars was het van belang
bewustzijn te creéren over de gevaren die inherent verbonden zijn met een pop-cultuur, waarbij de
werkelijkheid getransformeerd werd in een illusionair beeld van een wereld die mooier, perfecter en
verleidelijker werd afgebeeld dan ze eigenlijk is. De Pop-Art kunstenaars uit Amerika probeerden
duidelijk politiek commentaar te vermijden en hun werken waren dan ook minder didactisch dan de

I Kamps, “Buddhist monk to lead meditation at New York’s Museum of Modern Art”. Website Lion’s Roar.
2 Winkel, De mythe van het kunstenaarschap, 11.

3 Gazatambide-Fernandez, “The Artist in Society,” 245.
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Europese kunstenaars. Deze Europese versie van de Pop Art, ook wel Nouveau Réalisme of Nieuw
Realisme genoemd, was aanzienlijk meer uitgesproken in zijn kritiek op het consumentisme en de
wegwerpmaatschappij.* De kunstenaars wilden kunst en leven hierbij verenigen en vanuit deze
idee€n ontstonden de zogeheten Happenings.> Deze performances hadden als doel om een directe,
spontane deelname van het publiek te bewerkstelligen aan een vorm van groepscommunicatie.
Volgens Kaprow, die de allereerste Happening opvoerde in 1959, hielden ze de grens tussen kunst
en leven zo vloeibaar en onduidelijk mogelijk waarbij de Happenings meer een levenshouding dan
een kunststroming omvatten.® Happenings konden voorkomen in de supermarkt, op de snelweg of
in de keuken van een vriend, ze werden uitgevoerd zonder repetitie of publiek, waardoor deze
kunstvorm eerder leek op een scene uit het dagelijks leven.” Hierbij werd de houding van de
deelnemer tegenover het leven veranderd op een apoliticke manier, waarbij het kritisch bewustzijn
werd geconfronteerd met het vervreemde bestaan in de kapitalistische samenleving tijdens het
uitvoeren van alledaagse bezigheden. Happenings werden gezien als een methode om sociale
verandering teweeg te brengen waarbij de bevolking op een andere manier bereikt kon worden dan
via het politieke podium. De vervreemdende ervaring van het zelf in de kapitalistische wereld werd
getransformeerd in een zelfrealisering door onbeperkte creativiteit in een klasseloze samenleving
waarbij kunst en leven één zijn. Jean-Jacques Lebel, een Happening kunstenaar, schrijft in een brief
aan Wolf Vostell, een belangrijke pionier binnen deze kunststroming: “Er is werklijk geen scheiding
meer tussen kunst en leven: het permanente creatieve proces van leven als kunst neemt een vorm
aan op massa-basis en is een collectieve beweging geworden.”® Happening kunstenaars hoopten
door middel van hun kunst de samenleving te revolutioneren waarbij kunst en leven uiteindelijk één
Zou zijn.

Onder leiding van Guy Debord manifesteerde zich rond dezelfde tijd in Europa een
groep denkers en kunstenaars genaamd de Situationist International, ofwel de Internationale
Situationisten. Zij bestonden van 1957 tot 1972 en hingen voornamelijk linkse, zelf-anarchistische
idee€n aan. Ze waren tegen conventionele culturele waarden, verafschuwden het consumentisme
waarbij ze elke vorm van het fabriceren van een object meden. Door middel van acties en grappen
gericht op de onthulling van onderliggende tegenstellingen, ongelijkheden en hypocrisie van het
Westers kapitalisme probeerden zij de samenleving te destabiliseren.? Als verlengde hiervan begint
zich in 1962 in New York een nieuwe beweging te vormen onder schilders, beeldhouwers, dichters
en performance kunstenaars die later de naam Fluxus krijgt. Vele kunstenaars binnen deze beweging
haalden hun inspiratie uit de ideeén van de Internationale Situationisten uit Europa. De Fluxus
kunstenaars verzetten zich tegen het idee om kunst en leven te verenigen, omdat deze twee volgens
hen al onscheidbaar waren. Hierbij ontstond het idee om communes op te richten waarmee de kloof
tussen de kunstenaarscommune en de omliggende samenleving overbrugd kon worden. George
Maciunas, gezien als de leider van deze groep, beweerde in een van zijn vele manifesten dat als
men de concrete wereld om zich heen op dezelfde manier kon ervaren als kunst, er geen behoefte
meer aan kunst en kunstenaars zou zijn. Fluxus kunstenaars zagen hun werk als een vorm van
politiek waarbij ze probeerden dogmatische uitspraken te vermijden. Hoewel er geen duidelijke

4 Berhaus. “Happenings in Europe in the ‘60s,” 158-60.
5 Ibid.

6 Sell, “The Avant-Garde of Absorption,” 5.

7 Arnason, History of Modern Art, 466.

8 Berhaus. “Happenings in Europe in the ‘60s,” 159-66.

? Arnason, History of Modern Art, 453.



Fluxus-stijl was, deelden de kunstenaars een argwaan over de rol van kunst als een koopwaar,
waarbij de kapitalistische kunstmarkt een grote rol bijdraagt aan de vercommercialisering van
kunst. Een belangrijk verschil tussen de Happenings en de Fluxus kunst is het gebruik van het
publiek: bij een Happening speelt het publiek een actieve rol in de performance, terwijl een
Fluxusperformance vaak opgevoerd wordt voor een publiek dat geen inbreng heeft.10

Rond 1968 verdwijnen de bovengenoemde kunstvormen grotendeels uit beeld en het lijkt
dan ook meer dan een toevalligheid dat rond dezelfde tijd de eerste tekenen van de opkomende
crisis van het Amerikaans kapitalisme te zien zijn.!! Hierbij maakten de Happenings plaats voor een
nieuwe vorm van performance kunst, waarbij de blik voornamelijk naar binnen gericht wordt en
niet meer focust op de problemen in de samenleving.

Maar dan ontstaat er in de jaren negentig van de 20ste eeuw een nieuwe onvrede met de
kapitalistische wereld, en dit keer niet enkel binnen de avantgardistische kringen. Met de val van de
Berlijnse muur in 1989 wint het kapitalistische Westen van het communisme en kent wederom een
economische bloei, waarbij de consumptiemaatschappij verandert in een diensten- en
informatiemaatschappij. Door de opkomst van het internet is alle benodigde informatie binnen een
aantal muisklikken vindbaar en kan elk denkbaar product binnen een dag geleverd worden: alles is
binnen handbereik. Maar ook nu is er sprake van een tegenbeweging die kritiek uit op de
toegenomen werkdruk en het stressvolle leven dat met de economische bloei gepaard gaat.
Wederom gaat men opzoek naar een alternatieve manier van leven en mede door het internet wordt
het verlangen naar spiritualiteit uit verre culturen steeds populairder. De belangstelling voor yoga,
meditatie en mindfulness neemt sterk toe en met name het boeddhisme krijgt in een korte tijd enorm
veel nieuwe aanhangers binnen de Westerse wereld.

In een steeds hectischer wordende wereld die uitsluitend draait om snel succes en materieel
gewin, zouden het volgens Van Winkel de kunstenaars zijn die de mens stil kan laten staan bij de
dingen om hem heen. 12 Kunstenaars kunnen mensen volgens hem op een andere manier naar hun
omgeving of hun leven laten kijken. Zij kunnen de culturele problematiek in hun tijd verkennen,
aan de kaak stellen en veranderen, en eigenlijk hebben zij dat altijd al gedaan. Kunst confronteert de
beschouwer hierbij met vooroordelen die hij over zichzelf heeft door hem een spiegel voor te
houden. Hierbij is kunst het enige dat nog spontaan en veranderlijk is in een maatschappij waarbij
alles volgens vaste regels en formules verloopt. Binnen dit onderzoek zal Van Winkels idee, dat de
kunstenaar met zijn kunst de problematiek binnen de samenleving reflecteert en de mens hiermee
confronteert, overgenomen worden.

Wanneer aangenomen wordt dat de kunstenaar een spiegel van de maatschappij is, is het te
verwachten dat er een nieuwe vorm van kunst ontstaat als reactie op de ontwikkelingen en de
daarmee gepaard gaande problemen die zich sinds 1990 binnen de samenleving manifesteren.!3
Halverwege de jaren negentig ontstaat er dan ook een type kunst als directe reactie op de virtuele
relaties van de opkomst van het internet en de globalisering van de wereld waarbij er een verlangen
ontstaan is naar fysieke interactie tussen mensen. In 1997 geeft Nicolas Bourriaud zijn gelijknamige
boek Relational Aesthetics uit, waarin hij deze kunstvorm beschrijft als vrijblijvend, interactief en
zonder definitief einde is waardoor het werk bekeken moet worden als een work in progress in

10 Tbid.
11 Sell, “The Avant-Garde of Absorption,” 12.
12 Winkel, De mythe van het kunstenaarschap, 12.

13 De informatie over Relational Aesthetics is ontleend aan: Bourriaud, Relational Aesthetics, 11-31; Bishop,
“Agatonism,” 53-54.
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plaats van een werk dat al voltooid is. Het domein van menselijke interacties en diens sociale
context is hier de belangrijkste inspiratie, waarbij intersubjectieve ontmoetingen tot stand gebracht
worden en de betekenis van het werk collectief ontwikkeld wordt, in plaats van in de
geprivatiseerde ruimte van individuele consumptie. In plaats van een een-op-een relatie tussen
kunstwerk en kijker, is de Relationele kunst gericht op het maken van situaties waarbij de kijkers
niet gebruikt worden als een collectieve, sociale eenheid, maar als een middel om een commune te
creéren, hoe tijdelijk of utopisch deze ook is. Binnen de vele voorgaande kunststromingen die
eveneens kritiek uitten probeerden kunstenaars het kapitalisme te verslaan en de wereld te
veranderen. Deze droom hebben de Relational Aesthetics kunstenaars opgegeven. Er wordt
geprobeerd te accepteren dat kunst geen revolutie zal veroorzaken en zij proberen enkel een manier
van leven binnen deze wereld te vinden. Deze verandering kan volgens Bourriaud in een paar
woorden samengevat worden: “learning to inhabit the world in a better way, instead of trying to
construct it based on a preconceived idea of historical evolution”.!4 Hierbij herhaalt hij dat de rol
van kunstwerken niet langer het creéren van imaginaire en utopische werelden is, maar om
manieren van leven te vinden binnen de bestaande realiteit, om te leren hoe we de bestaande wereld
op een betere manier kunnen bewonen.

In dit onderzoek is gezocht naar kunstenaars die boeddhistische denkbeelden gebruiken om kritiek
te uiten op het kapitalisme en daarbij een alternatieve manier van leven proberen te vinden binnen
de Westerse samenleving. Kunst reageerde 6f op de kapitalistische samenleving, 6f op het
boeddhisme, maar binnen dit onderzoek zocht ik naar kunstenaars die beide in hun kunst verwerkte.
Hoewel de Relational Aesthetic kunstenaars inderdaad kritiek uiten op de gebreken van de
kapitalistische maatschappij zijn er in deze kunststroming weinig invloeden van het boeddhisme
terug te zien. Tijdens mijn onderzoek was er dan ook bijzonder weinig te vinden over dit onderwerp
en hoewel er vele boeken te vinden zijn over de beeldtaal van de Boeddha, oftewel het beschrijven
en in historisch perspectief plaatsen van atbeeldingen van Boeddha, zijn er nauwelijks boeken te
vinden waarbij het boeddhisme een hoofdthema in de moderne kunst vormt. De databanken staan
vol met artikelen over het zen-boeddhisme en diens invloeden op de schilderkunst in de jaren zestig,
maar nergens een woord over de groeiende invloed van het boeddhisme op de kunst in de jaren
negentig. Het was erg moeilijk te geloven dat een ontwikkeling die binnen de samenleving zo sterk
aanwezig is, z0 minimaal gerepresenteerd wordt binnen de hedendaagse kunst, juist om de
hierboven besproken rol van de kunstenaar en des te relevanter bleek daarmee het uitvoeren van dit
onderzoek.

