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MAYSOON

D Fr | 19:00 | theater hof/19, D Sa | 16:30 | Casablanca 2

Geboren in Athen 
und heute in Berlin 
lebend, studierte 
sie Regie an der 
Stavrakos Film 

School und absolvierte anschließend 
einen Master in Directing/Scriptwriting 
an der Sheffield Hallam University. Ihr 
Debütfilm »The Surface of Things« (2017) 
feierte Premiere beim Thessaloniki IFF 
und brachte ihr beim Athens IFF den Best 
Greek Newcomer Director Award ein.

Born in Athens and based in Berlin, the 
award-winning writer/director studied 
Cinema Directing at Stavrakos Film 
School, and received an MA in Directing/
Scriptwriting from Sheffield Hallam 
University. Her debut feature, »The Surface 
of Things« (2017), premiered at Thessaloniki 
IFF and earned her the Best Greek 
Newcomer Director Award at Athens IFF.

Eine Beziehung zerbricht, ein Reisepass läuft ab – und plötzlich steht alles auf 
dem Spiel. Maysoon, eine ägyptische Archäologin, die als Museumsführerin in 

Berlin arbeitet, lebt mit ihrem Partner Tobi und ihren beiden kleinen Kindern 
ein perfekt integriertes Leben in Deutschland. Alles ist gut, sie sind eine 

glückliche Familie, bis Tobi nach einem Strandausflug offenbart, dass er eine 
Affäre hat. Maysoon muss hilflos zusehen, wie ihr mühsam wiederaufgebautes, 

bürgerliches Leben zerfällt. Sabrina Amali beeindruckt mit einer nuancierten 
Darstellung als Maysoon in jedem Moment dieser emotionalen Achterbahn-
fahrt. Zwischen persönlichem Verrat, bevorstehender Scheidung, bürokrati-
schen Hürden und der drohenden Abschiebung aufgrund ihres abgelaufenen 

Passes holt sie zugleich die politisch aufgeladene Vergangenheit der Arabi-
schen Frühlingstage ein. In einer Stadt, die einst Freiheit versprach, stellt sich 
Maysoon die Frage nach ihrem Platz in einer Gesellschaft, die scheinbar längst 

ohne sie weitergezogen ist.

»Maysoon has a job, has a partner and children, speaks the language 
perfectly, is integrated in a social context. But she is defined by emoti-

on, while her surroundings are based on rationalism.«
Nancy Biniadaki

A relationship breaks down, a passport expires – and suddenly everything is 
at stake. Maysoon, an Egyptian archaeologist who works as a museum guide 
in Berlin, lives with her partner Tobi and their two young children since many 

years a perfectly integrated life in Germany. Everything is fine; they are a happy 
family until Tobi reveals after a trip to the beach that he is having an affair. 
Maysoon must watch helplessly as the bourgeois life she has painstakingly 

rebuilt in a foreign country falls apart. Sabrina Amali dazzles with her nuanced 
portrayal of Maysoon in every moment of this emotional rollercoaster ride. 

Between personal betrayal, impending divorce, bureaucratic hurdles and the 
threat of deportation due to her expired passport, the politically charged past 
of the Arab Spring catches up with her. In a city that once promised freedom, 

Maysoon questions her place in a society that seems to have  
long since moved on without her.

NANCY BINIADAKI
GER/GR 25

KEEP
QUIET

Der in Los 
Angeles geborene 

Filmemacher 
startete 2011 als 

Produzent von 
»Bellflower« (Independent Spirit 

Award nominiert). Sein preisgekröntes 
Regiedebüt »Coldwater« (2013) feierte 

Premiere in SXSW. Mit Filmen wie »Bang 
Bang« (2024, Oldenburg) folgten weitere 

Erfolge. Nach der Weltpremiere in Locarno 
präsentiert er nun sein neuestes Werk.

 
The LA-born filmmaker broke onto the 

scene as a producer of 2011’s Independent 
Spirit Award nominated »Bellflower«. 

His award-winning directorial debut 
»Coldwater« (2013) premiered at SXSW, 

and he followed with critical hits inclu-
ding 2024’s »Bang Bang« – presented in 

Oldenburg. Following its World Premiere in 
Locarno, he returns with his latest work.

