verein
g 022/23 Stuttgart



Einfiihrung / Introduction

dt  Trinh T. Minh-ha zihlt zu den einflussreichsten internationalen
Filmemacher*innen. Seit den frithen 1980er Jahren entwickelt sie ein
filmisches, theoretisches und poetisches Werk, das als grundlegend fiir
postkoloniale und feministische Ansétze in Kunst und Forschung gilt.
Mit The Ocean In A Drop zeigt der Wiirttembergische Kunstverein
nun die erste umfassende Einzelausstellung der in Berkeley lebenden
Kiinstlerin, Musikkomponistin und Dichterin in Deutschland.

Trinh arbeitet in den Zwischenbereichen von Dokumentation
und Fiktion, Kunst und Theorie, des zu Sehenden und zu Hérenden.
Thre vielfach pramierten Filme wurden hauptsichlich in verschiedenen
Teilen Afrikas und Asiens gedreht und zeichnen ein mehrdimensiona-
les, vielstimmiges Bild von den dortigen Menschen, ihren Kulturen,
Geschichten und politischen Zusammenhdngen — immer eingebettet
in grundsétzliche philosophische Fragestellungen. Mit ihrer kiinst-
lerischen Praxis des »in-der-Nédhe-Sprechens« (Trinh) — anstelle des
»iiber« oder »flir« jemanden Sprechens — ndhert Trinh sich dem ihr
Fremden in vertraulicher und zugleich respektvoller Weise. Ihr An-
liegen ist es, den kolonialistisch geprégten Blick der Ethnologie aufzu-
brechen.

Der Titel der Ausstellung (libersetzt: Der Ozean in einem Trop-
fen) verweist auf die politischen und poetischen Krifte, die in Trinhs
Filmen vor allem im Alltaglichen, im Ungesehenen, Nicht-Heroischen
und Randstdndigen zu finden sind. Fiir die Kiinstlerin enthélt auch das
scheinbar Winzigste immer das Ganze.

The Ocean In A Drop zeigt sechs Langfilme aus den 1980er Jah-
ren bis heute, die in sechs farblich gestalteten Rdumen zu sehen sind.
Die Auswahl der Werke verbindet den jiingsten, What About China?
(2021), mit einem der frithesten Filme, Naked Spaces — Living is Round
(1985), die sich verschiedenen Regionen Chinas beziehungsweise
Westafrikas ndhern und dabei auf vielerlei Ebenen das Kreisformige,
sich Wiederholende als Alternative zum Linearen reflektieren. Weitere
Filme, die vor und nach den gesellschaftlichen Umbriichen von 1989
entstanden sind, erweitern den Blick auf die Geschichte und Gegen-
wart Chinas und Vietnams: Shoot for the Contents (1991), Surname
Viet Given Name Nam (1989), und Forgetting Vietnam (2015). In Night
Passage (2004), einem der wenigen Werke, das eher dem Genre des
Spielfilms entspricht, dient eine Zugreise als Metapher fiir die Uber-
ginge und Kreisldufe zwischen Leben und Tod.

Zu den wiederkehrenden Motiven der gezeigten Filme zéhlen die
Beobachtung von Ritualen, wie sie sich im Fest, in den Kiinsten, der
Religion oder im Alltag manifestieren, sowie die Beziehungen zwi-
schen ldndlichen, Kiisten- und urbanen Raumen, zwischen Tradition
und Gegenwart, dem Analogen und Digitalen, dem Koérper und seinen
Lebensrdumen.

Trinh verkniipft in ihren Filmen eine Fiille von Elementen — wie
Musik, Gerdusche, Bilder, ihre eigene und die Stimmen anderer, Mate-
rialien aus unterschiedlichen Kontexten und Zeiten — zu mehrschichti-



gen Werken. Das Paradoxe, Unerwartete und Widerspriichliche dienen
dabei als Schliissel fiir ein tieferes Verstandnis der Welt.

Neben der Prisentation des herausragenden Werks von Trinh T.
Minh-ha erprobt die Ausstellung neue Formen der Erfahrung von Kino.
Die gleichzeitige Projektion aller sechs Langfilme ist bewusst darauf
angelegt, sie eher ausschnitthaft, statt klassisch von Anfang bis Ende
zu sehen — wobei auch jeder Ausschnitt immer das Ganze in sich trigt.
Im Hin- und Herbewegen zwischen den Filmkojen entstehen fiir die Be-
sucher*innen immer neue und iiberraschende Beziehungen zwischen
den einzelnen Filmen der Kiinstlerin.

Der poetischen Sprache Trinhs folgend, beginnt die Ausstellung
mit einer Reihe von gestalteten Textbannern, die Zitate aus allen sechs
Filmen enthalten. Im zentralen Ausstellungsraum, der von den Filmko-
jen gerahmt wird, spiegeln sechs Miniprojektionen die verschiedenen
Werke in abstrahierter Form wider. Sie laufen synchron zu den Filmen
in den Kojen, ein Timecode zeigt an, an welcher Stelle sie sich jeweils
befinden. Die Ausstellung findet so auf zwei Ebenen statt, die dem Ki-
nosaal und dem White Cube entsprechen und zugleich tiber diese hinaus
gehen. Da The Ocean In A Drop auch die Schriften Trinhs hervorheben
mdchte, werden ihre zahlreichen Biicher an drei Tischen vorgestellt,
eingebettet in eine Auswahl von Zitaten.

Trinh T. Minh-ha. The Ocean In A Drop wurde von Hans D. Christ und Iris Dressler
kuratiert. Die Ausstellung ist in Kooperation mit Ute Meta Bauer und dem

NTU Centre for Contemporary Art in Singapur sowie dem Rockbund Art Museum
in Shanghai entstanden.

Die Ausstellung ist Teil einer Serie von Einzelprésentationen des Wiirttember-
gischen Kunstvereins, die verschiedenen Kiinstlerinnen mit feministischen

und diversen intersektionalen Ansatzen gewidmet ist: Carrie Mae Weems, Trinh
T. Minh-ha (beide 2022), Delphine Seyrig, Adina Pintilie (beide 2023).

en Trinh T. Minh-ha counts among the most influential international
filmmakers. Since the early 1980s she has been developing a filmic,
theoretical, and poetic oeuvre which is considered foundational for
postcolonial and feminist approaches within art and research contexts.
With The Ocean In A Drop, the Wiirttembergischer Kunstverein Stutt-
gart is showing Germany’s first comprehensive solo exhibition by the
Berkeley-based artist, musical composer, and poet.

Trinh delves into the interstitial realms between documentation
and fiction, theory and art, the visible and the audible. Her films, which
have received numerous awards, have been mainly shot in different
parts of Africa and Asia, composing a multidimensional, polyphonic
picture of the people living there, along with their cultures, histories,
and political contexts—always embedded in fundamental philosoph-
ical questions. With her aesthetic practice of “speaking nearby”—as
differentiated from speaking “about,” “for,” or “on top of”—she ap-
proaches foreignness with intimacy and respect, thus thwarting the
colonial gaze of ethnology.

The title of the exhibition pays reference to the political and po-
etic forces found in Trinh’s films, especially in aspects of the everyday
that are unseen, unheroic, and marginalized. For the artist, even the
tiniest thing always contains the whole.

The Ocean In A Drop shows six long films from the 1980s to today,
presented in six individual, color-coded rooms. The selection of works
connects Trinh’s most recent film, What About China? (2021), with one
of her earliest ones, Naked Spaces — Living is Round (1985): Two films
that approach different regions of China and West Africa respectively,
pondering on many levels the circular, the repetitive, as an alternative
to the linear. In addition to the films Shoot for the Contents (1991), Sur-
name Viet Given Name Nam (1989), and Forgetting Vietnam (2015) that
expand the understanding of China’s and Vietnam’s past and present,
another work that corresponds more to the genre of the feature film,
Night Passage (2004), uses travel in a night train as metaphor for the
transitions and circuits between life and death.