Uiteindelijk stuitte ik op twee kunstenaars die mijn aandacht vasthielden: Rirkrit Tiravanija
en Marina Abramovic. Hoewel ik met beide kunstenaars en hun werken goed bekend ben, was ik
nooit op de hoogte van de invloed van het boeddhisme op hun (latere) werken. Hoe meer ik me
verdiepte in hun werk en tegelijkertijd in het boeddhisme, hoe meer overeenkomsten zichtbaar
werden. Het werd duidelijk dat beide kunstenaars met hun werken wel degelijk reflecteerden op de
ontwikkelingen die spelen binnen de samenleving - en wel op de groeiende gebreken van het
kapitalisme. In hun werken geven zij niet zozeer een directe kritiek op deze ontwikkelingen, maar
proberen zij de bezoeker/deelnemer zich er hier bewust van te maken zodat zij op den duur een
gelukkiger leven kunnen leiden. Dit doen zij door hen methoden aan te reiken die zij in het
dagelijks leven kunnen toepassen.

Marina Abramovic is een Westerse kunstenaar, in 1946 geboren in het voormalig
Joegoslavi€ waarna zij op haar achttiende naar Amsterdam verhuist. Pas in de eerste helft van de
jaren tachtig komt zij in aanraking met het boeddhisme en de beinvloeding hiervan is daarom pas in

14 Bourriaud, Relational Aesthetics, 13.



haar latere werk terug te zien. Het werk dat voor dit onderzoek geanalyseerd zal worden is de
performance The Artist is Present (2010), waarbij de kunstenaar zelf van de opening tot het sluiten
van het MoMA in New York op een stoel zit en bezoekers plaats kunnen nemen tegenover haar. De
vroege werken van Abramovic staan in het teken van pijn, leed en het uithoudingsvermogen van
haar eigen lichaam en bewustzijn, maar later in haar carriére maakt zij een duidelijke switch naar
relaties tot haar publiek waarbij The Artist is Present haar belangrijkste werk is. Uit deze
performance is het Marina Abramovic Institute (MAI) voortgekomen, dat tevens bij het onderzoek
betrokken zal worden.

De tweede kunstenaar is de Thaise Rirkrit Tiravanija, geboren in 1961 in Buenos Aires. Het
merendeel van zijn jeugd groeit Tiravanija op in Thailand en het boeddhisme is hem dan ook met de
paplepel ingegoten. Hij probeert - ook al woont hij sinds 1980 grotendeels in de Westerse wereld -
te leven volgens deze leer door de manier waarop hij omgaat met anderen en zijn kunst.

Het werk van Tiravanija dat onderzocht wordt is The Land Foundation (1998-heden), een
kunstenaarscommune in het noorden van Thailand - net buiten de stad Chiang Mai - waarbij zowel
Westerse als niet-Westerse kunstenaars en kunststudenten kunnen verblijven om elkaar te

inspireren. Dit werk is een goede case study voor de beantwoording van de hoofdvraag omdat hierin
een soort alternatieve wereld gecre€erd wordt buiten de Westerse wereld.

Omdat het vinden van geschilderde werken met ditzelfde thema onmogelijk lijkt, richt dit
onderzoek zich enkel op performance kunst en kunst waarbij menselijke relaties centraal staan.
Voor dit onderzoek is bewust gekozen voor een Westerse en een niet-Westerse kunstenaar om zo
twee verschillende visies te gebruiken bij het beantwoorden van de hoofdvraag. Belangrijk om
hierbij nog te vermelden is dat beide kunstenaars duidelijk zijn over hun beinvloeding door het
boeddhisme, waardoor speculatie weggelaten kan worden.

In dit onderzoek zal ik antwoord proberen te vinden op de vraag: hoe kan het gebruik van
boeddhistische denkbeelden in de werken van Marina Abramovic en Rirkrit Tiravanija, om een
alternatieve manier van leven binnen de Westerse maatschappij te vinden, gezien worden als een
logische reactie op de ontwikkelingen in de samenleving vanaf de jaren negentig en hoe past dit
binnen het kunsthistorisch perspectief van de 20ste eeuw?

Het eerste hoofdstuk geeft de belangrijkste uitgangspunten van het boeddhisme weer en
probeert een antwoord te geven op de redenen voor de toenemende populariteit van deze spirituele
beweging sinds de jaren negentig van de 20ste eeuw. In het tweede hoofdstuk wordt Abramovic
behandeld, waarbij The Artist is Present en het MAI beschreven worden, geanalyseerd wordt hoe
boeddhistische denkbeelden terug te zien zijn in het werk en hoe hiermee een alternatieve manier
van leven binnen de hedendaagse Westerse maatschappij wordt gevonden. Vervolgens zal de
kunstenaar en diens werk in het kunsthistorisch perspectief van de 20ste eeuw geplaatst worden,
waarbij beargumenteerd wordt in hoeverre zij hiermee verschilt of overeenkomt. Hoofdstuk drie
behandelt Rirkrit Tiravanija op dezelfde manier als hoofdstuk twee. Ten slotte zal in de conclusie
dieper ingegaan worden op de mythe van het kunstenaarschap waarbij de kunstenaar op een
voetstuk geplaatst wordt en hoe dit zich verhoudt ten opzichte van de rol van de kunstenaar in de
maatschappij.

Om het onderzoek kwalitatief zo goed mogelijk te maken is er voor het beantwoorden van
de hoofdvraag gebruik gemaakt van een triangulatie, oftewel het gebruikmaken van verschillende
soorten databronnen. De drie belangrijke bronnen waarop de conclusie van dit onderzoek gebaseerd
is zijn geschreven literaire bronnen, de analyse van de kunstwerken en een interview met hoogleraar
Aziatische religies Paul van der Velde. De conclusie van dit onderzoek zal gebaseerd zijn op mijn
eigen interpretatie van de informatie ontleend aan de gebruikte bronnen en kan hierdoor niet voor
de ultieme waarheid aangenomen worden. Echter zal door het gebruik van zo veel mogelijk



verschillende data uit verschillende invalshoeken voorkomen worden dat de eigen interpretatie een
overheersende rol speelt.



Hoofdstuk 1: Het boeddhisme

Het eerste hoofdstuk van dit onderzoek bestaat uit een korte introductie tot het boeddhisme. Deze
doctrine bestaat uit drie belangrijke elementen: Het leven van de Boeddha, de Dharma en de
Sangha, welke hierna alledrie behandeld worden om zo een basale indruk van deze
geloofsovertuiging weer te geven. Daarna wordt er dieper ingegaan op de toenemende populariteit
van het boeddhisme binnen de Westerse wereld vanaf 1990 en op welke wijze dit tot uitdrukking
komt in de samenleving.

1.1. Het leven van Boeddha

Ruim 2500 jaar geleden, rond 563 voor Christus, wordt de Indiase prins Siddharta Gautama - ook
wel bekend als Gautama Buddha of de toekomstige Boeddha - geboren aan de voet van het
Himalaya-gebergte.!> Het verhaal luidt dat een wijze genaamd Asita het dorp waarin Gautama
geboren was bezocht en beweerde dat het kind een verlichte Boeddha, een leraar van Men and Gods
zou worden. Hierna zorgde zijn vader, Suddhodana, er voor dat Siddharta zo min mogelijk van de
werkelijke wereld te zien kreeg en geisoleerd opgroeide in het rijke milieu binnen de paleismuren.
Siddharta trouwde met zijn jongere nicht en op zijn negenentwintigste levensjaar werd zijn eerste
zoon geboren, genaamd Rahula. Hoewel de prins op dat moment alles bezat wat hij kon wensen,
groeide er een steeds toenemende geestelijke onrust. De onvrede met zijn eigen, luxe leven bleef
groeien en zijn verlangen naar het zien van de echte wereld doet hem op een dag besluiten met zijn
oude leven te breken. Samen met zijn rijknecht reist hij vier maal uit het paleis: op de eerste tocht
ziet hij een oude man, op de tweede een zieke man, en op de derde ziet hij een lichaam dat
weggedragen wordt, onderweg om gecremeerd te worden. Na deze drie reizen realiseert hij zich de
vergankelijkheid van het leven en beseft hij dat alles waar hij van zal houden uiteindelijk voorbij zal
gaan, inclusief Siddharta zelf. Op de vierde tocht naar de werkelijke wereld kruiste Siddharta het
pad met een sadhu moeni (Sanskriet: zwervende heiligman/wijze) gekleed in lompen - die duidelijk
geen enkel bezit had. Iets in de houding van deze man imponeerde Siddharta diep, en het was deze
ontmoeting die hem deed inzien dat er een manier kon zijn om de angst voor ziekte en dood te
overwinnen. Niet lang na de geboorte van zijn zoon verliet hij zijn luxe leven en sloot zich aan bij
een groep Asceten (iemand die zich aan de godsdienst wijdt en sober en in onthouding leeft), die in
de wildernis verlossing nastreven. Na zes jaar komt hij tot het inzicht dat onthouding en het pijnigen
van zijn lichaam de geestkracht zwakker maakt zonder zijn verlangens uit te doven en deze
levensstijl heeft hem geen vervullend antwoord gegeven op zijn vragen. Hij besluit hierna te eten
om zijn lichaam weer aan te sterken - afgekeurd door zijn medereizigers die hem dan ook direct de
rug toe keren. Maar Siddharta is doelbewust en reist naar Bodh Gaya, waar hij gaat zitten onder een
vijgenboom - bekend als de Bodhi-boom, de boom der verlichting - bevrijdt zijn geest van
destructieve en verleidende gedachten en begint aan een lange Vipassana (Pali: inzicht) meditatie.
Hij verkrijgt hierin drie vormen van kennis: kennis over zijn vele vorige levens, kennis over de
werking van Karma en kennis over de verwoesting van de vier a@savas (Pali: bederf): het
zintuigelijk verlangen, het verlangen naar bestaan, onwetendheid en verslaving aan de mening. Uit
het bewustzijn dat Siddharta verkrijgt tijdens deze meditatie realiseert hij zich de illusie achter het
ego, of het Ik, en het idee dat zonder het Ik alles één is. Tijdens deze meditatie verkrijgt hij ook het
inzicht van het Dharma, de boeddhistische leer en wanneer hij uit deze meditatie komt is Siddharta
verlicht.

15 Informatie over Het leven van Boeddha is ontleend aan: Gemert, Boeddhisme in Nederland, 13-16;
Marques, “Towards Greater Consciousness in the 21st Century Workspace,” 213.

9



Vanaf het moment dat Siddharta verlicht wordt heet hij Boeddha (Pali: de ontwaakte).
Wanneer de Boeddha na 49 dagen onder de Bodi-boom verlicht wordt, haalt de god Brahama
Sahampati hem over de Dharma te verspreiden.!¢ Hierna reist Boeddha naar Sarnath, waar hij zijn
eerste preek houdt waarin hij spreekt over het Karma, Nirvana, De Vier Edele Waarheden en Het
Achtvoudige Pad - in de tweede preek praat hij over de Drie Eigenschappen van De Wereld: dit
alles wordt hierna uitgebreid uitgelegd. De vijf asceten waarmee hij zes jaar samenleefde luisterden
naar de preken waarna zij Nirvana bereikten en zij verzochten de Boeddha om bij hem in de leer te
mogen treden. De Boeddha keurde dit goed en hier werd de kloostergemeenschap geboren; de
Sangha (Sanskriet: commune). De Sangha heeft een grote rol gespeeld bij het verspreiden van de
leer van de Dharma na de dood van de Boeddha, en zij onderwijst vandaag de dag het boeddhisme
in vele kloosters verspreid over de wereld. Hierom wordt de Sangha gezien als één van de drie
elementen van het boeddhisme.