Lou Diamond Phillips liefert eine darstellerische Höchstleistung mit dem Por-
trait eines von Schuld und Trauer geplagten Mannes, der versucht, vergange-
nes Unrecht wiedergutzumachen. Teddy Sharpe, ein erfahrener, indigener Cop 
der Tribal Police, hat sich dem Schutz der indigenen Einwohner eines unruhi-
gen Reservats verschrieben, einem Ort, an dem die Regeln nicht durch Gesetze, 
sondern durch Blut und Ehre geschrieben werden. Als der junge Ritchie aus 
dem Gefängnis entlassen wird, weiß Teddy, dass er eine alte Schuld begleichen 
will. Ein blutiger Bandenkrieg droht, den nur Teddy verhindern kann. 
Nach »Bang Bang« beweist Vincent Grashaw erneut, dass er wie kaum ein 
anderer Filmemacher die Balance zwischen Kunst und Hollywood beherrscht. 
Geradlinige Action verbindet sich mühelos mit großen Kinomomenten und 
sorgsam entwickelten Charakteren. In Lou Diamond Phillips hat er einen Star 
gefunden, der all diese Qualitäten in sich trägt. Ein Glücksfall für das ameri-
kanische Kino. Wenn die riesige Büffelherde aus dem Nebel sanft vorbeizieht 
wird der Film wie eine magische Zeitreise in eine bessere Welt, die das Hier 
und Jetzt nicht zu bieten hat. Für einem Moment meint man zu verstehen, was 
Freiheit bedeutet.

Lou Diamond Phillips delivers a superb performance portraying a man 
plagued by guilt and grief, trying to right past wrongs. Teddy Sharpe, a veteran 
Indigenous cop with the Tribal Police, is dedicated to protecting the Indigenous 
inhabitants of a troubled reservation, a place where the rules are not written 
by law, but by blood and honor. When young Ritchie is released from prison, 
Teddy knows he has an old debt to cash in. A bloody gang war looms that only 
Teddy can prevent. After "Bang Bang," Vincent Grashaw proves once again that 
he masters the balance between art and Hollywood like few other filmmakers. 
Straightforward action combines effortlessly with big cinematic moments and 
carefully developed characters. In Lou Diamond Phillips, he has found a star 
who embodies all of these qualities. A stroke of luck for American cinema. 
When the huge herd of buffalo gently drifts past out of the fog, the film beco-
mes like a magical journey back in time to a better world, one the here and now 
doesn't offer. For a moment, you seem to understand what freedom means.

VINCENT GRASHAW
USA 25

World Premiere
Producer Christopher Zitterbart
Cinematographer Jean-Marc Junge
Editor Panos Voutsaras
Screenwriter Nancy Biniadaki
Cast Sabrina Amali, Florian Stetter, 
Susanne Bormann, Zoë Valks
Format DCP, OmeU
Runtime 121 min

Contact
Watchmen Productions
Christopher Zitterbart 
Fon +49 3044 3122 80
c.zitterbart@watchmen.de

German Premiere
Producer Ran Namerode, Angelina 
Adzic, Cole Payne, Vincent Grashaw

Cinematographer Brandon Waddell
Editor Vincent Grashaw

Screenwriter Zach Montague
Cast Lou Diamond Phillps, Dana 

Namerode, Nick Stahl, Elisha Pratt
Format DCP, OV

Runtime 104 min

Contact
MPRM

Tiffany Wagner / Ali Smith 
310 801 7582

keepquiet@mprm.com
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SUMMER
HIT
MACHINE

D Fr | 21:30 | theater hof/19, D Sa | 00:00 | Cine k/Muvi

FVandewattyne 
debütierte mit 
»Spit’n’Split« 
(2017) und gewann 
2023 in Oldenburg 

den Audacity Award für »The Belgian 
Wave«. Gemeinsam mit seiner Frau, 
Schauspielerin und Musikerin Séverine 
Cayron, gründete er das Duo Pornographie 
Exclusive. Ihr Film-Projekt »One Way Ticket 
to the Other Side« wurde international 
gezeigt. Dies ist sein dritter Langfilm.

