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 DEUTSCH Som Supaparinya:
Landschaften der Erinnerung in MO NUM EN TS (2025)

Der Film MO NUM EN TS (2025) der thailändischen Künstlerin  
Som Supaparinya verknüpft historische Recherchen mit Feldforschung.  
Das Werk entstand im Rahmen eines Stipendiums der Han Nefkens 
Foundation für südostasiatische Videokunst 2024 und ist dem  
Andenken des Künstlers Dinh Q. Lê gewidmet. Realisiert wurde es  
in Zusammenarbeit mit dem Jim Thompson Art Center (Thailand), der 
Outpost Art Organisation (Vietnam), dem Hiroshima City Museum  
of Contemporary Art (Japan), der Kunsthal Charlottenborg (Dänemark) 
und dem Rockbund Art Museum (China). Nach Präsentationen bei 
den Partnerinstitutionen wird das Werk in die Sammlung des Museion 
übergehen.
	 Seit über zwei Jahrzehnten erforscht Supaparinya die Land- 
schaften des südostasiatischen Festlands und zeigt, wie sich politische  
Ideologien, ökologischer Wandel und historische Erinnerung dort  
überschneiden. Angesiedelt an den Schnittstellen von Video und In
stallation, greifen ihre Arbeiten oft auf Archive und Feldforschung  
zurück. Meist beginnen sie mit präzisen Beobachtungen von Flüssen, 
Infrastrukturen und den Gemeinschaften vor Ort. In MO NUM EN TS 
setzt die Künstlerin diese Untersuchung fort und beleuchtet die  
anhaltenden Folgen von Entwicklungsprojekten aus der Zeit des Kalten 
Krieges in der Mekong-Region.
	 Supaparinya wurde in Chiang Mai geboren, wo sie heute lebt;  
ihre Kindheit verbrachte sie in Lamphun im Norden Thailands. Ihre 
Arbeit gründet auf umfangreicher Feldforschung in Thailand  
und den Nachbarländern, vor allem entlang des Mekong und seiner  
Nebenflüsse. Anhand dieser Recherchen zeichnet sie nach, wie  
staatlich gelenkte Entwicklung – besonders groß angelegte Infrastruk
turprojekte – die Landschaften und das Alltagsleben der Region  
verändert haben. Statt die offiziellen Narrative der Modernisierung  
zu wiederholen, fördert sie Geschichten zutage, die in diesen Trans
formationen schlummern: veränderte Ökosysteme, vertriebene  
Gemeinschaften und die politischen Kräfte, die all dies vorangetrieben 
haben.
	 In MO NUM EN TS hinterfragt Supaparinya die Idee des Denk- 
mals aus infrastruktureller Sicht. Der Film zeigt Archivmaterial  
und Gedenktafeln, die den Bau von Staudämmen, Autobahnen und  
Stromnetzen feiern. Durch die Neukontextualisierung dieses  
Materials deutet die Künstlerin an, dass solche Projekte selbst als 
Denkmäler fungieren. Diese Infrastrukturen, die während des Kalten 
Krieges im Rahmen geopolitischer und militärischer Strategien  
errichtet wurden, dienten nicht allein der Modernisierung, sondern 
auch der Sicherung politischer Allianzen, der Kontrolle von Ressourcen  
und der Durchsetzung ideologischen Einflusses in Südostasien.  
Der bewusst fragmentierte Titel MO NUM EN TS markiert einen Bruch  
mit der Vorstellung von Denkmälern als isolierten Gedenkobjekten. 
Stattdessen zeigt der Film Infrastruktur als monumentale Form  
der Macht, deren ökologische und soziale Folgen die Region bis heute  
prägen.

	 MO NUM EN TS – im Museion als Einkanal-Videoprojektion 
gezeigt – entfaltet sich nicht durch eine lineare Erzählung,  
sondern durch eine langsame Anhäufung von Bildern. Supaparinya 
verbindet Aufnahmen ihrer Feldforschung mit Archivmaterial  
aus Publikationen und Propagandamedien des Kalten Krieges. Diese 
Materialien inszenierten Infrastrukturprojekte einst als Symbole  
von Entwicklung und internationaler Zusammenarbeit und präsentier-
ten technologischen Wandel als Beleg für Fortschritt. Mit ihrer  
Neulektüre legt die Künstlerin die ideologischen Rahmenbedingun-
gen offen, die einst die massiven Eingriffe in die Umwelt rechtfertigten.
	 Die Bildsprache des Films wirkt leise und nachdenklich.  