Op tachtigjarige leeftijd overlijdt de Boeddha aan de gevolgen van een langdurig ziektebed.
Hiermee sterft niet dé Boeddha, maar slechts één Boeddha; boeddhisten geloven dat er een Boeddha
verschijnt in elke wereld(periode).

1.2. Dharma: de boeddhistische leer

Binnen het boeddhisme zijn er een aantal belangrijke morele uitgangspunten en gedragsregels
waarin beschreven wordt waardoor de mens gevangen zit in zijn lijden en hoe hij zich hiervan kan
bevrijden door een juist leven te leiden. Dit stelsel van regels heet Dharma (Sanskriet: dit woord
kent geen equivalent in de Westerse taal). Centraal hierbinnen staan Karma, De Vier Edele
Waarheden, Het Achtvoudige Pad en De Drie Eigenschappen van de Wereld.!”

Het idee van Karma

Karma (Sanskriet: daad, handeling) houdt in dat elke daad het gevolg is van een voorafgaande daad,
en veroorzaakt zelf automatisch weer een volgende daad. Al deze daden bij elkaar opgeteld wordt
gezien als een optelsom van het innerlijk en uiterlijk handelen en bepalen een mens. Een mens is
wat zij denkt, doet en voelt, en is belast door haar verleden, maar kan ook haar toekomst bepalen
door te groeien in haar karma. Dit zorgt voor een toenemende controle over het bepalen van een
toekomst, die zowel plaats kan vinden in ditzelfde of een volgend leven. Karma wordt ons niet
opgelegd door een hogere macht maar werkt mechanisch, zoals een natuurwet: als de wet van
oorzaak en gevolg. Elk levend wezen wordt ontelbare keren wedergeboren vanuit de wet van
Karma en elke nieuwe reincarnatie wordt beinvloed vanuit de daden uit een vorig leven.

De Vier Edele Waarheden.

1. Alles is lijden; hierbij concentreert Boeddha zich op de menselijke situatie.

2. Dit lijden heeft een oorzaak; hier komt hij terug op zijn eerder gerealiseerde waarheid dat alles
in het leven vergankelijk is. De belangrijkste oorzaak van het menselijk lijden ligt in het
verlangen naar (im)materiéle zaken en de drang om zich hieraan te hechten: 7anha (Pali: dorst,
verlangen). Dit kan ook het verlangen zijn om erkend te worden, om een identiteit te zijn. Tanha
kan zich naast het verlangen ook uitdrukken in afkeer, waarbij men er naar streeft onplezierige
of angstige ervaringen uit de weg te gaan.

16 Mitchell, Buddhism, 59-60.

17 De informatie over de Dharma, Karma, De Vier Edele Waarheden en De Edele Achtledige Weg is ontleend
aan: Gemert, Boeddhisme in Nederland, 14-20; Boom en Minnema, Boeddhisme, 60-79; Mitchell, Buddhism,
59-60.
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Dit lijden kan worden overwonnen; binnen het boeddhisme wordt Vipassana - meditatie gericht
op het verkrijgen van wijsheid - en reflectie op het zelf gebruikt om de geest te bevrijden van
de verlangens van het lijden. Door meditatie kan men, net als Boeddha zelf, er achter komen dat
het leven vergankelijk is, inzien dat in een wereld waarin alles vergaat de onverlichte mens zich
vast probeert te klampen aan (im)materiéle zaken die eigenlijk helemaal niet blijvend zijn. Door
meditatie kan men tot inzicht komen deze zaken los te laten en het lijden te overwinnen.

Er is een weg naar de opheffing van het lijden; deze staat van zijn wordt Nirvana (Sanskriet:
uitblazen) genoemd en is de eindtoestand van het zijn. Het geeft een nieuw inzicht waarbij er
niet gedacht wordt in onderscheidende gedachten en er is geen vorm van gehechtheid, waardoor
het lijden wordt opgeheven. Daarnaast is het een staat van psychische onverstoorbaarheid
waardoor er geen behoefte is om te speculeren over de dood of het leven en waarbij Nirvana
ook gezien wordt als een vorm van onsterfelijkheid voor de monnik. Het pad dat gevolgd moet
worden om tot deze gemoedstoestand te kunnen komen wordt het achtvoudige pad, ofwel de
Edele Achtledige Weg genoemd.

De Edele Achtledige Weg bevat acht moralen en gedragsregels van het Dharma. Deze acht delen
kunnen worden onderverdeeld in drie categorieén:

1.

Moraliteit of discipline van het lichaam:

Het juiste spreken: Men moet altijd de waarheid spreken, alleen spreken wanneer dit zinvol is en
enkel over een ander spreken om diegene beter te leren kennen. Niet liegen, schelden of lasteren.
Het juiste handelen: Men mag geen enkel leven(d wezen) schaden of geweld aandoen; niemand
iets ontnemen wat niet tot hem behoort, meewerken aan het geluk van anderen, onthouden van
bedwelmend goed (zoals alcohol, verdovende middelen, enzovoorts).

Het juiste leven: Men mag geen wapens, drugs, alcohol of vlees verhandelen, geen jacht voeren
waarbij een levend wezen gedood wordt, geen vorm van bedrog, diefstal of uitbuiting plegen.

. Concentratie of discipline van de geest:

Het juiste streven: Men moet de verkeerde gedachten onderdrukken en het goede stimuleren en
in stand proberen te houden

Het juiste geloof: Men richt zich op het lichaam en de ademhalingstechnieken in de vorm van
Yoga.

De juiste geestesconcentratie: Hierin doorgaat men vier fasen:

- De verlangens worden verwijderd;

- Er vormt zich een innerlijke rust in de geest;

- Het gevoel van genot verdwijnt waarna er enkel een gevoel van geluk overblijft;

- Er blijft een geest over die enkel bestaat uit medelijden en naastenliefde.

. Wijsheid

Het juiste denken: Men denkt enkel nog in liefde en medelijden aan alle levende wezens.

Het juiste bewustzijn: Men ziet de werkelijke aard van alle dingen door het ervaren van de vier
edele waarheden. Alle werkelijke samenhang wordt gezien en door de meditatie is de geest
helder en schoon, men is tot zijn volledige ontwikkeling gekomen.

De Drie eigenschappen van de Wereld:

Duhkha (Sanskriet: lijden): Het lijden en de imperfectie van het leven. Een persoon kan zelf niks
doen aan dit lijden en kan ook niet voorkomen dat het andere wezens leed aan doet, maar het
leed moet beperkt blijven.

Anitya (Sanskriet: impertinentie): Al dat bestaat - zowel materieel als immaterieel - zijn
samengestelde objecten in een voortdurende veranderende conditie waarbij zij onderhevig zijn
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aan verval en vernietiging; De vergankelijkheid der dingen. De mens is continue veranderend,
onstabiel.

- Anatman (Sanskriet: niet-zelf): Het lichaam is onderworpen aan ziekte en lijden omdat het
vergankelijk is, en daarmee niet zelfstandig en duurzaam. Hierdoor is het lichaam geen “zelf” -
iets is een zelf wanneer het zelfstandig en duurzaam is - en dit houdt in dat de mens er geen
houvast aan kan ontlenen en zich er niet aan kan hechten. Niets van de mens is echt van zichzelf,
zelfs niet gedachten, want deze komen en gaan. De mens heeft dus geen zelf, geen ego.

Hoewel de bovenstaande elementen slechts een fractie van het Dharma inhouden, geven zij voor

een inleiding in het boeddhisme de belangrijkste uitgangspunten weer en schetsen zij een beeld van

hoe er binnen deze geloofsovertuiging naar het leven wordt gekeken.

1.3. De drie grote scholen

Voor de leek lijkt het boeddhisme één levensleer, maar net als in elk ander geloof zijn er veel
verschillende scholen die zich over heel Azi€ - en tegenwoordig over de hele wereld- verspreiden.
De belangrijkste drie scholen zijn het Hinayana, Mahayana en het Vajrayana. Voor dit onderzoek
zijn de verschillen tussen deze scholen niet van belang en zal daarom niet verder uitgelegd worden.
Hoogleraar Aziatische Religies Paul van der Velde voegt aan deze drie hoofdscholen een nieuwe
toe: het Navayana: hiermee verwijst hij naar de vorm van boeddhisme die zich sinds de 20ste eeuw
begint te ontwikkelen in de Westerse wereld.!8 Deze vorm interpreteert de regels en rituelen van het
boeddhisme op een manier die bij de eigentijdse ideeén past en neemt elementen uit de oude vorm
van het boeddhisme waarbij de Westerse wereld profijt heeft.

1.4. Boeddhisme in het Westen

Al in de 18e eeuw is er interesse in het boeddhisme binnen de Westerse wereld.!® De filosoof
Schopenhauer schrijft uitvoerig over deze geloofsovertuiging en wanneer Blavatsky in 1875 de
theosofie opricht, wordt er een reis gemaakt naar Sri Lanka met Olcott om het boeddhisme te
redden van de verderfelijke semitische invloeden omdat dit geloof oude wijsheden zou bezitten.
Later, in de 20ste eeuw, waren het figuren als Frederik van Eeden en Jack Kerouac die schreven
over het boeddhisme, dat toen eigenlijk enkel beperkt bleef voor de literaire elite. En hoewel in de
jaren zestig met name binnen de hippy cultuur het zen-boeddhisme een veel besproken onderwerp
was, is het pas in de jaren negentig dat het boeddhisme een aanwijsbare stijging in populariteit
begint te verwerven binnen de Westerse wereld. Waarom juist in deze tijd?

Een belangrijke ontwikkeling binnen de samenleving waardoor het boeddhisme een sterk
toenemende aanhang krijgt is het steeds vruchtbaarder wordende klimaat voor verandering dat
binnen de maatschappij heerst.2? Het kapitalisme, dat na de val van de Berlijnse muur in 1989 het
communisme versloeg en gezien werd als een economisch systeem dat antwoord had op alle
problemen binnen de Westerse samenleving, begint rond deze tijd steeds meer gebreken te
vertonen: het opbloeien van de economie gaat gepaard met een hoop stress en het leven wordt
steeds zwaarder. Tevens ontstaat in deze tijd de Yuppen-cultuur, een atkorting voor Young Urban
Professional waarmee verwezen wordt naar een hoog opgeleide jongere met een goed betaalde baan
in het bedrijfsleven. Deze jongeren hebben een materialistische instelling en streven naar
statusverhogende bezittingen zoals dure auto’s of horloges. Doordat de wereld verhardt, de
werkdruk toeneemt en men nooit genoegen neemt met wat hij heeft, groeit er een enorme onvrede

18 Interview met hoogleraar Aziatische Religies Paul van der Velde.
19 Ibid.

20 Marques, “Towards Greater Consciousness in the 21st Century Workspace,” 211.
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en raakt men steeds vaker in een burn-out. De bevolking wordt langzaam wakker, beginnend bij de
jeugdculturen, en begint de bovenstaande tekortkomingen van het eens zo fantastische
kapitalistische Westen te herkennen. Er begint zich een tegenbeweging te vormen waarbij er
gezocht wordt naar een alternatieve manier van leven binnen de huidige samenleving. Door de
globalisering waarbij het internet opkomt en het reizen tussen diverse werelddelen steeds
makkelijker en goedkoper wordt, groeien niet-Westerse geloofsovertuigingen en spirituele
bewegingen in populariteit. Met name door de opkomst van het internet wordt het makkelijker om
informatie op te zoeken over verre, onbekende geloven en culturen. Dit, in combinatie met het
steeds goedkoper worden van de kerosine en daarmee vliegtickets, zorgt er voor dat de Westerse
mens direct in contact kan komen te staan met het onbekende.