Born in Belgium in 1989, Vandewattyne 
debuted with »Spit’n’Split« (2017) and 
won Oldenburg’s Audacity Award with 
»The Belgian Wave« (2023). Together 
with his wife, actress and musician 
Séverine Cayron, he leads Pornographie 
Exclusive. Their anthology project »One 
Way Ticket to the Other Side« was shown 
internationally. This is his third feature.

Tief in den belgischen Ardennen wird die Boogie-Punkrock-Band Chevalier 
Surprise beauftragt, in einem vornehmen Tonstudio ein Cover der Kulthymne 

»Fly« aufzunehmen. Ihr ungewöhnlicher Sponsor: Marius, der exzentrische 
und stets beschwipste Labelchef, der mit aller Macht den zweiten Gewinn des 

renommierten Summer-Hit-Machine Preises anstrebt – die Krönung für den 
mitreißendsten Song der Saison. Doch Marius’ Mission wird von innen sabo-

tiert: Seine Nächte werden von geisterhaften Erscheinungen eines von Fliegen 
umschwärmten Elvis Presley heimgesucht, während tagsüber die sanften 

Manipulationen seines Alter Egos Allan das Projekt langsam vergiften. Mit der 
Komplizenschaft von Delphine, der imagebesessenen Community-Managerin 

des Labels, zieht Allan die Fäden, die zum unvermeidlichen Absturz führen. 
Teils surreale Farce, teils Branchensatire: »Summer Hit Machine« seziert die 

glitzernden Fallen des Erfolgs in Musik und Kino. Wer könnte sich dieser The-
matik besser annehmen, als der belgische Filmemacher und Musiker Jerome 
Vandewattyne, dessen bisheriges Werk ihn als den letzten jungen Wilden des 

Punk-Kinos etabliert haben? Eine rabenschwarze Komödie, in der Egos aufein-
anderprallen, Träume zerbrechen und Rebellion inklusive ist. 

Deep in the Belgian Ardennes, the boogie-punk rock band Chevalier Surprise is 
commissioned to record a cover of Machiavel‘s cult anthem »Fly« in an upscale 
recording studio. Their unlikely sponsor: Marius, the eccentric and perpetually 
tipsy label head, who is desperately seeking his second win of the prestigious 

Summer Hit Machine award – the crown jewel for the most captivating song 
of the season. But Marius‘s mission is sabotaged from within: His nights are 

haunted by ghostly apparitions of Elvis Presley swarmed by hundreds of flies, 
while during the day the gentle manipulations of his alter ego Allan slowly 

poison the project. With the complicity of Delphine, the label‘s image-obsessed 
community manager, Allan pulls the strings that lead to the inevitable crash. 
Part surreal farce, part industry satire: »Summer Hit Machine« dissects the 

glittering traps of success in music and cinema. Who better to tackle this topic 
than Belgian filmmaker and musician Jerome Vandewattyne, whose previous 

work has established him as the most exciting voice of punk cinema? A pitch-
black comedy in which egos clash, dreams shatter, and rebellion is inclusive.

JÉRÔME VANDEWATTYNE 
BEL 25

SITUATIONS

Geboren 1984 nahe 
Boston, zog er 

nach Kalifornien, 
um Schauspiel zu 

studieren. Erste 
Bekanntheit erlangte er mit Rollen in 

renommierten Serien wie »Orange Is the 
New Black« und »Mayans M.C.«, die ihn 

einem internationalen Publikum vorstell-
ten. Mit »Situations« legt er nun sein 

Langfilmdebüt als Autor und Regisseur vor.

Born in 1984 near Boston, Massachusetts, 
he moved to California to study acting. He 

gained recognition for roles in acclaimed TV 
series such as »Orange Is the New Black« 

and »Mayans M.C.« As a filmmaker, his 
feature debut »Situations« marks his first 

work as both writer and director—building 
on his background as a multi-hyphenate 

artist across acting, writing, and directing.