The recurring motifs in the films shown in the exhibition include
the observation of rituals as manifested in festivals, the arts, religion,
or everyday life, as well as the relationships between rural, coastal, and
urban spaces, between tradition and the present day, the analogue and
the digital, the body and its living spaces.

Trinh’s films interweave a wealth of elements—Ilike music, sound,
imagery, her own and others’ voices, or materials from various times
and contexts—to create a multivocal and multilayered textured work.
Here, the paradoxical, the unexpected, and the seemingly contradictory
are the main keys offered by Trinh for arriving at a deeper understand-
ing of the world.

In addition to presenting the outstanding work of Trinh T. Minh-
ha, the exhibition explores new ways of experiencing cinema. Due to
the visitors moving back and forth between the six screening rooms, the
concurrent projection of the films facilitates a somewhat fragmentary,
rather than linear, perception of the individual pieces, along with a
continual recombination of the fragments that carry within them the
whole—the ocean within each drop. This gives rise to ever new rela-
tions between the individual films.

Following Trinh’s poetic language, the exhibition begins with
a series of designed text banners containing quotes from all six films.
Abstractly mirroring the individual works in the main exhibition space,
which is framed by the film berths, are mini projections. They run in
sync with the films in the berths, and a time code indicates at which
point they are at any given time. The exhibition therefore plays out
on two planes—equating to, yet also moving beyond, the cinema hall
and the white cube. Since The Ocean In A Drop also wants to highlight
Trinh’s writings, her many books are featured at three tables, embedded
with a selection of quotes.

Trinh T. Minh-ha: The Ocean In A Drop is curated by Hans D. Christ and Iris Dressler
and was developed in cooperation with Ute Meta Bauer and the NTU Centre for
Contemporary Art in Singapore as well as the Rockbund Art Museum in Shanghai.

The exhibition is part of a series of solo presentations dedicated to various artists
who pursue feminist and diverse intersectional approaches: Carrie Mae Weems,
Trinh T. Minh-ha (2022), Delphine Seyrig, and Adina Pintilie (2023).



Kurzbiografie

www.trinhminh-ha.squarespace.com

In Hanoi geboren und in Saigon aufgewachsen, emigrierte Trinh T.
Minh-ha 1970 wihrend des Vietnamkriegs in die USA. Nach dem Stu-
dium der Komposition, Musikethnologie und franzdsischen Literatur
in Illinois und Paris lehrte sie ab 1977 drei Jahre am National Conser-
vatory of Music and Drama in Dakar, Senegal. Aus dieser Zeit gehen
die gemeinsam mit dem Fotografen und Architekturwissenschaftler
Jean-Paul Bourdier verfasste Publikation Afiican Spaces. Designs for
Living in Upper Volta (1985) sowie ihre ersten beiden 16 mm-Filme
Reassemblage (1982) und Naked Spaces — Living Is Round (1985) her-
vor, beide von Bourdier produziert, der an all ihren filmischen Werken
organisatorisch beteiligt ist. Von 1992 bis 2022 lehrte Trinh an der UC
Berkeley in den Fachbereichen fiir Rhetorik sowie Gender- und Frau-
enforschung.

Zu Beginn des in Senegal gedrehten Films Reassemblage heifit
es aus dem Off: ,,I do not intend to speak about, just speak near by” (Ich
habe nicht vor, iiber, sondern nur in der Néhe zu sprechen). Das ,,in der
Nihe sprechen” wird zur zentralen Methode Trinhs, sich der Fremdheit
und Andersartigkeit mit Intimitét und Respekt anzundhern und so den
kolonialen Blick zu durchkreuzen.

Trinhs insgesamt neun Filme wurden in {iber sechzig Retrospekti-
ven auf Filmfestivals und in Institutionen weltweit gewiirdigt. Zu Letz-
teren zéhlen unter anderen das NTU Centre for Contemporary Art Sin-
gapore (2020/21), das Institute of Contemporary Art (ICA) in London
(2017), das Jeu de Paume in Paris (2008), die Tate Modern in London
(2006), das Museo Nacional Centro de Arte Reina Sofia (2004) oder
die Secession in Wien (2001). Sie nahm an zahlreichen Biennalen wie
der Manifesta 13 in Marseille (2020), der Busan Art Biennale (2004),
sowie der Documentall in Kassel (2002) teil. Thre Installationen waren
in Institutionen wie dem Musée du Quai Branly in Paris (2006-2009),
dem Kyoto Art Center in Japan (2003) oder dem Yerba Buena Center
for the Arts in San Francisco (1999) zu sehen.

Zu ihren wichtigsten theoretisch-poetischen Schriften zdhlen
Women, Native, Other (1989), When the Moon Waxes Red (1991), Else-
where, Within Here (2011) und Lovecidal. Walking with The Disappea-
red (2016) sowie die Kompilationen aus Interviews und /oder Film-
skripts in Framer Framed (1992), Cinema Interval (1999), The Digital
Film Event (2005) und D-Passage. The Digital Way (2013).

Trinh erhielt zahlreiche Preise und Auszeichnungen wie den
Wild Dreamer Lifetime Achievement Award des Subversive Festival
2014 in Zagreb, den Trailblazers Award des Cannes International Do-
cumentary Film Event 2006 oder den Best Cinematography Award des
Sundance Film Festival 1992 fiir den Film Shoot for the Contents. Ihr
jungster Film What About China? erhielt 2022 den New Vision: CPH
Dox Award, den Prix Bartok des Jean Rouch Film Festival und den
renommierten Persistence of Vision Award des San Francisco Inter-
national Film Festivals.

Short Biography

www.trinhminh-ha.squarespace.com

Born in Hanoi and raised in Saigon, Trinh emigrated to the United
States in 1970 during the Vietnam War. After studying music compo-
sition, ethnomusicology and French literature in Illinois and Paris, she
spent three years teaching at the National Conservatory of Music and
Drama in Dakar, Senegal, starting in 1977. Her publications created
together with the photographer and architect Jean-Paul Bourdier go
back to this period, such as African Spaces: Designs for Living in Upper
Volta (1985), as do her first two 16mm films, Reassemblage (1982) and
Naked Spaces — Living Is Round (1985), both produced by Bourdier,
who is involved in the organization of all of her filmic projects. From
1992 to 2022 Trinh taught at UC Berkeley in the departments of thetoric
and gender and women’s studies.

At the beginning of the film Reassemblage, shot in Senegal, one
hears from the voice-off: “I do not intend to speak about, just speak
nearby.” This “speaking nearby” was to become Trinh’s main method
of approaching foreignness and the otherness with intimacy and respect,
thus thwarting the colonial gaze.

The nine films made by Trinh have been recognized in over sixty
retrospectives at film festivals and in art institutions throughout the
world. Counting among the latter are exhibitions at the NTU Center for
Contemporary Art Singapore (2020-21), Institute of Contemporary Art
(ICA) in London (2017), Jeu de Paume in Paris (2008), Tate Modern
in London (2006), Museo Nacional Centro de Arte Reina Sofia (2004),
and Secession in Vienna (2001). She has participated in numerous bien-
nials, including Manifesta 13 in Marseille (2020), Busan Art Biennale
(2004), and Documenta 11 in Kassel (2002). Her installations have been
shown in venues like the Musée du Quai Branly in Paris (2006-09),
Kyoto Art Center in Japan (2003), and Yerba Buena Center for the Arts
in San Francisco (1999).