Een andere belangrijke factor is het non-religieuze karakter van het boeddhisme. De
populariteit van de christelijke religie neemt steeds meer af binnen de samenleving, mede omdat
deze werd beleefd als een belemmering door onderdrukking en regels, en hiervoor in de plaats
kwam een behoefte aan spiritualiteit. De leer van het boeddhisme kan beoefend worden zonder de
noodzakelijkheid boeddhist te zijn of concreet in het idee van Boeddha te geloven. Binnen de
Westerse wereld heeft het boeddhisme het imago van een vriendelijke geloofsovertuiging zonder
god, waarbij men zijn naasten lief heeft en zich richt op het verbeteren van de wereld door middel
van meditatie en verlichting. De Tibetaanse monniken staan erg open voor niet-boeddhisten en
gebruiken methoden uit deze levensleer om problemen van andere culturen tegen te gaan en worden
in de Westerse wereld met name gebruikt om de stress en het lijden van de mens tegen te gaan. De
toegankelijkheid van de boeddhistische leer en diens gebruiken zorgt er voor dat men niet hoeft te
bekeren tot het geloof om deze voordelige methoden te integreren in het dagelijks leven.

Het boeddhisme wordt in de Westerse wereld een /ype. Kleine voorbeelden in het dagelijks
leven hiervan zijn de Boeddha-beelden op de vensterbank, gekocht bij een tuincentrum en volledig
ontdaan van zijn spiritualiteit of de yogales die in elke sportschool gegeven wordt. Ook in de
literatuur komen titels als Mindfull achter het Stuur en Boeddhisme voor Dummies steeds vaker
voor. Maar ook op grotere schaal is de invloed van het boeddhisme duidelijk aanwezig in de
samenleving. Binnen grote corporale bedrijven wordt bedrijfs-mindfulness gegeven om er voor te
zorgen dat werknemers de werkdruk aan blijven kunnen en niet overspannen raken. Binnen de
wetenschap wordt onderzoek gedaan naar de verandering in het menselijk brein wanneer er
gemediteerd wordt, en er bestaat boeddhistische stervensbegeleiding. Het boeddhisme is, zoals Paul
van der Velde zegt, “een trend in de cultuur die aanwezig is, die ook niet meer weggaat.”.2!

21 Interview met hoogleraar Aziatische Religies Paul van der Velde.
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Hoofdstuk 2: Marina Abramovic

2.1. Geschiedenis

Marina Abramovic werd in 1946 geboren in het voormalig Joegoslavié€, nu gekend als Servi€.2?

Van 1965 tot 1970 studeert ze aan de Academy of Fine Arts in Belgrado, gevolgd door een
opleiding aan de gelijknamige academie in Zagreb 1(970-72). In 1973-74 voerde zij haar eerste
reeks solo-performances op genaamd RAytm, waarbij ze de grenzen van haar lichaam en geest
opzoekt en overschrijdt. In haar vroege solo-werken beschouwt Abramovic performance kunst als
een laboratorium dat uiterst geschikt is om te experimenteren met het bewustzijn, waarbij gedacht
kan worden aan handelingen als haarzelf geselen of het kerven van een pentagram in haar eigen
buik. Bij het uitvoeren van deze extreme handelingen geeft Abramovic inzicht in de balans tussen
kracht en kwetsbaarheid. In 1975 verhuist Abramovic naar Amsterdam en hier ontmoet zij Ulay, een
kunstenaar die tot 1988 haar partner zal zijn en samen met haar vele performances uitvoert. Tijdens
de verschillende reizen die Abramovic samen met haar partner Ulay maakt tussen 1980 en 1983,
bezoeken zij de grote tibetaans-boeddhistische monnikengemeenschap in Dharamsala, noord India -
dezelfde gemeenschap als waar de Dalai Lama woont - en volgen zij een reeks gestructureerde
Mahayana meditatiesessies.?3

In een van deze reizen, in 1982, reizen ze naar Bodh Gaya, de plaats waar Boeddha verlicht
werd.?* In haar autobiografie Breaking Through Walls beschrijft zij het leven van Siddharta en
vertelt hierbij hoe zij dit levensverhaal interpreteert: om je doel te behalen moet je alles geven tot je
niks meer over hebt, dan zal vanzelf gebeuren wat moet gebeuren. Dit is het motto geworden voor
haar performances, waarbij ze elke gram van energie geeft en dan gebeuren de dingen die verwacht
werden wel, of juist niet. Wat de uitkomst van de performance ook wordt, zolang Abramovic weet
dat ze zichzelf honderd procent gegeven heeft maakt het eindproduct haar niet uit. Terwijl zij in
Bodh Gaya verbleef, bracht de leraar van de Dalai Lama een bezoek aan het stadje. In de tempel gaf
hij zijn zegening aan Abramovic, die na de aanraking van deze man ongecontroleerd begint te
huilen. Naar eigen zeggen heeft de onschuld en nederigheid van de leraar haar zo ontroerd en haar
hart geopend waardoor zij enkel achtergelaten werd vol pure liefde en overgave. Hierna woonde ze
enkele spirituele preken van de Dalai Lama zelf bij en bezocht ze een 21-daags Vipassana meditatie
retraite. In deze retraite werd alles in slow-motion uitgevoerd: liggend, staand, zittend, lopend en
etend. De Vipassana werd later een hoeksteen van de Marina Abramovic Methode waar later in dit
hoofdstuk op ingegaan wordt.

In 1987 wordt de datum voor de performance The Lovers, The Great Wall Walk, het werk
waaraan Abramovic op dat moment samen met Ulay werkt, verzet en de gedachte om nog een
winter door te moeten brengen met Ulay, met wie de relatie al een tijd erg moeizaam verloopt, doet
haar besluiten om zowel geografisch als spiritueel zo ver mogelijk van hem verwijderd te willen
zijn en ze reist naar het Tushita klooster aan de voet van de Himalayas om de Green Tara retraite te
volgen.25> Wanneer aangekomen in het dichtstbijzijnde stadje probeert ze het klooster te vinden,
maar ze raakt verdwaald en komt uit bij een klein huisje. De monnik die hier woont verwelkomt
haar in zijn huis en hier ligt, in het midden van de woonkamer, het gemummificeerde lichaam van
de leraar van de Dalai Lama die haar vijf jaar hiervoor zo ontroerde. Weer overkwamen dezelfde
gevoelens van pure liefde en tederheid als een golf over haar heen. Na een uur hier te zitten vervolgt

22 “Marina Abramovic”. Website Guggenheim Museum; Phelan, “Marina Abramovic,” 572.
23 Green, “Doppelgangers and the Third Force,” 41-42.
24 Abramovic, Walk trough walls: A mémoire, 144-149.

25 Ibid., 173-177.
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ze haar weg naar het klooster en begint ze aan haar retraite. In de drie maanden die ze in het retraite
doorbracht onderging Abramovic een aantal diepe depressies, maar door het zingen van de mantra’s
stabiliseerde lichaam en geest en op een bepaald moment bereikt ze een andere gemoedstoestand
waarin zij eindeloze energie had, een plaats waarin zij alles kon doen wat zij wilde en niet meer
tegengehouden werd door haar eigen beperkingen. Wanneer de geest deze gemoedstoestand bereikt
is het alsof hij een connectie maakt met het kosmische bewustzijn. Volgens Abramovic is dit ook
hetgeen dat gebeurt in elke goede performance: “You’re on a larger scale; there are no more limits.”

Wanneer Abramovic terug komt van deze reis verschuift de nadruk van het lichamelijke
naar het mentale in haar werk en haar meer recente werk focust zich voornamelijk op het brengen
van bewustzijn in het hier en nu, in het moment en het boeddhisme lijkt Abramovic vanaf deze tijd
te beinvloeden.?¢ Net zoals in haar oudere werken blijft het opzoeken van de grenzen van het
bewustzijn de hoofdrol spelen, maar in plaats van het lichaam gebruikt zij in werken als The House
with the Ocean View en The Artist is Present voornamelijk menselijke relaties en de menselijke
geest.

In 2002 woont Abramovic twaalf dagen in Sean Kelly Gallery in New York tijdens haar
performance The House with the Ocean View, waarbij zij vast, niet praat, schrijft of leest. Bezoekers
kunnen haar dagelijkse activiteiten als douchen en slapen hier bekijken.?” Hoewel deze
performance doet denken aan werk van kunstenaars in de jaren zeventig, zoals de Fluxus,
onderscheidt dit nieuwe werk zich hiervan doordat het niet voor een publiek wordt opgevoerd, maar
in relatie tot het publiek. Hierbij is het publiek uitgenodigd om deel te nemen in een wat de
kunstenaar noemt energy dialogue. Dit hield voornamelijk het oogcontact tussen de kunstenaar en
de kijker in, maar ook het waarnemen van dit contact door derden. Wanneer de performance na
twaalf dagen ten einde komt vertelt Abramovic dat ze dit werk wil opdragen aan New York en haar
bewoners. In een stad die nooit tijd heeft, wil de kunstenaar een eiland van tijd cre€ren. Door twaalf
dagen te zwijgen en de bezoekers uit te nodigen hieraan mee te doen geeft ze hen de mogelijkheid
rust te ervaren in hun eigen hectisch bestaan. Hetgeen wat de performance zo’n interessante
kunstvorm maakt, is de mogelijkheid dat zowel de uitvoerder als de beschouwer getransformeerd
worden tijdens de gebeurtenis, waarbij men vaak veelzeggende en betekenisvolle ervaringen
ondergaat. Het beste voorbeeld hiervan is The Artist is Present, Abramovic’ grootste en bekendste
werk tot nu toe.

2.2. The Artist is Present
In 2010 hield het MoMA de allergrootste, tot dan toe gehouden expositie van performance kunst.
De titel luidt The Artist is Present - een retroperspectief van Abramovic’ belangrijkste performances
en werken.28 Hierbij werden haar oude performances uitgevoerd door jonge performance
kunstenaars die hiervoor door Abramovic zelf getraind zijn door het volgen van een retraite in haar
huis in Hudson. Speciaal voor deze expositie bedacht Abramovic zelf een nieuwe performance die
uitgevoerd werd in het auditorium van het museum. Hoewel Abramovic bij The House with the
Ocian View al een duidelijke relatie met het publiek heeft, wordt deze relatie in The Artist is Present
veel intenser omdat de relatie hierbij één-op-één is.

Ter lichamelijke voorbereiding van de performance volgde Abramovic een strenge NASA
training waarbij haar lichaam wende aan het gebrek aan voedsel en het niet naar het toilet kunnen.
Een jaar voor de opening begon Abramovic met een strikt dieet waarbij ze vroeg in de ochtend

26 “Marina Abramovic”. Website Guggenheim Museum.
27 Phelan, “Marina Abramovic,” 574 - 576.