Drei Monate nach dem Ende seiner Beziehung stürzt sich Fotograf Nick als 
frischgebackener Single wieder in den haifischverseuchten Dating-Pool im 
überdrehten Los Angeles. Hier, wo neurotische Großstädter sich nicht zwischen 
hedonistischem Party-Spaß und tiefergehenden Commitments entscheiden 
können, ist die Chance auf den großen Treffer fürs Leben leider recht gering, 
doch das kann Nick genauso wenig abschrecken wie überkorrekte Bartender, 
oberflächliche Arschloch-Freunde oder das Excel-Spreadsheet seiner Ex. Er 
schwimmt mit dem Strom, geht unter, kämpft sich wieder nach oben – und 
landet dann ausgerechnet auf einer Party mit der Frau, die er versetzt hat.
Das merkwürdige Verhalten geschlechtsreifer Großstädter zur Paarungszeit als 
filmischer Aufhänger ist so alt wie das Kino selbst, aber mit SITUATIONS ge-
lingt Regisseur und Drehbuchautor Greg Vrotsos, selbst seit langem Schauspie-
ler in Hollywood, ein entlarvender Blick auf moderne Beziehungsdynamiken 
an einem Ort, der dafür nicht gemacht scheint. Das ist mal melancholisch, mal 
traurig und dann wieder verdammt komisch – auch wenn einem das Lachen oft 
im Hals stecken bleibt.
 
» L.A. is the loneliest and most brutal of American cities; New York gets 
godawful cold in the winter but there’s a feeling of wacky comradeship 
somewhere in some streets. L.A. is a jungle.«  Jack Kerouac
 
Three months after the end of his relationship, photographer Nick plunges 
back into the shark-infested dating pool in over-the-top Los Angeles as a newly 
single man. Here, where neurotic city dwellers can't decide between hedonistic 
party fun and deeper commitments, the chance of finding the big hit for life is 
unfortunately quite slim, but that can't deter Nick any more than overly correct 
bartenders, superficial asshole friends or his ex's Excel spreadsheet. He goes 
with the flow, goes under, fights his way back up – and then ends up at a party 
with the woman he bailed on.
The strange behavior of sexually mature city dwellers at mating season as a 
cinematic hook is as old as cinema itself, but with »Situations«, director and 
screenwriter Greg Vrotsos – himself a long-time actor in Hollywood – succeeds 
in taking a revealing look at modern relationship dynamics in a place that 
doesn't seem to be made for it. Sometimes melancholic, sometimes sad and 
then damn funny again – even if that laughter often gets stuck in your throat.

GREG VROTSOS
USA 25

World Premiere
Producer Jérôme Vandewattyne
Cinematographer Jean-François Awad
Editor Jérôme Vandewattyne, 
Mathieu Giraud
Screenwriter Séverine Cayron, 
Jérôme Vandewattyne
Cast Fred De Loof, Séverine Cayron, 
Karim Barras, Jérémy Alonzi
Format DCP, OmeU
Runtime 88 min

Contact
JVDW Films
Jérôme Vandewattyne
jerome.vdw@gmail.com

World Premiere
Producer Greg Vrotsos, Daniel 

Hartigan, Nicholas Faiella, Bay Dariz
Cinematographer Trevor Wineman

Editor Alexis Evelyn
Screenwriter Greg Vrotsos, Daniel Hartigan

Cast Greg Vrotsos, P.J. Byrne, 
Melora Walters, Katie Parker

Format DCP, OV
Runtime 102 min

Contact
Everything Is Fine

Daniel Hartigan 
Fon 951-522-1912

danielahartigan@gmail.com
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UNDER THE
BURNING
SUN

D Do | 19:00 | Cine k/Muvi, D Sa | 14:30 | Cine k/Studio

Yun Xie, in China 
geboren und 
heute in Los Angeles 
lebend, fand ihre 
Leidenschaft 

fürs Erzählen im Theater von Shanghai 
und studierte Film an der School of 
Visual Arts in New York. Nach preisge-
krönten Kurzfilmen gibt sie mit »Under 
the Burning Sun« ihr Langfilmdebüt 
(Slamdance Audience Award).