Flüsse rauschen gleichmäßig über den Bildschirm, Straßen durch-
schneiden abgelegene Landschaften, Stauseen breiten sich über 
einstige Täler aus. Die Bilder sind durch eine präzise Schnitttechnik 
strukturiert, die oft durch geteilte Bildschirme oder mehrere Aus-
schnitte erfolgt. Dieses Stilmittel spiegelt das Interesse der Künstlerin 
an der Vielschichtigkeit historischer Erzählungen und lässt  
verschiedene Temporalitäten und Perspektiven im Bild nebenein
ander bestehen.
	 Die Geschichte(n) des Kalten Krieges lassen sich nicht in  
einer einheitlichen Erzählung begreifen, sondern entstehen aus über-
lappenden Perspektiven, in denen staatliche Propaganda, lokales  
Gedächtnis, Spuren in der Umgebung und gelebte Erfahrungen 
zusammenkommen. Der Film zeigt Feldaufnahmen neben Archiv
material und widersetzt sich so einem einheitlichen Blickwinkel.  
Er macht die Vielschichtigkeit der Erinnerung in der Region sichtbar 
und deutet Geschichte als eine Konstellation selektiver Darstellungen.
	 Trotz des Split Screen entstehen Momente visueller Konti
nuität und Ausgewogenheit. Die Bilder verschmelzen oft zu einer Ein- 
heit, sodass die Betrachter*innen sie als Teile einer zusammen
hängenden, weitläufigen Landschaft wahrnehmen. Ein Bild ergänzt 
das andere, erweitert es und schafft so ein sich wandelndes Panorama.  
Diese visuelle Kohärenz spiegelt die tieferen Verbindungen wider,  
die der Film aufzeigt: Gebiete, die getrennt wirken, sind durch  
gemeinsame Infrastrukturen, geopolitische Strategien und verfloch-
tene Geschichten verbunden.
	 MO NUM EN TS geht somit über eine bloße Kritik an Entwick-
lungspolitik hinaus. Der Film zeigt, wie Landschaften zu Archiven  
des historischen Wandels werden. Umgeleitete Flüsse, überflutete 
Wälder und umgesiedelte Dörfer erscheinen nicht als isolierte  
Ereignisse, sondern als schrittweise Veränderungen, deren Spuren  
im Gelände sichtbar bleiben.
	 Supaparinya hat in ihrem Werk immer wieder gezeigt, wie 
künstlerische Forschung die Verflechtungen zwischen lokaler  
Geschichte und globalen Kräften sichtbar macht. In MO NUM EN TS 
gelingt dies durch das sorgfältige Verknüpfen von Archivmaterial, 
Feldforschung und filmischer Beobachtung. Statt den Fortschritt zu 
feiern, zeigt der Film Landschaften als lebendige Denkmäler – Orte, 
an denen Geschichte weiterlebt.
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Biografie
Som Supaparinya (*1973 in Chiang Mai, Thailand) lebt und 
arbeitet in Chiang Mai. Neben einem BFA in Malerei von der 
Chiang Mai University besitzt sie einen Meisterschülerabschluss 
in Medienkunst der Hochschule für Grafik und Buchkunst  
Leipzig. Supaparinya arbeitet mit Video, Installationen und  
gefundenen Materialien und ist eine Pionierin des Multichannel-
Formats (seit 1995) und der synchronisierten Videoinstallation 
(seit 2012) in Thailand. Mit dokumentarischen und experi
mentellen Methoden zeigt sie, welche Auswirkungen mensch
liches Handeln aus politischer, historischer und literarischer Sicht  
auf Menschen und Landschaften hat. Zu ihren wiederkehren-
den Themen zählen der Wandel von Flusslandschaften, Strom
erzeugung, Orte des Widerstands und Zensur.
	 Ihre Projekte waren auf renommierten internationalen 
Plattformen zu sehen, darunter die Gwangju-Biennale 2018; die 
Kairo-Biennale 2018; die Biennale Jogja Equator #5 2019;  
die Thailand-Biennale 2021/22; die 10. Asia Pacific Triennial  
in der Queensland Art Gallery | Gallery of Modern Art 2021/22; 
sowie die documenta 15 im Jahr 2022. Zu ihren jüngsten  
Ausstellungen zählen Collapsing Clouds Form Stars, Ver Gallery, 
Bangkok 2025; The Shattered Worlds, Bangkok Art and  
Cultural Centre, 2025; The River They Don’t See, Kestner  
Gesellschaft, Hannover 2025; Sea Art Festival, Busan, 2025;  
sowie das Video Art Festival, Busan, 2025.
	 Supaparinya ist Preisträgerin des Stipendiums der  
Han Nefkens Foundation für südostasiatische Videokunst 2024. 