28 De informatie over The Artist is Present is ontleend aan: Fisher, “Proprioceptive Fiction," 156-159;
Abramovic, The Artist is Present, online video; Akers, Marina Abramovic, Documentaire.
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ontbeet, niet lunchte en een klein, proteinerijk avondmaal at. Hierbij dronk zij enkel in de avond,
waardoor zij overdag niet naar het toilet hoefde. Bij aanvang van The Artist Is Present had
Abramovic haar lichaam zodanig getraind dat zij alle lichaamsfuncties kon controleren. Om zich
mentaal voor te bereiden reist Abramovic naar Goa in India waar zij een maand in Panchakarma
therapie gaat, vergezeld door Tibetaanse monnik Doboom Tulku Rinpoche: directeur van de Dalai
Lama’s culturele centrum in Delhi, haar geestelijk adviseur. Deze therapie, die uit de oude
Ayurvedische geneeswijze stamt, bevat een complete detox van eenentwintig dagen, dagelijkse
massages en meditaties en elke ochtend wordt er Ghee thee gedronken die het lichaam reinigt. Hier
stoomt Abramovic zich lichamelijk en mentaal klaar voor de zware taak die haar te wachten staat en
wanneer zij thuis komt in New York is het tijd voor The Artist Is Present.

In het auditorium van het museum zit zij vanaf het moment dat het museum haar deuren
opent tot wanneer de laatste bezoeker het pand verlaten heeft, zes dagen per week, drie maanden
lang in een fel verlicht vierkant dat gemarkeerd staat op de vloer met witte tape. Ze zit in een houten
stoel aan een tafel en hier tegenover staat een lege stoel, identiek aan die van haar. De kleur van
Abramovic’ jurk werd gekozen op basis van welke energie zij wil doorgeven. Zo droeg ze in maart
blauw - om rustig te zijn, in April rood - om haar energie te geven in een maand waarin vijf
vrijdagen plaatsvonden: op vrijdag is het museum tien in plaats van vijf uur open. In Mei droeg ze
wit om de focus binnen de paradigmatische white cube te zuiveren en vereenvoudigen. Bezoekers
mogen plaats nemen op de lege stoel, zolang zij zwijgen en geen onverwachte beweging maken, om
Abramovic’s blik te ontvangen. Hierbij mag de deelnemer zelf bepalen hoe lang deze uitwisseling
van blikken plaatsvind, variérend van minuten tot uren. Wanneer de bezoeker opstaat en uit het
vierkant loopt, mag de volgende plaatsnemen. Rond het vierkant staan enkele camera’s die elke
deelnemer vastleggen als deel van het kunstwerk, zowel op foto als op video.

In het werk brengt Abramovic de wederzijdse aandachtigheid van haar en de deelnemer in
relatie tot elkaar, waarbij beide bewust aanwezig zijn in de ruimte en tijd van dat moment. De
deelnemer betreedt een relatie van een stille oplettendheid waarin hij vastgehouden wordt in een
blik van mededogen waarbij een reflecterende houding en synchrone ademhaling zorgt voor het
aanwezig worden in het moment. Abramovic beschrijft haar proces van returning vision als volgt:
De deelnemer wordt hierbij bekeken door Abramovic zelf, alle mensen in het auditorium,
gefotografeerd en gefilmd, waardoor hij nergens anders heen kan keren dan in zichzelf. In het
dagelijks leven is men te druk bezig met deze bezigheid te ontwijken en vaak is het moment dat de
bezoeker plaatsneemt tegenover Abramovic de eerste keer dat hij stopt met afleiding zoeken en zich
bewust wordt van zijn eigen kwetsbaarheid. De kunstenaar is hierbij slechts een trigger, slechts een
spiegel van hun eigen leven, deze innerlijke kwetsbaarheid en pijn en dit is volgens de kunstenaar
de reden waarom mensen in huilen uitbarsten. De transmissie van energie tussen de kunstenaar en
de deelnemer omvat niet alleen de ruimte tussen hun lichamen, maar ook de energie binnen het
auditorium. Andere museumbezoekers staan aan de zijkanten en beschouwen het tafereel binnen het
vierkant, waarbij zij de energie die in de zaal hangt magnetisch en kalmerend beschrijven. De
onzichtbare ruimte tussen de kunstenaar en de deelnemer wordt de focus van energie en connectie.
Een van de jonge kunstenaars die in de bovenzaal de oude performances van Abramovic opnieuw
uitvoert beschrijft dit fenomeen als volgt: “if one made the effort, it was possible to join the
couple’s energetic exchange at a distance and drop into this slower rhythms, as the museum and the
city raced on”.

De curatoren van het MoMA vertelden Abramovic dat ze zich moest voorbereiden om
grotendeels tegenover een lege stoel te zitten, want in een stad als New York waarin iedereen
constant te druk is, zou niemand tijd hebben om plaats te nemen tegenover haar om enkel een blik
uit te wisselen. Niks was minder waar: de hele performance lang stond er buiten het MoMA een
meterslange wachtrij, sommige mensen sliepen zelfs voor de ingang van het hotel en kwamen
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vanuit alle hoeken van de wereld naar de stad gevlogen om ook maar een glimp van Abramovic op
te vangen. Aan het einde van haar performance op 31 mei 2010 zat zij met 1565 deelnemers,
verspreid over een duur van 736 uur en 30 minuten. In een video op de site van het Marina
Abramovic Instituut (later meer hierover) vertelt Abramovic over The Artist is Present en hierin
heeft zij het over de behoefte van de mens om iets nieuws te ervaren. “It is about this enormous
need of the humans to actually have a contact, how we are so alienated from each other, how the
society makes us really distant. We are texting each other messages without seeing each other, even
we just live around the corner from each other. So many stories of loneliness.””?® Abramovic is er
van overtuigd dat de mens van nu toe is aan een verandering. Maar de aard van deze verandering
ligt bij de persoonlijke verandering zelf: men moet bij zichzelf beginnen, het is zo makkelijk om
een overheid te beschuldigen maar wat men zelf doet op een persoonlijk level is van groot belang,
want onze deelname is het begin. Met altijd dingen doen die je leuk vindt verandert er niks. Het
doen van dingen die ons onbekend zijn, eng zijn en ons bang maken is hetgeen dat verandering ter
weeg brengt.

2.3. Het Marina Abramovic Institute

Abramovic realiseerde zich, toen ze na drie maanden opstond uit de stoel dat zij niet meer dezelfde
persoon was.3? Na deze ervaring voelde zij dat ze een belangrijke missie had, waarbij zij deze
ervaring moest delen met de wereld. Hieruit werd het idee geboren het Marina Abramovic Institute
(vanaf nu MAI genoemd) te openen. Het instituut zal gebouwd gaan worden in Hudson, ten
noorden van New York en er zijn plannen om Rem Koolhaas aan te stellen als architect. De missie
van het instituut is om een productieve vereniging te vinden tussen kunst, technologie, wetenschap,
spiritualiteit en educatie.

Binnen het MAI zal de volledige focus liggen op het beoefenen van de Marina Abramovic
Methode. Deze methode is een techniek die deelnemers klaarstoomt voor zowel het uitvoeren als
bekijken van long durational work - beinvloed door onder meer White Tantra Yoga en de
boeddhistische Vipassana meditatie. De techniek bestaat uit een aantal opeenvolgende oefeningen
die ontwikkeld zijn om het bewustzijn van de fysieke en mentale ervaringen te verhogen. Deze
oefeningen zij zo ontwikkeld dat iedereen - ongeacht ras, leeftijd, afkomst of sexualiteit - profijt
heeft van het meer bewust zijn in het moment. Het idee is heel simpel: wanneer een persoon deze
ervaring wil beleven, moet diegene zijn/haar tijd aan de kunstenaar geven en een contract
ondertekenen waarbij de deelnemer zijn erewoord geeft zes uur in het instituut door te brengen en
de sessie niet zal verstoren. Wanneer dit is gebeurd, komt de deelnemer in het oriéntatiehuis waarin
hij een laboratorium jas aantrekt en een geluiddempende hoofdtelefoon opzet, dit om hem te
transformeren van toeschouwer naar deelnemer en zijn concentratie te maximaliseren. Vervolgens
moet men naar de kluizen, waarin alles wat digitaal is of de tijd aangeeft weggelegd moet worden.
Hier krijgt de deelnemer voor het eerst de vrijheid van tijd voor zichzelf. Volgens Abramovic is er
niks mis met technologie zelf, maar met de manier waarop er mee omgegaan wordt in de
hedendaagse wereld: de mens verliest alle tijd die hij voor zichzelf heeft hieraan. “We are living in a
difficult period where time is worth more and more because we have less and less of it”.3! Het
instituut probeert daarom deze tijd terug te geven aan de deelnemer. Hierna is de deelnemer klaar
voor een reeks oefeningen. De eerste oefening is heel langzaam lopen, gevolgd door het leren
drinken van water, waarbij er teruggegaan wordt naar de eenvoud van de basale menselijke

29 Abramovic, The Artist is Present, online video.

30 De informatie over het MAI is ontleend aan: Abramovic, Marina Abramovic Institute, 43; Abramovic, An
Art Made of Trust, youtube video; Abramovic, The Artist is Present, online video.

31 Abramovic, The Artist is Present, online video.
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handelingen. Dan gaat de deelnemer eerst naar de magneetkamer waar er magnetische energie
gebruikt wordt op het lichaam, de kristalkamer en daarna naar de eyegazing kamer waarbij de
deelnemer in de ogen van een ander moet kijken en moet men de drie basishoudingen van de mens -
zitten, liggen en staan - opnieuw leren uitvoeren. In dit eerste deel wordt de deelnemer lichamelijk
en mentaal klaargestoomd voor het tweede deel, waarbij long durational works bekeken kunnen
worden. Hierbij neemt hij plaats in een speciaal hiervoor ontworpen ligstoel en kijkt naar een werk
in een grote zaal: wanneer de deelnemer in slaap valt wordt hij naar een parkeerplaats gebracht tot
hij weer wakker wordt, waarna hij weer de zaal in gereden wordt om verder te kijken. Dit alles ziet
Abramovic als simpele methoden waarmee weer teruggekeerd kan worden naar de eenvoud van het
eigen leven. Na het volbrengen van de training krijgen de deelnemers een certificaat waarin de
kunstenaar hen bedankt voor hun vertrouwen.

Naast de bovenstaande groep deelnemers is er nog een tweede groep: de toeschouwers. Zij
observeren vanaf het balkon de groep deelnemers met verrekijkers waardoor zij kunnen focussen op
details zoals de ogen, huidskleur en gezichtsuitdrukkingen. Hierdoor kunnen de toeschouwers
indirecte intimiteit met de deelnemers ondervinden en deze laatstgenoemden zullen functioneren als
een spiegel voor de ander, waardoor de twee groepen een connectie zullen maken met zichzelf en
met het moment van hier en nu.