Yun Xie is a writer/director born and 
raised in China, based in Los Angeles. 
Her passion for storytelling began in the 
theater of Shanghai, and she followed 
that passion to New York City, where she 
trained as a filmmaker at the School of 
Visual Arts. She debuted at international 
festivals with various short films and 
a documentary series. Winner of the 
Slamdance Audience Award, »Under the 
Burning Sun« marks her feature debut.

Die Welt ist kaputt. Eine desolate Einöde aus Staub, Sand und Verfall unter 
einer unbarmherzigen Sonne, kontrolliert von Menschen, die jegliche Mensch-
lichkeit verloren haben. Hier lebt Mowanza, schwanger nach einer furchtbaren 

Vergewaltigung, und dennoch darf sie das Kind nicht abtreiben, denn das 
ist hier streng verboten. Nicht so im Nachbarstaat Iropus, und so begibt sie 

sich mit einem Auto und einer Wasserflasche auf einen Roadtrip durch die 
menschenfeindliche Wüste. Unterwegs begegnet ihr Gewalt und Elend – aber 

auch Barmherzigkeit und der erste Funken einer Hoffnung. Doch ihr Ziel ist 
noch so fern.

»Under the Burning Sun« erzählt sein menschliches Drama in überlebensgroß-
en, epischen Bildern, setzt seine Protagonistin immer wieder ameisenklein 

gegen die unendliche Weite von Wüste und Himmel ins Bild. Wie in »Mad Max« 
wird der hoffnungslose Zivilisationsverfall als Postapocalypse erzählt, ohne 

je diese Apokalypse zu erklären. Berauscht von großen Bildermagiern wie 
John Ford und David Lean, entsteht ein Kinoerlebnis, zu gleichen Teilen voll 
schmerzhafter Brutalität und übermächtiger Poesie. Postfeministische Wut, 

mit ausladendem Strich auf die Leinwand gepinselt.

The world is broken. Irretrievably broken. A desolate wasteland of dust, sand, 
and decay under a merciless sun, controlled by people who have lost all huma-
nity. This is where Mowanza lives, pregnant after a horrific rape, yet unable to 
abort the child because it is strictly forbidden here. This is not the case in the 
neighboring state of Iropus, and so the desperate young woman sets off on a 

road trip through the inhospitable desert with a car and a bottle of water. Along 
the way, she encounters violence and misery – but also compassion and the 

first spark of hope. 
»Under the Burning Sun« tells its human drama against a backdrop of larger-

than-life, epic images, its protagonist tiny against the infinite expanse of desert 
and sky. This is, of course, »Mad Max« and the hopeless decline of civilization 

in the post-apocalypse, but it is also cinema history, intoxicated by the great 
magicians of the image, such as John Ford and David Lean. A cinematic expe-

rience, equal parts painful brutality and overwhelming poetry. Post-feminist 
rage, painted onto the screen with sweeping strokes.

YUN XIE
USA 25

THE
SILENT
SINNER

Geboren in 
Cannes, studierte 
er Schauspiel am 

William Esper Studio 
in New York. Sein 

Debüt »Devils in Disguise« erzielte über 
28 Millionen Views, gefolgt von »Whenever 

I’m Alone With You« (Oldenburg 2023, 25 
Auszeichnungen). 2024 beteiligte er sich 

an der Anthologie »One Way Ticket to the 
Other Side«. Dies ist sein dritter Langfilm.

Born in Cannes, he studied acting at the 
William Esper Studio in New York after 

earning a Master’s in engineering. His debut 
feature »Devils in Disguise« reached over 

28 million views, followed by »Whenever 
I’m Alone With You« (Oldenburg 2023, 
25 awards). In 2024, he contributed to 
the anthology »One Way Ticket to the 
Other Side«. This is his third feature.