Among her most important theoretical-poetic writings are Women,
Native, Other (1989), When the Moon Waxes Red (1991), Elsewhere,
Within Here (2011), and Lovecidal: Walking with The Disappeared
(2016), as well as compilations from interviews, and/or the film scripts
in Framer Framed (1992), Cinema Interval (1999), The Digital Film
Event (2005) and D-Passage. The Digital Way (2013).

Trinh has received numerous prizes and awards, such as the Wild
Dreamer Lifetime Achievement Award of the Subversive Festival 2014
in Zagreb, the Trailblazers Award of the Cannes International Docu-
mentary Film Event 2006, and the Best Cinematography Award of the
Sundance Film Festival 1992 for the film Shoot for the Contents. Her
most recent film, What About China?, was the 2022 recipient of the
New Vision: CPH Dox Award, the Prix Bartok of the Jean Rouch Film
Festival and the prestigious Persistence of Vision Award of the San
Francisco International Film Festival.



Natm . g,

Nighy, xHl:l'llm-h,,'..il
Nethtmgy, 5
Niht ., iy

Lrsprung

Wohin?

Ihr seid F,
: reundinng, s N
nnen, e e e

]

nicht wahy? A e ey Herzen wilisehen die I B
l(hlc': ?ii':;ir nln .‘-::n.. Mm-,,n.mm ﬂ; I\ls:“[“ i Ao Spi bt 4 .’.}1
Versuche, §;:ba:q" il s e Herchig Das Gediichtnis Weblichier, [
< y ihr still seid des W
einen Schmetterling il i
aufzuspiefien. e Ty Lic .
Wi -a-w“h“-"“ I( [ resin,
mag erhalt;:r h;m?'?n‘m Junge Damse, Gesicht )
al er cines Kri
I e (P lu.m:eges mnwﬁm“"hwwh o
s BTET W
The ichter dhes Kiegey ; r
= DieTie -
i fray

an
unerwarteten

Orten

icht

Die Toten sind 0 unter der Erde




ina

einer Stimme

inie

1selstrich

ndungen eines Gebiudes

1ster

rb

>ht eines Kindes
issel Reis
meinschaftshof

Vergiss
[ag,

wie du ihn
kennst

in
un

Alles ist zugleich
:llr:'(rilﬂ::{;;nnt'hsichtig

Im Gegensatz zu dem, was manche Westler*innen
denken, ist die Religion in Afrika weder eine Ursache
fiir die Stagnation der Menschen noch eine Quelle
fiir zwischenstaatliche Konflikte (A. Hampate Ba)

Die beschnittenen jungen Miinner schlagen den
Takt mit einem Wanderstock,
wiihrend sie singen.

In ihren Hiinden e e

halten sie #
Weiblichkeit, G

‘n
der }.“ﬂ' schlag

Wasser e
und S
Licht o
e | Lol
_hix Blindheit

Hire im Wind das Schluchzen des Busches: es ist das ™
Atmen unserer geliebten Toten.

Die Toten
sind nicht tot

(Birago Diop)

in: Naked Spaces - Living is Round, 1985

INACKLU

und klar

In seiner Einfachheit

irreduzibel
komplex

Unwabhr, abergliubisc

unsere eigenen Grenzen

Nackt zu sein bedeutet,

Zu sein

Oft ha

fiir di
die wi

Spr

(Ogot



ur

wher Fakten

watiirlich

iltur gehalien,
hteten

los

Der Krieg

als eine Abfolge von
Spezialeffekten ...

Wenn der Krieg die Fortsetzung der Politik
~ mit anderen Mitteln ist, dann sind die Medienbilder
»Z1 " die Fortsetzung des Krieges mit anderen Mitteln ...

Stadt der Frauen cer und Boot.
ocler
il Worte priedaitet JErs .
it
poe w Nichts trennt
vit, e Gemeinsehaft as Meer Kuan Lu ... konnic . 5
waamt ' den Vletnamkrleg
Mabiler Verkau, Eine Fravenkubtur i vitselhat ;1:: i:llf:rgi;(:lﬁen Filmen,
Es gibt cimen
Traum, der e ertatcn, diesich gedreht wurden
dich triumt als Biihne iIn einem und werden ...
id Culerspae Tll'du +Wasser Q@ sl el 2
unter Beobach ation N (Inspiriert von
DN Hberichon der Rakns T et ek der iibriggebliebenen l',',' Jean Baudrillard)
im Gel e S | e iabaioa Klasse —
dor Frau i e |l b e Merres®
ein Leben gy L

n Wisader b e ko i, ey Wasaay
Ber dhurch homme Lo au prben.

in Wursdor it auf rimer Finde e lasken
Wik it Dy

aulierhalb i, e 1A =
des Status quo andere Art und We Iielnen

mal gesagt wurde (.

Sieger

o Pty Vi, 2818

is Gewehr
;sstibchen

Revolution ist auch :
htung

m Leben

zur Verbesserung
nenschlichen
nshedingungen.




Forgetting
Vietnam

o




Surname
Viet Given
Name Nam

(NachnameVie ). USA 1989,
Digitalfilm (16n arbe |I\h

wei n/ Digit !!I:i m | if1||||| color lli
black-and-white, sound, 108"










/ : / _f/. \“7"&. rﬂ ; “% > "'.-"""'"'"!}(l\m y(ﬂr_\ma

| 7[amw7‘v S /-w
bat nuoc | |
Falnd w_att?r

B bt i i :-.u.'-..‘L.'. Al T ke




What
About

China?

(Was ist mit China?), CN, USA 2021,
Digitalfilm, Farbe, Ton, Original mit
deutschen Untertiteln / Digital film, color,
sound, original with German subtitles, 135’

Regie, Drehbuch und Schnitt / Directed,
written, and edited by: Trinh T. Minh-ha
Produktion / Production: Jean-Paul Bourdier
Bildregie / Cinematography:

Trinh T. Minh-ha, Jean-Paul Bourdier
Koproduktion / Coproduction:

Ute Meta Bauer, Larys Frogier,

Adrienne Edwards, David Breslin, Hila Peleg
Musik / Music: Wu Wei, Ulrich Moritz, Haina Jin

Musikbearbeitung und Sounddesign /

Music editing and sound design:

Trinh T. Minh-ha

Sprecher*innen /Voices: Xiaolu Guo,

Xiao Yue Shan, Yi Zhong, Trinh T. Minh-ha
Sangerinnen / Folk singers: Cao Xiyun,

Liz Liu, Ming Bo, Qin E

Beschwdrungen, Intonationen, Wort-
Performances / Incantation, intonation,

word performance: Huan Cheng

Im Auftrag von / Commissioned by:

NTU CCA Singapur / Singapore, Rockbund Art
Museum, Shanghai, Whitney Museum,

New York, Haus der Kulturen der Welt, Berlin
Courtesy: Trinh T. Minh-ha
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de What About China? basiert auf Filmaufnahmen, die groBtenteils
zwischen 1993 und 1994 in Ost- und Siidchina, insbesondere in den
landlichen Provinzen Anhui, Hubei, Zhejiang, Fujian und Guanxi ge-
dreht wurden. Es handelt sich um Orte, die mit den weit zuriickliegen-
den Urspriingen der chinesischen Kultur verbunden sind. Dabei lenkt
der Film den Blick auf die traditionelle Architektur dieser Regionen,
wie die mehrstockigen Rundhduser der Hakka-Gemeinschaft oder die
héngenden Holzbauten des Ganlan-Stils, sowie auf die Menschen, die
diese bewohnen. Entlang von Architektur, Handwerk, Musik, Sprache
und weiteren kulturellen und spirituellen Ausdrucksformen geht What
About China? dem Begrift der Harmonie nach, der in China seit jeher
eine wichtige Rolle spielt: im Sinne des Einklangs mit der Gesellschaft,
der Natur und mit sich selbst. »Rundheit« steht dabei fiir eine Welt der
sozialen Gerechtigkeit und Gleichheit. Trinh reflektiert das Konzept
der Harmonie auch entlang seiner Briiche, Konfliktlinien und Wider-
spriiche, zum Beispiel wie es seitens des staatlichen Regimes eingesetzt
wird. Sie geht der Allgegenwart des Verschwindens — etwa der Klasse
der Bauern und Béuerinnen —und der Entwurzelung in der von grofien
Umwilzungen gepragten chinesischen Gegenwart nach. Hinzu kom-
men die Erfahrungen von Leere, Stille, Angst und Tod im Zusammen-
hang der jiingsten Pandemie.