2.4. Boeddhisme in de Westerse wereld, een alternatieve manier van leven.
Abramovic reageert met haar werken The Artist is Present en het MAI op de in hoofdstuk 1
besproken problematiek die sinds de jaren negentig heerst binnen de Westerse samenleving. Ze
benadrukt sterk dat we in een wereld leven waarin het concept van tijd steeds kostbaarder wordt
omdat we er steeds minder van hebben door stressvolle banen en een druk leven. De manier waarop
er tegenwoordig met technologie omgegaan wordt zorgt er voor dat men al zijn vrije tijd opmaakt
aan zaken die er niet toe doen en men vervreemd raakt van menselijk contact, omdat het
eenvoudiger is geworden om elkaar een berichtje te sturen dan persoonlijk af te spreken. En hoewel
Abramovic de Westerse samenleving zeker niet verafschuwt, probeert zij met haar werk een
alternatieve manier van leven te vinden hierbinnen. In de hiervoor behandelde kunstwerken
probeert ze dan ook tijd terug te geven aan de bezoeker en hen deze op een bewuste manier te laten
ervaren, om hen in het moment te laten zijn. In The Artist is Present geeft zij deze tijd door in New
York, the city that never sleeps, een eiland van tijd en rust te creéren waarbij iedereen zo lang of
kort als ze willen mogen blijven zitten en heel even niks anders hoeven doen dan aanwezig zijn in
het moment. In het MAI levert de deelnemer alle elektronische apparaten in, waardoor de connectie
met de buitenwereld tijdelijk niet bestaat. Door een opeenvolging van basale oefeningen leert
Abramovic de deelnemer op een andere manier naar zichzelf en de wereld te kijken en ook hier
wordt gefocust op de tijd en ruimte waar de bezoeker zich op dat moment bewust bevindt. Dit idee
van het “in het hier en nu zijn” komt voort uit de Samatha (Pali: kalm) meditatie uit het
boeddhisme, waarbij de beoefenaar zich enkel focust op de gewaarwording van zintuigelijke
prikkels zonder hierover een oordeel te vellen.32 Hiermee worden de zintuigen tot rust gebracht (let
op: dit is niet hetzelfde als Vipassana, vaak worden deze twee meditatievormen binnen de Westerse
wereld samengevoegd of verward). Echter wordt er binnen het traditionele boeddhisme niet veel
gesproken over het “in het moment zijn”. Dit is een ontwikkeling die ontstaan is binnen het
Navayana, omdat dit element hulp kan bieden binnen de problemen binnen de Westerse wereld.

In hoofdstuk 1.2 werden de Vier Edele Waarheden besproken, waarin er beschreven werd
hoe het voortdurend lijden van de mens in deze wereld overwonnen kan worden. Het lijden van de
mens heeft als belangrijkste oorzaken dat er een groot verlangen heerst naar (im)materi€le zaken, en

32 Interview met hoogleraar Aziatische Religies Paul van der Velde.
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men de drang heeft om zich hieraan te hechten en er is het verlangen om door anderen erkend te
worden. Dit komt overeen met het Tanha waarbij men streeft om onplezierige ervaringen uit de weg
te gaan en lijdt door de drang aan hechting aan immateri€le zaken. Dit element van de Dharma sluit
sterk aan op de problematiek van de mens in de Westerse samenleving, die volgens Abramovic
opgeslokt worden door technologie en consumptie waarbij zij zo bezig zijn met het verkrijgen van
(im)materiéle zaken en aanzien dat zij volledig vervreemd zijn van zichzelf. Er is een constant
lijden onder de mens, omdat er nooit genoegen wordt genomen met wat zij bezit of is. In een wereld
waarbij het internet en technologie zo’n belangrijke rol speelt bestaat een constante confrontatie met
dat wat beter, meer of mooier is en dit houdt het lijden in stand. Maar, zoals in hoofdstuk 1.2 ook
besproken, kent het boeddhisme een weg die het lijden kan overwinnen: door het beoefenen van
Vipassana, Samatha en zelfreflectie kan de geest bevrijd worden van de verlangens die het lijden in
stand houden. Hierbij wordt ingezien dat de onverlichte mens zich probeert vast te klampen aan
(im)materiéle zaken die vergankelijk zijn en daardoor niet stand zullen houden en wanneer dit
gerealiseerd wordt in de meditatie kan het lijden tot een einde gebracht worden. In The Artist is
Present lijkt de bezoeker eenzelfde zelfreflectie te ondergaan in het proces van returning vision.
Doordat de deelnemer vanuit allerlei kanten bekeken wordt kan er niet meer gevlucht worden en
wordt de blik vaak voor de eerste keer naar binnen gericht. Dit is het moment waarop er gestopt
wordt naar afleiding zoeken in het drukke, dagelijks leven en er een bewustzijn ontstaat van het
innerlijke lijden en daarmee gepaard gaande kwetsbaarheid en pijn waarbij er vaak in huilen
uitgebarsten wordt. Hierbij benadrukt Abramovic dat met altijd te doen waarbij we ons comfortabel
bij voelen er geen verandering zal ontstaan, dat deze verandering enkel teweeg gebracht wordt door
te doen waar we bang voor zijn, waar we tegenop zien en van weg proberen te rennen.

Een ander element uit het boeddhisme dat terugkomt in The Artist is Present is het Darshan
(Sanskrit: bekijken): een Indiaas ritueel om een (atbeelding van een) god, vereerd persoon of heilige
plek te aanschouwen, waarna de aanschouwer een zegen verkrijgt. Een goeroe kan deze ervaring
ook verlenen aan een leerling.3? Darshan impliceert een dialectische visie, namelijk dat de
aanschouwer bekijkt, maar tegelijkertijd ook bekeken wordt en deze uitwisseling van blikken staat
centraal in de beoefening hiervan. Jennifer Fisher maakt in haar tekst Proprioceptive Friction de
vergelijking met de beoefening van Darshan en The Artist is Present, waarbij Abramovic als
godheid of goeroe centraal wordt neergezet en samen met de bezoeker de relatie van bekijken en
bekeken worden ervaart.34 Het plaatsnemen tegenover Abramovic is hierbij een beloning voor het
lange wachten. Dit komt sterk overeen met een bezoek aan een heilige in een tempel, kerk of een
ander gebedshuis, en in het geval van Abramovic komt dit ironisch genoeg ook sterk overeen met
haar eigen levensveranderende ervaring die zij eind 1982 in Bodh Gaya onderging.

Na deelname aan (een van de) kunstwerken heeft de deelnemer geleerd om met een andere
blik naar zichzelf en de wereld om zich heen te kijken en bezit hij een aantal technieken waarmee er
een moment van bewustzijn gecreéerd kan worden waarbij de geest aanwezig is in rust en stilte.
Hiermee kan de problematiek van het dagelijks leven op een andere manier benaderd worden dan
voorheen en door het toepassen van slechts kleine elementen uit het boeddhisme, zoals innerlijke
meditatie, kan het leven makkelijker en gelukkiger gemaakt worden voor de Westerse mens.
Abramovic vindt in haar werken met behulp van het boeddhisme een alternatieve manier van leven
binnen de Westerse samenleving.

Het gebruik van boeddhistische denkbeelden in de kunst van Abramovic kan gezien worden
als een logische reactie op de ontwikkelingen binnen de samenleving, omdat de denkbeelden die zij
in haar kunst lijkt te gebruiken, zoals de focus op meditatie en in het moment leven, typerend zijn

33 Stefon, “Darshan”. Website Encyclopedia Brittanica.

34 Fisher, “Proprioceptive Fiction,” 160-162.
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voor het Navayana en niet zo zeer voor het traditionele boeddhisme. Hierdoor weerspiegelt het
werk van Abramovic precies de ontwikkelingen van het boeddhisme in de Westerse wereld.

2.5 Het kunsthistorisch perspectief van de 20ste eeuw

Binnen dit onderzoek wordt de kunstenaar gezien als een spiegel van de maatschappij is, waarbij hij
midden in zijn tijd staat en reageert op de problematiek binnen de samenleving door deze in zijn
kunst te verwerken. In een tijd waarin het boeddhisme steeds meer vorm begint te nemen in de
Westerse wereld, is het dan ook de kunstenaar die deze invloeden incorporeert in zijn werken, en dit
is precies wat Abramovic doet in haar werk The Artist is Present en het MAI. Net als voorgaande
kunstenaars gebruikt zij belangrijke ontwikkelingen binnen de samenleving als inspiratiebron voor
haar kunst als reactie op de problematiek van het Westers kapitalisme. In de inleiding werden
enkele eerdere kunststromingen besproken die vanaf de jaren vijftig ontstonden als directe reactie
op het groeiend kapitalisme. Zo gebruikten de Pop-Art kunstenaars pamfletten, reclameborden en
vele andere typerende materialen om zo de spot te drijven met de groeiende
consumptiemaatschappij en werden er Happenings georganiseerd om bewustzijn onder de mens te
cre€ren. Ditzelfde bewustzijn probeert Abramovic in haar werken te realiseren door boeddhistische
meditatievormen te combineren met een performance waarbij de deelnemer kan ontsnappen aan de
stress en prestatiedrang van het dagelijks leven en met haar kunst past Abramovic binnen de traditie
binnen het kunsthistorisch perspectief van de 20ste eeuw waarbij telkens een nieuwe vorm van
kunst ontstaat als reactie op het kapitalisme.

Er is echter wel een belangrijk verschil tussen de kunst van Abramovic en de in de inleiding
besproken kunststromingen uit de jaren vijftig en zestig. Deze laatsten waren erg gericht op de
ondergang van het kapitalisme en streefden naar utopische wereldbeelden waarbij kunst en leven
verenigd zouden zijn. In de late jaren negentig en de eerste decennia van de 21ste eecuw bestaat nog
altijd kritiek op het kapitalisme, maar wordt er meer gezocht naar een manier waarop er met de
bestaande problemen omgegaan kan worden dan naar de volledige ondergang van het kapitalisme.
Abramovic vindt in haar kunst een alternatieve manier van leven binnen de Westerse samenleving,
zonder deze te willen verwerpen of veranderen.
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Hoofdstuk 3: Rirkrit Tiravanija

3.1. Geschiedenis

In 1961 wordt Rirkrit Tiravanija geboren in Buenos Aires, Zuid-Amerika, als zoon van een Thaise
diplomaat.3s In zijn jeugd groeit hij op in verschillende landen - waaronder drie jaar in Ethiopi€ -
maar spendeert het gros van zijn jaren bij zijn familie in Thailand. Wanneer Tiravanija negentien
jaar wordt, de leeftijd dat Thaise mannen het klooster in kunnen gaan om monnik te worden,
verhuist hij met zijn vader naar Canada. Hij studeerde aan the Ontario College of Art in Toronto
(1980-84), Banff Center School of Fine Arts (1984), School of the Art Institute of Chicago (1984—
86), en het Whitney Independent Studies Program in New York (1985-86). Tijdens zijn laatste
opleiding is hij naar New York verhuisd, waar hij in 1990 met het werk Pad Thai in de Paula Allen
Gallery zijn bekende reeks diners begon. Vandaag de dag is Tiravanija woonachtig in Thailand,
New York en Berlijn.

Tiravanija wordt als een van de grote namen gezien binnen de Relational Aesthetics. In zijn
vroege performances in de 303 Gallery in New York, waarbij hij vegetarische curry of pad thai
kookt voor de bezoekers, ligt de belangrijke focus op deze bezoekers waarbij het eten zorgt voor
een gezellige relatie tussen hen en de kunstenaar.3¢ Zijn intentie hierbij ligt niet zozeer bij de frictie
tussen de institutionele en sociale sfeer, maar tussen de kunstenaar en de bezoeker, waarbij hij lots
of people toevoegt aan de materiaalbeschrijving van zijn werk. In de late jaren negentig focust hij
daarom ook op het creéren van situaties waarbij de bezoekers hun eigen werk kunnen produceren.
In 1996 houdt hij een performance in het Kolnischer Kunstverein, waarbij hij zijn appartement in
New York laat nabouwen in hout, genaamd Untitled (Tomorrow is Another Day). Dit houten
appartement is vierentwintig uur per dag toegankelijk voor bezoekers waarbij zij in de keuken eten
kunnen maken, kunnen douchen in de badkamer of in de woonkamer kunnen kletsen. Hierbij blijft
de rol van de kunstenaar steeds verder op de achtergrond.