Wie lange haben wir warten müssen, um einen Film zu erleben, der so unver-
froren sein Haupt aus der Masse der moralisch integren Liebesgeschichten er-
hebt und eine ultimative Amour Fou erzählt. Eine Abwärtsspirale aus Diebstahl 
und Mord, ein Paar, dem eine zweite Chance nicht als Option gewährt wird. 
Zwei taumelnde Liebhaber namens Rhett und Scarlett im Rausch des Blutes 
und der Sehnsucht nach einer Fluchtbewegung, die nur im gemeinsamen Tod 
enden kann. Sie taubstumm und schön, er ihr stummer Zeuge und ihre Stimme 
zugleich. Mit entfachter Libido, versuchen sie ihre gegensätzlichen Moralvor-
stellungen auszugleichen. Sie gehören zusammen wie Waffen und Munition. 
Unsterblich verliebt klammern sie sich an Fetisch und Phobie, angetrieben von 
Verzweiflung und Kinoträumen. Mit jedem Mord kommen sie ihrem Sehn-
suchtsort am Meer näher, werden ihre Filmcharade Spiele zielführender. Das 
Ende ist pure Poesie, der Weg dahin ein aufregender Traum aus den kollektiven 
Erinnerungen des Kinos – entfesselt, wie es das amerikanische Kino weder mit 
»Bonnie und Clyde« noch mit »Natural Born Killers« je zu sein vermochte.  

How long have we had to wait to experience a film that so brazenly raises its 
head above the mass of morally upright love stories and tells the ultimate 
Amour Fou. A downward spiral of theft and murder, a couple for whom a se-
cond chance is not an option. Two reeling lovers named Rhett and Scarlett, in 
a frenzy of blood and a longing for an escape that can only end in their shared 
death. She’s deaf and mute and beautiful, he’s her silent witness and her voice 
at the same time. With their libidos aroused, dependent on each other, they 
try to reconcile their opposing morals. They belong together like guns and am-
munition. Madly in love, they cling to fetish and phobia, driven by despair and 
cinematic dreams. Campanacci‘s wild blend of Serial Killer and Nouvelle Vague 
brings such a degree of eroticism and loneliness to the screen that reality 
and surreality merge seamlessly. With each murder, they come closer to their 
longed-for seaside retreat, their film-charades becoming more effective. The 
ending is pure poetry, the path to it an intoxicating dream from the collective 
memories of cinema – unleashed in a way that American cinema was never 
able to achieve with either »Bonnie and Clyde« or »Natural Born Killers«.

GUILLAUME CAMPANACCÍ
FRA/POL 25

International Premiere
Producer Aaron Yu, Jera Wang
Cinematographer Tianyi Wang
Editor Christopher Ma, Bowei Yue
Screenwriter Yun Xie
Cast Stephanie Pardi, Stevie 
Kincheloe, Madeleine Ma Sharrett
Format DCP, OV
Runtime 75 min

Contact
Narval Films
Yun Xie
Fon +1 626 5288111
yun.x@narvalfilms.com

World Premiere
Producer Guillaume Campanaccí

Cinematographer Valentin Gaigher
Editor Guillaume Campanaccí, 

Madeleine Skrzynecka
Screenwriter Guillaume Campanaccí

Cast Madeleine Skrzynecka, 
Guillaume Campanaccí, Valentin 

Gaigher, Milena Kebede
Format DCP, OmeU

Runtime 76 min

Contact
CampanacCinema Studios

Guillaume Campanaccí
Fon +33 6039 66429

campanaccinema@gmail.com
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FUCKTOYS

D Do | 21:30 | theater hof/19, D Sa | 00:00 | Cine k/Studio

Die Schauspielerin 
und Filmemacherin 
studierte an der 
Mason Gross School 
of the Arts und 

war u. a. in »The Blacklist« zu sehen. Mit 
»Fucktoys« gibt sie ihr Langfilmdebüt als 
Autorin, Regisseurin und Produzentin. Der 
Film feierte seine Weltpremiere in SXSW, 
gewann dort den Special Jury Prize und 
wurde zu einem Festival-Liebling 2025.

The actor & filmmaker studied at the 
Mason Gross School of the Arts and 
later played numerous roles on television 
in addition to theater, including »The 
Blacklist«. »Fucktoys« marks her feature 
debut as a writer/director/producer. It 
held its World Premiere at SXSW where 
it won the Special Jury Prize and has 
been a 2025 festival darling ever since.