Die Bewegungen der Kamera, die Montage sowie der rhythmische 27
Wechsel zwischen Stand- und Bewegtbild entsprechen Trinhs nicht-li-
nearer Erzdhlform, in der eine Vielzahl von Stimmen und dsthetischen
Formen, angetrieben durch eine starke Klangkomposition, miteinander
verwoben werden: persdnliche Erinnerungen und offizielle Geschichte,
Poesie und Theorie, Musik und Gerdusche, analoge und digitale Bil-
der. Zu den Sprecher*innen zéhlen, neben Trinh, die zeitgendssischen
Schriftstellerinnen Xiaolu Guo (auch Filmemacherin), die aus ihrem
Buch Nine Continents. A Memoir In and Out of China (2017), und
Xiao Yue Shan, die aus ihrem Buch How Often I Have Chosen Love
(2018) liest. Weitere Referenzen reichen von der Malerei der Song-
Dynastie (960-1279) bis zur sogenannten Sechsten Generation, den
Protagonist*innen des sich zu Beginn der 1990er Jahre formierenden
chinesischen Underground-Films.
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en What About China? is based on footage that was shot between

1993 and 1994 in the rural provinces of eastern and southern China: at

places associated with the ancient origins of Chinese culture. The film

contemplates the traditional architecture of these regions, such as the

multistory roundhouses of the Hakka community or the hanging wood-
en dwellings of Ganlan style, and the people living there. Touching on

architecture, crafts, music, language, and other cultural and spiritual

forms of expression, What About China? traces the concept of harmony,
which has always played a vital role in China: in the sense of being in

harmony with society, with nature, and with oneself. In this context,
“roundness” stands for a world of social justice and equality. Trinh ex-
plores the concept of harmony along its fractures, lines of conflict, and

contradictions. As such, the film also deals with the ubiquity of disap-
pearance in the present-day China marked by great upheaval. Moreover,
experiences of emptiness, silence, fear, and death that arose during the

recent pandemic shaped the film.

The circular movements of the camera shots and the rhythmic alterna-
tion between still and moving images correspond to Trinh’s nonlinear
narrative form in which a multitude of voices and aesthetics are woven

together, driven by a strong sound composition: personal memories and

official history, poetry and theory, music and sounds, analogue and dig-
ital images. The film’s narrators include, in addition to Trinh, the con-
temporary writer (and filmmaker) Xiaolu Guo, who reads from her book
Nine Continents: A Memoir In and Out of China (2017), and Xiao Yue

Shan, who reads from her How Often I Have Chosen Love (2018). Other
references range from the paintings of the Song dynasty (960—1279) to

the so-called Sixth Generation, involving the protagonists of Chinese

underground film, which started forming in the early 1990s.

29
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Night
Passage

(Nachtpassage), USA 2004, Digitalfilm,
Farbe, Ton / Digital film, color, sound, 98’

Regie und Produktion / Directed and produced
by: Trinh T. Minh-ha, Jean-Paul Bourdier
Drehbuch und Schnitt/ Written and edited by:
Trinh T. Minh-ha

Produktion und Lichtdesign / Production

and lighting design: Jean-Paul Bourdier
Bildregie / Director of photography:

Kathleen Beeler

Musik / Music: The Construction of Ruins

mit /with Greg Goodman, George Cremaschi,
Dave Slusser

Mit /With: Yuan Li-Chi, Denice Lee,

Joshua Miller, Witold Wolfe, Atsushi Kanbayashi,
Howard Dillon, Vernon Bush und anderen /
and others

Courtesy: Arsenal, Institut fir Film

und Videokunst, Berlin
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de Eisenbahnund Kino sind einander auf vielerlei Ebenen verwandt:

insbesondere durch die Art und Weise, wie sie Wirklichkeit (durch Zug-
fenster und Kamera) fragmentieren und zugleich zu einem scheinbar
kontinuierlichen Bildfluss zusammenfiigen. Der Digitalfilm Night Pas-
sage legt diese Parallelen vom ersten Augenblick an offen, wenn die
Fenster eines Zuges und das, was sich dahinter ereignet, wie in einem
Filmstreifen an uns voriiberziechen — und die Kiinstlerin so Bezug auf
den analogen Ursprung des Bewegtbildes nimmt. Aber auch das Ma-
gische, das Eisenbahn und Kino als Passagenrdume zwischen Realitit,
Iusion und Imagination verbindet, greift sie in diesem Werk auf.

Der Film, der auf Miyazawa Kenjis Roman Milky Way Railroad
(1934) zuriickgeht, ist der Freundschaft sowie den Ubergingen zwi-
schen Leben und Tod gewidmet, als deren zentrale Metapher die Reise
in einem Nachtzug dient. Es ist eine der wenigen Filme Trinhs, die
eher dem Genre des Spielfilms, genauer dem fantastischen Film und
der Science-Fiction, entsprechen, deren gewohnte Form sie zugleich
aufbricht. Night Passage erzahlt von der spirituellen Reise der jungen
Migrantin Kyra und ihrer beiden Geféhrt*innen: ihrer Freundin Nabi
und des kleinen Jungen Shin. Die beiden méannlichen Protagonisten
aus Kenjis Roman sind bei Minh-ha Frauen. Die Besetzung ihres Films
ist iiberdies hochst divers angelegt, womit Trinh die Dominanz weiler
Protagonist¥*innen sowohl im Mainstream- als auch im unabhingigen
Kino aufbricht. Das koloniale Erbe sowie weitere Formen von Ras-
sismus in der US-amerikanischen Gesellschaft werden im Film auf-
gegriffen.

Orte des Geschehens sind das Zugabteil sowie die traumartigen Wel-
ten, die die Gruppe wihrend zweier Stopps an den Haltestellen »Klang
und Wort« sowie » Tanz und Licht« erkundet: darunter ein Strand, eine
Art interaktiver Spielplatz, ein Zentrum fiir neue Musik, schiffsartige
Réume, in denen die Protagonist*innen einer Forscherin oder einem
avantgardistischen Bildhauer begegnen, das »Haus der Unsterblich-
keit« oder ein Technolab. Musik und Ténze verschiedenster Art sind
ihre stindigen Begleiter.