3.2. The Land Foundation

In 1998 initieerde de kunstenaars Rirkrit Tiravanija en Kamin Lertchaiprasert een
kunstenaarscommune als kunstproject in Noord Thailand, enkele kilometers buiten de stad Chiang
Mai genaamd The Land Foundation.3” De grond waarop de commune moest gaan leven werd
gekocht voor ongeveer 10.000 US dollars - de precieze oppervlakte is niet bekend, maar het kan
lopend over de lengte overgestoken worden binnen vier minuten. Het project omvat één enkel
rijstveld en verschillende bouwwerken die ontworpen zijn door prominente hedendaagse
kunstenaars en architecten. In het midden van The Land staat een gemeenschappelijk gebouw,
ontworpen door Tiravanija zelf, gebaseerd op de zogeheten drie sferen van de menselijke noodzaak.
Het gebouw bestaat dan ook uit drie delen die ieder een andere behoefte van de mens uitbeeldt: op
de eerste verdieping bevindt zich een gemeenschappelijke ruimte die gezien kan worden als
woonkamer, voorzien van een haard en keuken waarin men kan eten, ontspannen of conversaties
kan voeren om zo ideeén uit te wisselen en elkaar te inspireren. De tweede verdieping is uitsluitend
voor meditatie en het lezen van boeken - hier kan men ook nadenken of reflecteren op de

35 Meulen, Sjoukje van der. “Rirkrit Tiravanija: De hele wereld als werkplaats,” 44; “Rirkrit Tiravanija”.
Website Guggenheim Museum.

36 Bishop, “Agatonism,” 56-58.

37 De informatie over The Land Foundation is ontleend aan: Birnbaum, “The Lay of The Land”, 270-274;
Veal, “Bringing The Land Foundation Back to Earth,” 1-8.
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gesprekken die eerder in de gemeenschappelijke ruimte zijn gevoerd. Op de derde verdieping
bevinden zich slaapvertrekken voor zowel bezoekers als bewoners.

Er wordt binnen de commune efficiént omgegaan met de bouwwerken, waardoor de
zelfvoorzienendheid op het terrein maximaal is. Alle uitwerpselen die in het toilet terecht komen
worden opgevangen en tot compost verwerkt, waarmee de akkers weer bemest worden. Daarnaast
worden gebouwen die niet voldoen in hun functie aangepast voor andere doeleinden waardoor alles
op het land een werkende functie blijft houden. Er is geen elektriciteit op het terrein en alle
deelnemers dragen hun steentje bij aan het uitvoeren van het dagelijks werk.

De bewoners van The Land bestaan uit (inter)nationale kunstenaars, boeren en een groep
studenten van de kunstacademie in Chiang Mai die hier voor een jaar verblijven om zo hun eigen
kunst in dialoog met Tiravanija, Lert en de andere kunstenaars en academici te ontwikkelen. Tijdens
The One Year Programm op The Land moeten de studenten eerst een Vipassana meditatie cursus
volgen, de innerlijke meditatie die Siddharta zelf uitvoerde op het moment dat hij verlicht werd.
Daarna moeten zij de basisprincipes van de duurzame landbouwtechnieken onder de knie krijgen
voordat ze liberhaupt aan het maken van kunst mogen beginnen. Hoewel er binnen The Land geen
hiérarchie bestaat, wordt er gerefereerd naar Tiravanija en Kamin als aajaan, een respectvol thais
woord voor leraar. Regels bestaan niet en alles binnen de commune wordt uitgevonden door succes
en falen. Bishop, een belangrijke naam binnen de Relational Aesthetics, refereert naar dit idee van
uitvinden als volgt: “there can be no failed, unsucessful, unresolved, or boring works of
collaborative art because all are equially essential to the task of strengthening the social bond.”#
Hierbij wordt het belang van de sociale interacties binnen de Relational Aesthetics kunst benadrukt.

3.3. De filosofie achter The Land Foundation

The Land wordt door Tiravanija en Letschaiprasert beschreven als een experiment waarbij zelf
voorzienende ontwikkelingen en nieuwe modellen van leven worden getest - een commune op zoek
naar een nieuwe manier om te bestaan binnen de hedendaagse wereld.3° Lertschaiprasert bekritiseert
de haast waarmee de kunstwereld een label wil plakken op The Land en probeert een definitie aan
het hele werkt te geven. “It’s more about finding new ways of being together. That’s how it started,
and that is the real significance of what’s going on here” 4% Een groep kunstenaars is hierbij dichter
bij elkaar gekomen om uit te zoeken of er een andere manier van samenwerken bestaat en waarbij
nieuwe ideeén geproduceerd kunnen worden. Dit gaat niet enkel over kunst, maar ook over eten,
over leren door het doen. The Land functioneert hierdoor niet zomaar als een plaats, maar eerder als
een idee - een die niet op een esthetische manier beschouwd moet worden, maar als iets dat gebruikt
moet worden.

The land wordt gezien, zowel fysiek als conceptueel, als een ruimte buiten de internationale
kunstwereld . Hier kunnen (internationale) kunstenaars en studenten zich tot een jaar terugtrekken
uit de (Westerse) wereld en door middel van een primitieve manier van leven afstand kunnen doen
van de obsessie met materialiteit waarbij nieuwe kennis over het leven opgedaan wordt. Wanneer zij
hierna terugkeren naar de (Westerse) wereld, kunnen zij deze kennis toe blijven passen en met een
verhelderde en open blik terugkeren naar hun drukke leven waarbij ze genezen zijn van de ziekte
van het Westers kapitalisme.*! Tiravanija is echter niet de eerste die het idee van een

38 Veal, “Bringing The Land Foundation Back to Earth,” 2.

39 De informatie over De filosofie achter The Land Foundation is ontleend aan: Birnbaum, “The Lay of The
Land,” 270-274; Veal, “Bringing The Land Foundation Back to Earth,” 1-8.

40 Birnbaum, “The Lay of The Land,” 271.

41 Veal, “Bringing The Land Foundation Back to Earth,” 6.
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kunstenaarscommune uitvoert. Tussen 1830 en 1910 ontstonden in centraal Europa vele van deze
communes waarin duizenden kunstenaars van over de hele wereld maanden, jaren en soms zelfs
hun hele leven verbleven om kunst te kunnen maken in de natuur, weg van de Westerse traditie.
Vele kunstenaars die later, in de 20ste eeuw uitgroeiden tot avantgardistische kunstenaars,
spendeerden lange tijd in deze communes om inspiratie op te doen, kennis te delen en kunst te
maken in een milieu dat vrijdenkend was en zich buiten de gevestigde orde bevond. Deze
communes waren, net als The Land, open voor bezoekers en studenten die tijdelijk wilden
verblijven op het terrein. Met de modernisering van de wereld verschoof de aandacht binnen de
kunst van het landschappelijke naar de utopische vormen van samenleven.*? The Land is voor de
kunstenaars een extensie van hun kunstbeoefening die verder rijkt dan de institutionele musea en
gallerijen in de wereld van commercie, in een Aziatisch land ver weg van de Westerse wereld. Met
The Land wil Tiravanija een mogelijk wereldbeeld creéren, waarbij hij een alternatieve manier van
leven probeert te vinden binnen de bestaande realiteit en gebruikt hij invloeden uit het boeddhisme
om technieken en inzichten aan de deelnemers mee te geven om de wereld op een betere manier te
kunnen bewonen - zoals Bourriaud in zijn Relational Aesthetics beschreef.

3.4. Boeddhisme in de Westerse wereld, een alternatieve manier van leven.
Het boeddhisme is voor Tiravanija een belangrijke factor in zijn leven gebleven. In een interview
met Sjoukje van der Meulen in het tijdschrift Metropolis M vertelt hij dat hij - hoewel hij zelf nooit
een monnik is geweest - probeert te leven volgens de boeddhistische leer in de manier waarop hij
omgaat met anderen en zijn kunst.*3 Hierbij vertelt hij dat het er in het boeddhisme om draait een
houding in en tegenover het leven aan te nemen: met deze houding kan het lijden en het verlangen
overwonnen worden.

Het eerste element waaraan te zien is dat het boeddhisme een belangrijke rol speelt binnen
The Land is de Vipassana meditatiecursus die elke nieuwe student verplicht moet volgen doordat zij
zich mogen richten op het maken van of denken over kunst. Hierbij wordt de student geleerd om
zijn blik naar binnen te richten en zich tijdelijk af te sluiten voor alles wat om hem heen gebeurt,
waardoor hij nieuwe inzichten verkrijgt en met een verhelderde blik naar zichzelf en de wereld kan
kijken. Zoals in hoofdstuk 1.2 en 2.4 al besproken biedt deze vorm van meditatie de uitkomst op het
eeuwig lijden van de mens en ook Tiravanija past deze techniek toe binnen zijn kunst. De meditatie
blijft een bestaande activiteit tijdens de volledige duur van het verblijf op The Land, waarbij
Tiravanija op de tweede verdieping van het gezamenlijke gebouw een ruimte heeft gecreéerd om
uitsluitend na te denken of te mediteren over alle (nieuwe) kennis die de student in zijn verblijf op
The Land vergaart.

Binnen het Theravada boeddhisme, de staatsgodsdienst van Thailand en de school
waarmee Tiravanija is opgegroeid, wordt er gestreefd naar een betere wereld en dit komt duidelijk
terug in de zelfvoorzienende landbouw van de kunstenaarscommune. De technieken, die de
studenten wederom moeten leren voordat zij aan het maken van kunst mogen beginnen worden
onderwezen door Schaluay Kaewong, een Thaise boer die eveneens woonachtig is op het landgoed
en vinden hun basis in het boeddhisme. Hierbij wordt veel waarde gehecht aan het juist behandelen
van de natuur en de aarde en wordt sceptisch gedacht over de chemische en industriéle landbouw
van het Westen.** De eerste categorie van de Achtledige Weg bevat gedragsregels over de moraliteit
en discipline van het lichaam (hoofdstuk 1.2). De regels over het juist handelen en juist leven stellen

42 Libbren, Rural Artist’ Colonies, 3-4.
43 Meulen, Sjoukje van der. “Rirkrit Tiravanija: De hele wereld als werkplaats,” 44.

44 Veal, “Bringing The Land Foundation Back to Earth,” 3.
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dat levende wezens niet gedood mogen worden, er niet gejaagd mag worden, niemand iets
ontnomen mag worden wat hem toebehoort en er geen uitbuiting gepleegd mag worden. Binnen de
kunstenaarscommune zijn deze regels van uiterst belang, er wordt vegetarisch gegeten en Kaewong
leert de studenten eten te verbouwen, zonder de aarde uit te buiten. Hierbij leren de studenten niet
alleen om zichzelf te voorzien van eten - want laat ik eerlijk zijn, wie van de studentengeneratie
neemt de moeite om er achter te komen hoe groenten verbouwd worden wanneer het voor een paar
cent in de supermarkt te verkrijgen is - maar leren zij ook om de aarde waarop wij leven te
respecteren.