Teilzeit-Sexarbeiterin, Vollzeit-Chaos-Queen – AP ist überzeugt, dass es das 
ganze Universum es auf sie abgesehen hat. Gerade hat sie einen Zahn verloren 

und nun wird ihr eröffnet, dass sie vermutlich einen Fluch am Hals hat – das 
zumindest sagen die Tarotkarten, die sie sich von einem Medium legen lässt. 
Um den Fluch loszuwerden, soll AP tausend Dollar zahlen und ein Lamm op-

fern, aber beides kommt für sie absolut nicht in Frage. Und leisten kann sie es 
sich schon gar nicht. So begibt sich AP also auf die Suche nach einer zweiten 

Meinung und sicherheitshalber auch gleich nach einer Geldquelle. Ihr Weg führt 
sie bis in die verruchtesten Ecken von Trashtown,  

und schillernde Figuren säumen ihren Weg.
Annapurna Sriram war es leid, als ethnisch nicht eindeutige Schauspielerin 

immer wieder in langweilige, rassenstereotypische Rollen gedrängt zu werden 
und so erfüllte sie sich mit »Fucktoys« den Traum vom Ausbruch aus dem 

eingefahrenen System gleich selbst. Irgendwo zwischen John Waters, Gregg 
Araki und »Alice im Wunderland« bricht sie eine Lanze für die wundervolle 

Trash-Kunst des 70er-Jahre-Kinos und vereint deren rotzigen Nonkonformis-
mus mit den post-feministischen Idealen des modernen Emanzipationskinos. 

Mutig, frech und auf einzigartige Weise schamlos! 

Part-time sex worker, full-time chaos queen – AP is convinced the entire 
universe is out to get her. She's just lost a tooth, and now she's been told she's 

probably cursed—at least, that's what the tarot cards she's having read by a 
psychic say. To get rid of the curse, AP is supposed to pay a thousand dollars 
and sacrifice a lamb, but neither is an option for her. And she certainly can't 

afford it, either. So AP sets off in search of a second opinion and, to be on the 
safe side, a source of money. Her path leads her to the wildest and wickedest 

corners of Trashtown, and the most dazzling characters will line her path.
Annapurna Sriram was tired of being pushed into boring racially stereotypical 

roles as an ethnically ambiguous actress, so she made her dream come true all 
by herself, wrote FUCKTOYS for her to act in and called dibs on the director’s 

chair as well. Somewhere between John Waters, Gregg Araki and »Alice in 
Wonderland«, she takes up the cudgels for the wonderful trash art of 70s 

cinema and combines its snotty non-conformism with the post-feminist ideals 
of modern emancipation cinema. Bold, cheeky and uniquely shameless!

ANNAPURNA SRIRAM
USA 25

FINDING
PLANET
PORNO

Der in Österreich 
lebende 

Filmemacher gab 
2011 mit dem 
Psychothriller 

»The Muse« sein Langfilmdebüt, 
gefolgt von weiteren Kurzfilmen und der 

Dokumentation »No Way to Make a Living« 
über die Entstehung von Peter Jacksons 

»The Frighteners«. Zudem arbeitet er als 
Film- und Musikjournalist. Dieses Werk 

ist sein langgehegtes Herzensprojekt.

The German-born, Austrian-based 
filmmaker made his feature film debut in 
2011 with the psychological thriller »The 

Muse«, followed by further short films 
and the feature documentary »No Way 
to Make a Living« about the making of 
Peter Jackson’s »The Frighteners«. He 

also works as a film and music journalist. 
This is his long-planned passion project.