Analoge und digitale Technologien, veraltete Apparate und neu-
este Technovisionen durchdringen einander permanent in diesem Film.
So zeugen Verweise auf den analogen Filmstreifen, das Spiel mit Stro-
boskopeffekten, das altmodische Design des Zugabteils, Fernsehgera-
te, Schreibmaschinen, Roboter, Synthesizer oder Bildschirme von der
Technikgeschichte seit dem 19. Jahrhundert — wobei all die einst neu-
esten Errungenschaften gleichermafien vorsintflutlich wirken. Techno-
logien und ihr Streben, den Tod zu iiberwinden, werden in Frage gestellt,
wenn Kyra beispielsweise in einer Art futuristischem Sprachlabor fragt:
»Aber konnen Thre Unsterblichen eine klare Sprache sprechen?«
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en Railroad and cinema are related to each other on many different
levels: especially in the way they fragment reality (through the train
windows and the camera) while simultaneously piecing together a
seemingly continuous stream of images and a coherent visual space.
The digital film Night Passage reveals such correlations from the very
first moment, when the windows of a train and what plays out behind
them pass us by like a reel, with the artist referencing the analogue
roots of the moving image. Trinh also takes up the magic that con-
nects railroad and cinema as passageways between reality, illusion,
and imagination.

The film, which harks back to Miyazawa Kenji’s novel Milky
Way Railroad (1934), is dedicated to friendship, and to the transitions
between life and death, with travel in a night train serving as the central
metaphor. It is one of the few films by Trinh that corresponds rather to
the motion picture genre, specifically fantasy film and science fiction,
which Trinh deconstructs here at the same time. Night Passage tells of
the spiritual journey of the young migrant Kyra and her two compani-
ons: her friend Nabi and the young boy Shin. The two male protagonists
in Kenji’s novel, Giovanni and Campanella, are women in Trinh’s film.
Moreover, the cast is highly diverse in order to disrupt the dominance
of white protagonists in both mainstream and independent cinema. The
colonial legacy and other forms of racism in US society are thematized
repeatedly in the film.

The places of action are a train compartment and the dream-like worlds
explored by the group during two stops at the stations “Sound and
Word” and “Dance and Light,” including a beach, a kind of interactive
playground, a center for new music, ship-like spaces in which the prota-
gonists encounter a researcher or an experimental sculptor, the “House
of'the Immortals,” and a technolab. Music and dance of all varieties are
their constant companion.

Analogue and digital technologies, outdated devices, and the
newest technovisions are incessantly permeating each other in this film.
Bearing witness to a history of technology spanning from the nineteenth
century to the threshold of the twenty-first century are references to
analogue filmstrips, the play of stroboscopic effects, and the old-fash-
ioned design of train compartments, television sets, typewriters, robots,
synthesizers, and screens—though all of these once state-of-the-art
achievements now seem rather antediluvian. Technologies and their
quest to transcend death are questioned when, for example, Kyra asks
in a sort of futuristic language laboratory, “But can your immortals
speak a clear language?”
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Darsteller*innen / Performers:

Kyra (junge Frau /young woman):

Yuan Li-Chi

Nabi (junge Frau /young woman):

Denice Lee

Shin (kleiner Junge / little boy):

Joshua Miller

Kyras Vater /Kyra’s father (Stimme / voice):
Witold Wolfe

Nabis Vater /Nabi's father:

Atsushi Kanbayashi
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der Nacht/man of the night: Vernon Bush
Flotistin / Flutist: Viviane Lemaigre Dubreuil
Mann der Weisheit / Man of wisdom:

Luis Saguar
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Schlagzeuger /Drummer 2, Dr. Kennedy's
collaborator: Yesufu Shangoshola
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Alexis Lezin
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Joe Slusky

Onkel Borges, Roboterzeichnungen /Uncle
Borges, robot drawings: Thomas Zummer
Choreographie, maskierte Tanzer*in-
nen/Choreography, masked dancers:
John Michael Doyle, Leigh Evans,

Maria Mastroyannis

Choreografie, Zwillingstanzerinnen /
Choreography, twin dancers: Swati Agarde,
Jyoti Agarde

Feuer-Darsteller*innen / Fire performers:
Chris Sia, Andres Amador, Marco Landin,
Amy Ornoski, Jeremy Parant, Marisa
Scirocco, Sean Von Stade, Sarah Wheeler,
Patricia Zura
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and edited by: Trinh T. Minh-ha

Produktion und Lichtdesign / Production and
lighting design: Jean-Paul Bourdier

Bildregie / Director of photography:
Kathleen Beeler

Sprecherinnen /Voices: Lan Trinh,

Trinh T. Minh-ha

Mit / With: Khien Lai, Ngo Kim Nhuy,

Tran Thi Bich Yen, Tran Thi Hien, Lan Trinh,
Sue Whitfield

Courtesy: Arsenal, Institut fir Film und
Videokunst, Berlin
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de In diesem Film widmet Trinh sich der komplexen Geschichte
und Gegenwart Vietnams aus der Perspektive von Frauen und deren
jahrhundertealten Emanzipationskdmpfen. Der Schwerpunkt liegt auf
den Erfahrungen der jiingeren Geschichte: von den Unabhéangigkeits-
kédmpfen gegen die franzdsische Kolonialmacht (1945—1954) iiber die
Teilung in das kommunistische Nord- und das nationalistische Siid-
vietnam bis zur Wiedervereinigung 1976 nach dem Vietnamkrieg und
der Etablierung des sozialistischen Staates. Der Film fragt nach den
Bezichungen zwischen Geschlecht und nationaler Identitét, sowie
nach der Rolle und den Widerstdnden von Frauen im sozialistischen
Vietnam: zwischen dem Abbau konservativer Geschlechtermodelle,
wie der Konfuzianismus sie prégte, und den autoritéren Strukturen des
neuen Regimes. Der Titel verweist auf eine vielsagende Gepflogenheit:
Frauen, die von einem Mann danach gefragt wurden, ob sie verheiratet
seien, antworteten, wenn dem nicht so war: »Ja, sein Vorname ist Viet
und sein Nachname Nam.«

Der Film basiert auf den tiber hundert Interviews mit Frauen aus
Vietnam, die die in Frankreich lebende vietnamesisch-stimmige Auto-
rin Mai Thu Van tiber viele Jahre fiir ihr Buch Vietnam. Un peuple, des
voix (Vietnam. Ein Volk, viele Stimmen) zusammengetragen und 1983
in franzésischer Ubersetzung verdffentlicht hat. Trinh hat vier dieser
Interviews ausgewdhlt, die sie ins Englische tibersetzt und ihrem Film
zugrunde gelegt hat. Das Format Interview wird darin ebenso kritisch
reflektiert wie die Prozesse der Auswahl und des Ubersetzens. Ein wie-
derkehrendes Thema der Gespréche ist das weitreichende Misstrauen in
der vietnamesischen Gesellschaft, dessen Uberwindung fiir den Kampf
der Frauen und ihre Solidaritdt untereinander entscheidend war.