Dieses wird vergeben in Zusammenarbeit mit The Outpost  
Art Organisation (Vietnam), dem Jim Thompson Art Center 
(Thailand), dem Museion (Italien), dem Hiroshima City Museum 
of Contemporary Art (Japan), der Kunsthal Charlottenborg  
(Dänemark) und dem Rockbund Art Museum (China). Im  
Rahmen dieses Stipendiums entstand der Film MO NUM EN TS.

Menschen durch Kunst verbinden
Als ich in den 1960er Jahren in einem ruhigen Vorort von Rotterdam  
aufwuchs, fühlte ich mich oft allein. Vielleicht lag es daran, dass ich anders 
war – körperlich, aber auch in meiner Art zu denken. Während meine  
Klassenkameraden Fußball spielten, ging ich allein ins Museum und ver-
brachte Stunden vor einem einzigen Gemälde. Ich stellte mir vor, mit  
der Frau auf dem Bild zu sprechen, fragte mich, wie sie wohl lebte und wel-
che Menschen sie traf. Diese frühe Neugier auf das, was in den Köpfen  
anderer Menschen vor sich geht, wurde zu einem privaten Spiel. Wenn ich  
durch die Straßen schlenderte, versetzte ich mich in die Köpfe der  
Passant*innen und stellte mir ihre Wohnungen vor, malte mir aus, was sie 
frühstückten und wie sie die Welt sahen.
	 Statt in der Schule dem Lehrer zuzuhören, schaute ich aus dem  
Fenster und verfolgte die Flugzeuge, die den Himmel durchzogen.  
Ich stellte mir vor, in einem von ihnen zu sitzen und von oben auf den Jungen  
auf der Schulbank hinabzublicken. Das Flugzeug würde mich an ferne  
Orte tragen, in Länder mit Palmen und fremden Sprachen. Dort, umgeben 
von neugierigen und freundlichen Fremden, würde ich mich zugehörig  
fühlen. Schon damals spürte ich, dass es weniger schmerzhaft ist, im Aus-
land ein Außenseiter zu sein, als an dem Ort, der eigentlich Heimat sein 
sollte.
	 Damals ahnte ich nicht, dass diese Fantasien einmal Wirklichkeit  
werden würden. Der Wendepunkt kam an einem Frühlingstag des Jahres 
1999 in Paris, als ich zufällig eine Ausstellung der Schweizer Videokünstlerin 
Pipilotti Rist besuchte. Ihr Universum zog mich sofort in den Bann. Ihre 
Werke ließen mich ihre Nähe spüren, so als wäre sie anwesend. In diesem 
Augenblick wurde mir klar, dass ich Teil dieser Welt sein wollte. Durch  
die Kunst konnte ich endlich in die Gedanken anderer eintauchen und die  
Welt mit deren Augen sehen – genau so, wie ich es mir als Junge erträumt 
hatte.
	 Von Anfang an hatte ich das starke Bedürfnis, die Kunst, die mich 
berührte, mit anderen zu teilen. Ich begann, mit Museen zusammenzu-
arbeiten, und gab Werke, die ich erworben hatte, als langfristige Leihgaben 
oder Schenkungen weiter. Bald setzte ich mich auch für die Entstehung 
neuer Werke ein. 2009 gründete ich die Han Nefkens Foundation, die  
Videokünstler*innen mit Stipendien und Auftragsarbeiten fördert. Neben 
finanzieller Unterstützung bieten wir weltweit Plattformen, auf denen 
Künstler*innen die Werke präsentieren können, die sie mit uns entwickeln.
	 Heute arbeiten wir mit über 45 Museen und Kunstinstitutionen  
zusammen. Ich reise oft und begegne Menschen aus vielen verschiedenen 
Kulturen – ganz so, wie ich es mir einst erträumt hatte.
	 Das Stipendium für Südostasien liegt mir besonders am Herzen.  
Es entstand auf Anregung und mit Unterstützung meines lieben Freundes, 
des vietnamesischen Künstlers Dinh Q. Lê. Dinh war ein wegweisender 
Künstler, Mitbegründer von Sàn Art und eine prägende Figur der viet
namesischen Kunstszene. Seine Gabe, Menschen und Ideen zusammen-
zubringen, seine Großzügigkeit und unser gemeinsames Engagement  
für die Videokunst haben dieses Stipendium entscheidend geprägt.
	 Dinh war an der Auswahl des ersten Stipendiaten beteiligt, verstarb 
jedoch 2024. Das Stipendium ist daher ihm gewidmet.
	 Er hätte sich sicher über die Wahl Som Supaparinyas gefreut.  
Ihr feines Gespür, ihre Liebe zum Detail und ihr Engagement für die Erde –  
lokal wie global – hätten ihn beeindruckt. Genauso wird ein weltweites  
Publikum reagieren, wenn es MO NUM EN TS sieht.
	 Han Nefkens
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