Het gebruik van boeddhistische denkbeelden in zijn kunst is ook voor Tiravanija een
logische ontwikkeling gezien zijn afkomst. Opgroeiend buiten de Westerse wereld, in een land waar
het boeddhisme de staatsgodsdienst is, wordt hij opgevoed volgens de regels van het Dharma die hij
de rest van zijn leven probeert toe te passen op zijn omgang met anderen en in zijn kunst en het is
dan ook geen verrassing dat elementen van het boeddhisme terugkomen in zijn werken. De vraag of
het gebruik van deze elementen een reactie op de problematiek binnen de Westerse samenleving
zijn is hierdoor moeilijker te beantwoorden dan bij Abramovic, omdat Tiravanija niet binnen de
Westerse wereld in aanraking is gekomen met het boeddhisme maar opgegroeid is in een niet-
Westers land waarbij deze geloofsovertuiging de norm is. Dit komt ook terug in de manier waarop
de kunstenaars het boeddhisme in hun kunst verwerken: zoals eerder benoemd lijkt Abramovic
(onbewust) beinvloed te zijn door het Navayana, terwijl Tiravanija elementen vanuit het traditionele
boeddhisme gebruikt. Hier kan tegen ingebracht worden dat hij vanaf zijn negentiende levensjaar al
woonachtig is in de Westerse wereld en hij als iemand die zonder de problematiek van het
kapitalisme is op gegroeid makkelijker in staat kan zijn deze te lokaliseren en er een bepaalde
houding tegenover in te nemen. Omdat hij niet opgegroeid is met de heersende ideeén van de
Westerse wereld kan hij hier met een meer excentrische blik naar kijken. De intentie om
denkbeelden van het boeddhisme te gebruiken om een alternatieve manier van leven te vinden
binnen de samenleving kan hier misschien wel ontstaan zijn uit een autonomiteit, het gebruik er van
en het doel dat Tiravanija hiermee wil bereiken lijken duidelijk op een reactie van de problematiek
van het kapitalisme.

3.5 Het kunsthistorisch perspectief van de 20ste eeuw
Als belangrijke pionier van de Relational Aesthetics streeft Tiravanija niet meer naar het in gang
zetten van een historische revolutie waarbij het kapitalisme vernietigd wordt, maar zoekt hij naar
een alternatieve manier van leven binnen de bestaande realiteit en verschilt hiermee met de
kunstenaars uit de jaren zestig en zeventig. Hij wil met zijn werk de (kunst)instituties niet voor goed
veranderen, maar hij suggereert enkel een ander model, een mogelijkheid van nieuwe vormen van
uitwisseling en misschien zelfs andere vormen van het menselijk leven: een waarbij men niet meer
7o geobsedeerd is met dingen. Deze obsessie met (im)materiéle zaken vormt zoals in hoofdstuk 1
besproken de belangrijkste vorm van het menselijk lijden en Tiravanija’s kunst zou dan ook gezien
kunnen worden als een therapie op die de hedendaagse buitensporige interesse in het verwerven van
geld of materiéle zaken kan genezen.*> Om dit te verwezenlijken deelt hij boeddhistische
denkbeelden, technieken en filosofie met alle deelnemende kunstenaars en kan hij ze na het verblijf
op The Land met een verhelderde blik terug de Westerse wereld in sturen.

Gezien vanuit de traditie om elementen uit de samenleving te gebruiken als inspiratie om zo
een alternatieve manier van leven te vinden en kritiek te uiten op het kapitalisme, past hij met zijn
gebruik van boeddhistische denkbeelden binnen het kunsthistorisch perspectief van de 20ste eeuw.

4 Birnbaum, “The Lay of The Land,” 346.
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Hij zet zijn kunst in als een middel om de bevolking wakker te schudden en verlossing te bieden
van de problematiek van het Westen waaronder men lijdt.
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Conclusie

In dit onderzoek heb ik de kunstwerken geanalyseerd aan de hand van de informatie uit de literatuur
en het interview met Paul van der Velde, om zo een antwoord te vinden op de vraag: hoe kan het
gebruik van boeddhistische denkbeelden in de werken van Marina Abramovic en Rirkrit Tiravanija,
om een alternatieve manier van leven binnen de Westerse maatschappij te vinden, gezien worden
als een logische reactie op de ontwikkelingen in de samenleving vanaf de jaren negentig en hoe past
dit binnen het kunsthistorisch perspectief van de 20ste eeuw?

Wanneer aangenomen wordt dat het de taak van de kunstenaar is om de culturele
problematiek in zijn tijd te verkennen, aan de kaak te stellen en te veranderen is het gebruik van de
boeddhistische denkbeelden in de werken van Abramovic en Tiravanija om een alternatieve manier
van leven te vinden binnen de Westerse maatschappij een logische reactie op de ontwikkelingen
binnen deze samenleving die zich sinds de jaren negentig beginnen te manifesteren. Hun kunst past
logischerwijs binnen het kunsthistorische perspectief van de 20ste eeuw, omdat het wederom
kunstenaars zijn die reageren op de problematiek van de kapitalistische maatschappij en daarbij
invloeden van de heersende ideeén binnen de tijdsgeest gebruiken om een alternatieve manier van
leven te vinden. Uitgaande van het idee dat de kunstenaar een spiegel is van de maatschappij kan
gesteld worden dat er, in welke tijd dan ook, altijd een ontwikkeling in de kunst zal zijn die
reflecteert op de gebeurtenissen hierbinnen. Zoals in de inleiding besproken kent de
kunstgeschiedenis een lange traditie van kunstvormen ontstaan uit reactie op het kapitalisme, zoals
de Pop-Art, Happenings en Fluxus. Een belangrijk verschil tussen de kunstenaars uit dit onderzoek
en hun voorgangers is dat de kunst vanaf de jaren negentig het veranderen van de wereld als doel
losgelaten heeft en enkel probeert een manier van leven te vinden binnen de bestaande realiteit, om
te leren hoe de wereld op een betere manier bewoond kan worden en hoe men beter om kan gaan
met de tekortkomingen van het kapitalisme, liever dan het streven naar een utopische wereld zoals
de kunstenaars in de zestiger jaren nog sterk voor ogen hadden. Met hun kunst geven zij geen
directe kritiek op het kapitalisme maar proberen ze de ogen van de deelnemers te openen en daarbij
willen de kunstenaars de gebreken van de wereld waarin geleefd wordt aan het licht brengen.
Vervolgens vinden zij een alternatieve manier van leven binnen de Westerse maatschappij waarbij
zij niet overduidelijk een geloof willen promoten maar enkel kleine methoden aan de deelnemers
aanreiken. Hierdoor kunnen de deelnemers in het dagelijks leven meer rust ervaren en op de lange
termijn een gelukkiger leven leiden. Dit komt sterk overeen met de nieuwe vorm van het
boeddhisme in de Westerse wereld, door hoogleraar Paul van der Velde ook wel het Navayana
genoemd, omdat er door de toegankelijkheid van de boeddhistische leer niet bekeerd hoeft te
worden tot het geloof om de voordelige methoden van deze geloofsovertuiging te kunnen integreren
in het dagelijks leven. De kunstwerken van Abramovic en Tiravanija reflecteren daarmee precies de
ontwikkeling binnen de samenleving met betrekking tot het boeddhisme. Hoewel beide kunstenaars
grote namen in de kunstwereld zijn, is hun gebruik van boeddhistische denkbeelden bij velen niet
bekend en voor verder onderzoek zou het erg interessant zijn om te kijken of er meerdere
kunstenaars zijn waarbij deze invloeden onder de oppervlakte een belangrijke rol spelen.

Binnen de werken staan beide kunstenaars centraal, zoals een godheid of goeroe dit staat in
het boeddhisme. Iets dat dit versterkt is dat er naar Tiravanija door de deelnemers verwezen wordt
als aajaan, een zeer respectvolle Thaise term voor een leraar. Hij heeft dus een hoog aanzien binnen
zijn commune waarbinnen hij de deelnemers de kunst van het leven leert zoals een goeroe of
godheid ook doet.*6 Eenzelfde status lijkt Abramovic te hebben tijdens The Artist is Present, waarbij

46 Veal, “Bringing The Land Foundation Back to Earth,” 5.
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mensen van over de hele wereld naar New York vliegen om een glimp op te kunnen vangen van
haar performance en het is niet zeldzaam dat een bezoeker huilend en ontroerd het museum verlaat
na tegenover haar te hebben gezeten. Het centraal stellen van de kunstenaars in hun werk is vrij
paradoxaal omdat het boeddhisme, en zeker het Navayana, pleit voor het opheffen voor het ego/ik:
zonder het ego is alles één. Maar ze lijken nog een ander imago te hebben: namelijk dat van een
popster. Tijdens The Artist is Present sliep men zelfs voor het MoOMA om ook maar in de buurt te
komen van Abramovic. Dit imago van de kunstenaars mag dan paradoxaal zijn aan de
boeddhistische gedachtegang, het strookt wel met de ontwikkelingen binnen de kunst in de 20ste
eeuw. In de inleiding van dit onderzoek kwamen verschillende kunststromingen aan bod waarbij het
verenigen van kunst en het dagelijks leven een belangrijke rol speelt. Maar er zijn voor elk van deze
stromingen één of meerdere kunstenaars aan te wijzen met een zogezegd popster-imago, waarvan
kunstwerken voor vele miljoenen euro’s worden verkocht en tentoongesteld in de belangrijkste
Westerse musea. Abramovic schrijft in haar autobiografie dat een simpel leven er niet in zit wanneer
je een kunstenaar bent die het probeert te maken in de New Yorkse scene. Ze gaf een hoop feestjes
in haar appartement voor kunstenaars, schrijvers en andere interessante mensen waardoor ze
zichzelf op de kaart zette. Hierdoor werd ze steeds vaker uitgenodigd voor evenementen en liep ze
voor het eerst in haar leven op rode lopers. Joseph Beuys, een van de belangrijkste namen binnen de
Fluxus, zegt in een interview met Art Papier in 1979 dat hij tegen het winstsysteem van het Westen
is en dit probeert te ontwijken maar zolang hij in een kapitalistisch systeem dom zou zijn afstand te
doen van zijn geld, omdat hij dit geld nodig heeft om te strijden tegen het systeem waar hij zo’n
hekel aan heeft. Dit is wederom erg paradoxaal en het lijkt hierbij wel alsof hoe harder een
kunstenaar tegen de krib trapt, hoe populairder en beroemder zijn werk wordt waardoor er alleen
maar meer geld wordt verdiend met diens kunst. Hoe graag deze kunstenaars het ook zouden willen,
er lijkt geen ontsnappen aan het paradox van de Westerse kunstmarkt.

Van Winkel schrijft in zijn essay: “het kunstwerk zonder aura, zonder auteurschap en zonder
persoonlijke signatuur per definitie niet uit de koker van een kunstenaar kan komen. De kunstenaar
zelf is niet in staat om met de mythe van het kunstenaarschap te breken. Kunstenaars kunnen slechts
een aanzet hiervoor geven, maar uiteindelijk is het aan de markt om deze demystificatie door te
zetten en te realiseren.”’ Dit wordt versterkt door de geschiedenis van de moderne kunst, waarbij
het de kunstenaars niet lukt om van hun gecre€erde popster-imago af te komen en de vraag blijft of
zij dit zelf in stand houden, of dat er iets anders aan de hand is. Zou het kunnen zijn dat in een tijd
waarin we geen rust en stilte meer kunnen ervaren en er weinig vertrouwen meer is in de
kapitalistische Westerse wereld er niet alleen een groeiend verlangen ontstaat naar spiritualiteit,
maar ook naar iemand die ons in een steeds drukker wordende wereld die draait om status en
materialisme stil kan laten staan bij de dingen om ons heen en leert om een moment van stilte en
rust te vinden in het dagelijks leven? Zou het daarom kunnen zijn dat de alwetende kunstenaar
onbedoeld op een voetstuk wordt geplaatst omdat hij hoop op een veranderende wereld biedt? En
zou het dan kunnen zijn dat de mythe van de kunstenaar juist hierdoor blijft ontstaan, omdat er in
elke tijd een problematiek binnen de samenleving zal ontstaan waarop de kunstenaar zal reageren?
Popster of goeroe, in tijden van wanhoop is het de kunstenaar die een alternatieve manier van leven
probeert te vinden en de mens hiervan bewust te maken zodat deze op den duur een gelukkiger
leven kan leiden en de wereld een betere plaats kan maken.

47T Winkel, De mythe van het kunstenaarschap, 82-83.
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