Die Interviews werden im Film von anderen Frauen nachgestellt, die
aber auch als sie selbst sprechen und dabei unter anderem die Perspek-
tive vietnamesischer Migrantinnen einbringen. Trinh verschrénkt so
nachgestellte und direkte AuBerungen vietnamesischer Frauen sowohl
aus Siid- und Nordvietnam als auch aus der US-amerikanischen Dia-
spora miteinander, ohne dabei die einen authentischer als die anderen
zu bewerten. Auch Mai Thu Van selbst kommt zu Wort. Diese Viel-
stimmigkeit spiegelt sich in den verschiedenen Sprachen und Sprach-
akzenten sowie in den Uberlagerungen von gesprochener, gesungener
und geschriebener Rede wider. Uberdies betten vietnamesische Volks-
lieder, Legenden, Sprichworter und Gedichte die Auerungen der Frau-
en in einen weiten historischen und kulturellen Tiefenraum ein. Die
Gedichte von Ho Xuan Huong (1772—1822) verlangen dabei deutlich
nach der sozialen und sexuellen Selbstbestimmung von Frauen. Sie
stehen in krassem Gegensatz zu den vom Konfuzianismus proklamier-
ten weiblichen Kerntugenden. Weitere legendére historische Frauen
Vietnams, die der Film aufgreift — nicht ohne auf die Problematik he-
roischer Konstruktionen zu verweisen —, sind die Schwestern Trung
Trac und Trung Nhi, die 40 nach Chr. den Kampf des Volkes gegen die
Herrschaft der Han-Chines*innen anfiihrten, sowie Trieu Thi Trinh, die
rund 200 Jahre spéter an der Spitze dieses Kampfes stand. In all den
Erzédhlungen, die der Film iiber die Jahrhunderte hinweg in verschiede-
nen Rhythmen miteinander verwebt, ist der Korper als Austragungsort
der weiblichen Unterdriickung, Emanzipation und des Widerstandes
ein wichtiges Motiv.
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en In this film Trinh delves into the complex history and present of
Vietnam from the perspective of women and their centuries-old emanci-
pation struggles. Her focus is placed on the experiences of more recent
history: ranging from the independence struggles against the French co-
lonial power (1945—54); to the division into communist North Vietnam
and nationalist South Vietnam; to the reunification after the Vietnam
War in 1976 and the founding of the socialist state. The film questions
relationships between gender and national identity, and it also queries
the role and resistance of women in the context of conservative gender
models, as shaped by Confucianism, being dismantled and of the new
regime’s authoritarian structures. The title of the film pays reference to
a telling custom: single women who were asked by a man if they were
married were known to reply with the words: “Yes, his surname is Viet
and his given name is Nam.”

The film is based on over a hundred interviews with Vietnamese
women, compiled over many years by Mai Thu Van, an author original-
ly from Vietnam but based in France, for her book Vietnam: Un peuple,
des voix (A People, Voices); it was published in French translation in
1983. Trinh selected four of these interviews to base her film on, trans-
lating them from French into English. The film critically reflects on the
interview format and selection processes, but also on the methods and
politics of translation. A recurring theme of the conversations is the
mistrust prevalent in Vietnamese society; overcoming this mistrust was
a decisive step for the women’s struggle and their solidarity with one
another.

Cong Dung Ngen Hanh
(Miss Vietnam 1988 Pageant)

The interviews are reenacted in the film by other women, who partly

speak in their own name as well, reflecting, among other things, on the

situation of female Vietnamese migrants in the US and elsewhere. In

this way, Trinh interweaves simulated and direct statements by Viet-
namese women from both South and North Vietnam and from the US

diaspora, yet without judging one as being more authentic than the other.
Mai Thu Van herself has a say as well. The diversity of voices sought by
the film is echoed in the different languages and linguistic accents, as

well as in the superimposition of spoken, sung, and written speech. In

addition to the conversations, the film includes everyday wisdom, pro-
verbs, songs, and poetry from Vietnam. The poems by Ho Xuan Huong

(1772-1822) clearly call for social and sexual self-determination on the

part of women, forming a striking contrast to the core feminine virtues

proclaimed by Confucianism. Other legendary Vietnamese women that

the film features—though not without noting the difficulties associated

with heroic constructions—are the sisters Trung Trac and Trung Nhi,
who led the people’s fight against the Han dynasty in 40 AD, and also

Trieu Thi Trinh, who was at the forefront of this struggle about 200

years later. In all of the narratives woven across the centuries in varying
rhythms by the film, the body remains a pivotal motif as the main arena
of female oppression, emancipation, and resistance.
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de Shoot for the Contents war Trinhs erster Film, in dem sie sich
ausfiihrlich mit der Geschichte und Gegenwart Chinas auseinander-
setzte, um ihr eigenes Versténdnis dieses Landes sowie dessen Einfliisse
auf die vietnamesische Kultur zu erweitern. Der Titel bezieht sich auf
ein altes chinesisches Gesellschaftsspiel namens »Ziele auf die« oder
»Errate die Inhalte, bei dem in Késten verborgene Gegenstinde er-
raten werden miissen. Der Film verschachtelt chinesische Volkslieder
und Oper, klassische Musik, die Spriiche von Mao und Konfuzius, die
Arbeit eines Kalligrafen sowie Kommentare und Gedanken von zwei
Frauen und weiteren Personen ineinander. Er beschéftigt sich mit dem
Alltagsleben im ldndlichen Raum ebenso wie mit Fragen zum unab-
héngigen Film und zur Zensur in China, mit Machtstrukturen, den Un-
gleichgewichten zwischen den Geschlechtern und Klassen sowie den
politischen Umbriichen, die 1989 im Massaker auf dem Tian’anmen-
Platz kulminierten. Dieses ereignete sich erst nach den Dreharbeiten in
China, jedoch noch wihrend der Postproduktion des Filmes und wird
auf verschiedene Weise aufgegriffen und kontextualisiert, unter ande-
rem durch die Ausfithrungen von Clairmonte Moore, einem Afroame-
rikaner, der sich selbst als » Angehoriger der tibriggebliebenen Klasse«
einfiihrt. Er spannt den Bogen bis zu den wirtschaftlichen Beziehun-
gen zwischen China und Afrika. Auch Maos triigerischer Ausspruch
»Lasst hundert Blumen blithen und hundert Denkschulen streiten« von
1957 wird in Zusammenhang mit der blutigen Niederschlagung der
Student*innenbewegung gelesen.

Formal wechselt Trinh in diesem 16mm-Film besténdig zwischen do-
kumentarischen Aufnahmen, Spielszenen, vom Fernsehen abgefilmten
Sendungen sowie mehr oder weniger stark stilisierten Gesprachssitu-
ationen.

Die beiden Hauptredner*innen, die in weiten Teilen des Films ein
fiktives Gespréch miteinander fithren, treten an einer Stelle aus ihren
Rollen heraus, um tiber sich selbst und ihre Sicht der Dinge zu spre-
chen, was unter anderem zu einer AuBerung fihrt, die dem ansonsten
deutlich Mao-kritischen Duktus des Filmes diametral entgegensteht.
Ein spontaner, tiberraschender und irritierender Moment, den Trinh be-
wusst nicht herausgeschnitten hat, um der in ihren Werken so zentralen
Vielstimmigkeit Rechnung zu tragen.
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en Shoot for the Contents was Trinh’s first film in which she ela-
borately explored the history and present of China, in order to expand
her own understanding of this country and its various influences on
Vietnamese culture. The title of the film references an ancient Chine-
se parlor game involving the guessing of objects hidden in boxes. It
interlaces Chinese folk songs and opera, classical music, sayings by
Mao and Confucius, the work of a calligrapher, and the comments and
thoughts of two female narrators and other individuals. It touches on
everyday life in rural areas, on issues related to independent film and
censorship in China, on power structures, gender and class inequalities,
and the political upheaval that culminated in the Tiananmen Square
massacre in 1989. The massacre took place after the film was shot in
China, but during the postproduction period, and is thus thematized
and contextualized in various ways, including Clairmonte Moore, an
African-American, who introduces himself as a “member of the resi-
dual class,” tracing an arc to the economic relations between China
and Africa. Even Mao’s deceptive 1957 remark “Let a hundred flowers
bloom, and a hundred schools of thought contend” is read in relation to
the bloody suppression of the student movement.

In terms of form, Trinh continually shifts in this 16mm film between 47
documentary footage, fictional scenes, recorded television broadcasts,
and more or less strongly stylized dialogues.
The two main speakers, who are engaged in a fictitious conversa-
tion for much of the film, at one point step out of their roles to talk about
themselves and their viewpoints. This leads, among other things, to a
pronouncement that is diametrically opposed to the otherwise clearly
Mao-critical style of the film. It is a spontaneous, surprising, and irrita-
ting moment, one that Trinh deliberately left in—so as to do justice to
the polyphony so pivotal to her works.
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Spaces—
Living Is
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(Nackte Raume — Das Leben ist rund),
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Digital film (16 mm), color, sound, 135’

Regie, Drehbuch und Schnitt/ Directed, written,
and edited by: Trinh T. Minh-ha

Produktion / Production: Jean-Paul Bourdier
Sprecherinnen /Voices: Barbara Christian,
Linda Peckham, Trinh T. Minh-ha

Courtesy: Arsenal, Institut fir Film und
Videokunst, Berlin
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D, PHOTOGRAPHED ,
WRITTEN ,

MUSIC RECORDED BY

TRINH T. MINH - HA

de Nach ihrem Studium der Musikethnologie, Komposition und

franzosischen Literatur in Illinois und Paris lehrte Trinh von 1977 bis

1980 am National Conservatory of Music and Drama in Dakar, Senegal.
Aus dieser Zeit stammen die gemeinsam mit dem Fotografen und Archi-
tekturwissenschaftler Jean-Paul Bourdier verfasste Publikation African

Spaces. Designs for Living in Upper Volta (1985) sowie ihre ersten bei-
den 16-mm-Filme Reassemblage (1982) und Naked Spaces — Living Is

Round. Beide Filme, die sich auf differenzierte Weise den Menschen im

landlichen Raum Westafrikas, ihren Kulturen und Lebensrdumen wid-
men, versuchen, den kolonialen paternalistischen Blick der klassischen

Ethnografie freizulegen und aufzubrechen: ein Blickregime, das das

Fremde als solches erst konstruiert, es exotisiert und als ein dem west-
lichen weillen Subjekt gegeniiber unterlegenes Objekt festschreibt. Seit

Reassemblage entwickelt Trinh eine dsthetische Praxis des »in-der-Na-
he-Sprechens« —anstelle eines »iiber« oder »flir« jemanden Sprechens —,
die es ihr ermdglicht, sich dem Fremden in vertraulicher und zugleich

respektvoller Weise anzundhern.

In Naked Spaces — Living Is Round, ihrem ersten Langfilm, be-
schéftigt sie sich mit den Wohnbauten, dem Alltag, den Riten und Er-
zahlungen der Menschen in den lidndlichen Gebieten Mauretaniens,
Malis, Burkina Fasos, Togos, Benins und Senegals. Den drei Frauen-
stimmen aus dem Off sind drei verschiedene Erzahlstrange zugeordnet,
die sich in unterschiedlichen Rhythmen abwechseln und dabei wider-
spriichliche Sprechpositionen belegen. Die tiefe Stimme gibt Redens-
arten und AuBerungen der Dorfbewohner*innen sowie Zitate afrikani-
scher Autor*innen wieder. Die hohe Stimme vertritt die westliche Logik
und zitiert westliche Denker*innen. Die mittlere Stimme spricht in der

ersten Person iiber personliche Beobachtungen, Gedanken und Gefiihle.
Diese drei Stimmen werden mit den Bildern, der Musik, Gesédngen, Ge-
rduschen und Momenten der Stille zu einer mehrschichtigen Erzdhlung

verwoben.

Die nicht-lineare Struktur des Filmes mit seinen Briichen, Rhyth-
men und kreisformigen Bewegungen sowie seine Entkopplung von
Bild und Ton entsprechen dem Konzept des »in der Nahe Sprechens«.
Die Vereinnahmung des Dargestellten durch die Betrachter*innen wird
auf diese Weise erschwert.

Gerahmt wird der Film durch die Aufnahmen eines Tanzrituals,
die am Anfang die exotisierende Sprache des ethnografischen Doku-
mentarfilmes aufgreifen, indem sie das Ritual isolieren — eine Sprache,
die im Folgenden durch verschiedene Mittel aufgebrochen wird. Die
Schlusssequenz zeigt Aufnahmen desselben Rituals, die sein alltagli-
ches Umfeld miteinbeziehen und es so aus dem Status des Exotischen
herausldsen.
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en After studying ethnomusicology, music composition, and French

literature in Illinois and in Paris, Trinh taught at the National Conserva-
tory of Music and Drama in Dakar, Senegal, from 1977 to 1980. Origi-
nating in this period is her publication authored with the photographer
and architect Jean-Paul Bourdier, African Spaces. Designs for Living in

Upper Volta (1985), as well as her first two 16mm films, Reassemblage

(1982) and Naked Spaces — Living Is Round. Each film takes a diffe-
rentiated approach to the people of rural West Africa, their cultures and

living spaces, while attempting to expose and disrupt the colonial gaze

of classical ethnography: a visual regime that constructs the Other as

such, that exoticizes it and codifies it as an object. Since Reassemblage

the artist has developed an aesthetic practice of “speaking nearby”—
as differentiated from speaking “about,” “for,” or “on top of”—which

allows her to approach foreignness with intimacy and respect.

Naked Spaces — Living Is Round explores the housing, everyday
life, rituals, and narratives of the people inhabiting the rural areas of
Mauritania, Mali, Burkina Faso, Togo, Benin, and Senegal. The non-
linear structure of the film, with its discontinuities, rhythms and circu-
lar movements, corresponds to the concept of “speaking nearby” and
counteracts the appropriation of what is to be seen and heard by the
viewers. The decoupling of image and sound also contributes to this.
The three female voices from the off belong to three different storylines,
alternating in distinct rhythms while occupying contradictory narrative
positions. The deep voice reflects the idiomatic speech and expressions
of the villagers, as well as quotes by African authors. The high voice
represents Western logic and cites Western thinkers. The middle voice
speaks in the first person about personal observations, ideas, and

feelings. These three voices, together with the film’s imagery, music, 53
songs, noises, and moments of silence, are woven into a multilayered,
polyphonic narrative.
The film is framed by shots of a ritualistic dance, which at the
beginning take up the exoticizing language of ethnographic documen-
tary film by isolating the ritual—a language that is subsequently decon-
structed through various means. The final sequence shows footage of
the same ritual, thus shedding light on its everyday environment and
thereby liberating it from the status of the exotic.



Forgetting
Vietnam

(Vietnam vergessen), USA,VN 2015,

Digitalfilm, Farbe, Ton / Digital film, color,
sound, 90’
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memory of a VISR

the earth remembers
contaminated

de Der Digitalfilm Forgetting Vietnam entstand 40 Jahre nach dem
Ende des Vietnamkriegs und nahert sich den Spuren und dem Wider-
hallen, die dieser Krieg in Vietnam hinterlassen hat. Die Aufnahmen
wurden 1995 und 2012, also in unterschiedlichen Abstinden zum Krieg
und tiberdies unter Verwendung jeweils anderer Kameratechnologien,
gedreht. In eher alltdglichen, unspektakuldren Bildern geht Trinh den
mit dem Krieg verkniipften Traumata im Spannungsfeld zwischen Er-
innern und Vergessen nach. Dabei bettet sie ihre Betrachtungen zur
Gegenwart Vietnams in diverse Erzdhlungen und Mythen aus der lan-
gen Geschichte des Landes ein. Der Legende nach entstand Vietnam
aus dem Kampf zweier Drachen, deren ineinander verschlungene Kor-
per ins Siidchinesische Meer stiirzten und so Vietnams geschwungene
S-formige Kiistenlinie bildeten.

Der Film, der auf poetische Weise Bild und Schrift miteinander ver-
bindet, nimmt den Alltag, die Kultur sowie die sozialen, 5konomischen
und politischen Verhéltnisse von urbanen, landlichen und Kiistenrdu-
men in den Blick. Er entfaltet sich als ein rdumlicher Dialog zwischen
Erde und Wasser: den beiden Elementen, die in der vietnamesischen
Sprache den Begriff der Nation bilden. Sie stehen in diesem Film zu-
gleich fiir das Feste und Fliissige, Alte und Neue, Erinnern und Ver-
gessen, wiahrend das Schiff als Ort des Dazwischen erscheint — ganz
im Sinne Michel Foucaults Konzept der Heterotopie, auf den Trinh
explizit verweist. In Leben und Kultur Vietnams, das auch das »Land
der zehntausend Quellen« genannt wurde und dessen Fliisse, so die
Legende, den Trénen eines mythischen Vogels entspringen, ist Wasser
allgegenwartig. Es ist eine lebenserhaltende und, durch die zahlreichen
wiederkehrenden Uberschwemmungen und fiir diejenigen Menschen,
die iiber das Meer fliichten, zugleich lebensbedrohende Kraft.
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en The film Forgetting Vietnam was made forty years after the end
of the Vietnam War and approaches the traces left both in the Asian
country and elsewhere. The footage was shot in 1995 and 2012, so at
discrepant distances from the war, and with different camera techno-
logy used each time. In this film, Trinh purposefully eschewed the usual
images of violence from the Vietnam War that have been reproduced
in countless documentaries and motion pictures. Showing rather un-
spectacular, quotidian images, she examines the traumatic experiences
associated with the war, negotiating this trauma between the poles of
remembering and forgetting. In so doing, she embeds her reflections on
present-day Vietnam in various narratives and myths from the country’s
long history. According to legend, the country was created by two batt-
ling dragons, whose intertwined bodies plunged into the South China
Sea to form Vietnam’s curved, S-shaped coastline.

forwards -

Connecting image and writing in a poetical way, the film focuses on

everyday life, culture, and the social, economic, and political conditions

prevailing in the urban, rural, and coastal areas. It unfolds spatially as

a dialogue between earth and water: two elements that, in Vietnamese

language, form the concept of the nation. They also stand in this film

for the solid and the liquid, the old and the new, remembering and for-
getting, while the ship appears as a place of the in-between, entirely in

the sense of Michel Foucault‘s concept of heterotopia, to which Trinh

explicitly refers. In ancient times Vietnam was also called the “land of
ten thousand springs;” its rivers, according to legend, are said to spring

from the tears of a mythical bird. Water is omnipresent in the life and

culture of the country, being a life-sustaining force, but also a life-threa-
tening one due to the many recurring floods, but also for people who

flee across the sea.
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Publikationen in der Ausstellung / Publications in the exhibition

— Trinh T. Minh-ha, Woman, Native, Other, Bloomington,
Indianapolis, IN: Indiana University Press 1989

— Trinh T. Minh-ha, When the Moon Waxes Red. Representation,
Gender and Cultural Politics, New York, London: Routledge 1991

— Trinh T. Minh-ha, Framer Framed, New York, London:
Routledge 1992

— Trinh T. Minh-ha, Cinema Interval, New York, Abingdon:
Routledge 1992

— Hedwig Saxenhuber, Madeleine Bernstorff (Hrsg./Ed.), Trinh T.
Minh-ha. Texte, Filme, Gesprdche, Miinchen, Wien, Berlin /
Munich, Vienna, Berlin 1995

— Jean-Paul Bourdier, Trinh T. Minh-ha, Drawn From African
Dwellings, Bloomington, Indianapolis, IN: Indiana University Press
1996

— Secession (Hrsg./Ed.), Trinh T. Minh-ha; Trinh T. Minh-ha.
Texte/Texts, Wien/ Vienna 2001

— Trinh T. Minh-ha, The Digital Film Event, New York,
Abingdon: Routledge 2005

— Trinh T. Minh-ha, Elsewhere, Within Here: Immigration, Refugeeism
and the Boundary Event, New York, Abingdon: Routledge 2011

— Jean-Paul Bourdier, Trinh T. Minh-ha, Vernacular Architecture
of West Africa. A World in Dwelling, New York, Abingdon:
Routledge 2011

— Trinh T. Minh-ha, D-Passage: The Digital Way, Duke University
Press 2013

— Trinh T. Minh-ha, Lovecidal. Walking With the Disappeared,
New York: Fordham University Press 2016

— Trinh T. Minh-ha, Elsewhere, Within Here. Immigration, Flucht
und das Grenzereignis, Wien/ Vienna, Berlin: Turia+ Kant 2017

— NTU Centre for Contemporary Art Singapore (Hrsg./Ed.),
Trinh T. Minh-ha. Films, 2020




Eréffnung / Opening
Freitag, 21. Oktober 2022, 19 Uhr
Friday, October21,2022,7 p.m.

Auftaktprogramm / Starting program
mit / with: Trinh T. Minh-ha, Hans D. Christ,
Iris Dressler u.a./ et.al.

Samstag,22. Oktober 2022,13 Uhr
Saturday, October 22,2022,1 p.m.

#trinhtminhha #theoceaninadrop
@wuerttembergischerkunstverein

Auftaktprogramm / Initial program

Samstag, 22. Oktober 2022, 13 Uhr / Saturday, October 22, 2022, 1 p.m.
Filmscreening What About China? und anschlieBendes Gesprach mit
der Kinstlerin und den Kurator*innen / Film screening What About
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Filmreihe / Film series
detaillierte Infos siehe / detailed info see: www.wkv-stuttgart.de

Mittwoch, 2. November 2022, 19 Uhr / Wedesday, November 2, 2022, 7 p.m.
Trinh T. Minh-ha, Night Passage, 2004, 98’

Filmabend mit Julian Bogenfeld, moderiert von Alexander Sowa /

Film evening with Julian Bogenfeld, moderated by Alexander Sowa

Mittwoch, 30. November 2022, 19 Uhr / Wednesday, November 30, 2022, 7 p.m.

Trinh T. Minh-ha, The Fourth Dimension, 2001, 97’

Mittwoch, 11. Januar 2023, 19 Uhr / Wednesday, January 11,2023, 7 p.m.
Safi Faye, Kaddu Beykat (Nachrichten aus dem Dorf /
News from the Village), 1975, 95

Kitchen Table Talks
Termine / dates: www.wkv-stuttgart.de

Donnerstag, 24. November 2022, 19 Uhr / Thursday, November 24, 2022, 7 p.m.

Zukunft von Kino & Museum, mit Peter Erasmus /
Future of Cinema & Museum, with Peter Erasmus
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Kurator*innenfiihrungen / Curators tours
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Samstag, 29. Oktober, 19. November, 10. Dezember 2022,
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Weiteres Programm / Further program
https://www.wkv-stuttgart.de/programm/2022/
ausstellungen/trinh-t-minh-ha

www.wkv-stuttgart.de
www.wkv-stuttgart.de/newsletter
www.facebook.com/wuerttembergischer.kunstverein
www.instagram.com/wuerttembergischerkunstverein

Offnungszeiten / Hours

Dienstag, Donnerstag—Sonntag: 11-18 Uhr
Mittwoch: 11-20 Uhr

Tuesday, Thursday—Sunday: 11a.m.—6 p.m.
Wednesday: 11a.m.—8p.m.

Eintritt / Admittance

5 Euro, 3 Euro ermaBigt /reduced

Dauerticket (fiir den gesamten Ausstellungszeitraum) /
Permanent ticket (for the entire exhibition period)

8 Euro, 6 Euro ermaBigt / reduced

Freier Eintritt / Free admittance

—flir Mitglieder des WKV und anderer der ADKV (Arbeits-
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Kunstvereine / for members of the WKV and other art
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individually possible at ones own discretion
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Freier Eintritt fir Alle / Free admission for all

Gebaude / Building
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barrier-low accessible. A wheelchair accessible restroom
is available.
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