Er war der Porno-Prinz, bevor unzensierter Sex überhaupt zum Massenphä-
momen im US-amerikanischen Kulturbetrieb wurde. Sein »Mona the Virgin 
Nymph« (1970), aus Angst vor Strafverfolgung noch gänzlich ohne die Namen 
aller Beteiligten im Abspann, gilt als der Startschuss für das Golden Age of 
Porn, inspirierte den ewigen Grindhouse-Klassiker »Deep Throat« (1972) und 
war – nach Andy Warhols »Blue Movie« im Jahr zuvor – der erste kommerzi-
elle Pornofilm, der flächendeckend die Regenmantel-Meute in den Vereinigten 
Staaten bediente. Die Gegenkultur lag ihm zu Füßen, und seine Poolparties 
waren legendär. Mit seiner genialen Parodie »Flesh Gordon« wurde sein Name 
für einen kurzen Moment zur Legende. Howard Ziehm brachte den Sex ins 
Kino. Mehr wollte er nicht.
Christian Genzels liebevolles Portrait dieses Kinopioniers ist eine wundersame 
Reise in die Post-Flower-Power-Ära, in ein Zeitalter der Bahnhofskinos und 
wachsenden gesellschaftlichen und politischen Bewusstseins. Aber über all 
dem schwebt die subversive Verschmitzheit eines Filmemachers, der seiner 
Zeit einfach ein bisschen voraus war – und für den ein Leben ohne Vögeln nie 
wirkllich zur Debatte stand. 

He was the prince of porn before uncensored sex even became a mass phe-
nomenon in US culture. His »Mona The Virgin Nymph« (1970), which, for fear 
of prosecution, did not name a single person in the credits, is considered the 
starting point for the Golden Age of Porn. It inspired the timeless grindhouse 
classic »Deep Throat« (1972) and was – after Andy Warhol‘s »Blue Movie« the 
year before – the first commercial porn film to serve the raincoat crowd across 
the United States. The counterculture was at his feet, and his pool parties 
were legendary. With »Flesh Gordon« (1974) his name became legendary for 
a brief moment. Howard Ziehm brought sex to the cinema. And that was all he 
ever wanted.
Christian Genzel‘s »Finding Planet Porno« is an entertaining journey into the 
post-flower power era, into an age of grindhouse cinemas and growing social 
and political awareness. But above all that, at least according to the colorful 
eyewitness accounts of everyone involved in Genzel‘s wild documentary, 
there‘s the subversive mischief of a filmmaker who was just a little ahead of 
his time – and for whom living life without a good fuck every now and then 
simply never was an option. 

CHRISTIAN GENZEL
AUT 24

German Premiere
Producer Annapurna Sriram, Timothy 
Petryni, Kurt Ravenwood, Lizzie 
Goodman, Jean Louis Droulers
Cinematographer Cory Fraiman-Lott
Editor Lilly Wild, Grason Caldwel
Screenwriter Annapurna Sriram
Cast Annapurna Sriram, Sadie Scott, 
Damian Young, Brandon Flynn
Format DCP, OV
Runtime 106 min

Contact
Trashtown Pictures
Timothy Petryni
tim@trashtown.pictures

Producer Christian Genzel
Cinematographer Paul Sprinz

Editor René Hoffmann
Screenwriter Christian 
Genzel, René Hoffmann

Cast Howard Ziehm, Mick Garris, Earl 
Miller, Serena, Frances Spector

Format DCP, OmU
Runtime 102min

Contact
Ghost Light Productions 

Christian Genzel
Fon +43 650 9201230

office@christiangenzel.com
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Nach seinem 
Studium in Peru 
und Kuba schrieb 
und inszenierte 
Tejada mehrere 

Kurzfilme, die auf über 30 internationalen 
Festivals gezeigt und vielfach ausge-
zeichnet wurden. Sein Langfilmdebüt 
»The Innocents« feierte beim Guadalajara 
International Film Festival Premiere und 
gewann den Preis als Bester Genrefilm.

After studying film in Peru and Cuba, he 
wrote and directed several short films that 
screened at over 30 international festivals 
and won multiple awards. Building on this 
international recognition, he developed 
his first feature, »The Innocents«, which 
had its World Premiere at the Guadalajara 
International Film Festival, being honored 
with the award for Best Genre Film.

Cara de Ángel ist vierzehn, steht auf Punk und auf Kriegsfuß mit dem Erwach-
senwerden. Das ist ohnehin nicht einfach, wenn man androgyne Züge hat, noch 
nach seiner Sexualität sucht und in einem eher problembeladenen Stadtviertel 

von Lima wohnt. Ständig den Anfeindungen von Colorete und seinen Jungs 
ausgesetzt, muss Cara de Ángel etliche öffentliche Demütigungen ertragen und 

will es der Gang nun endlich beweisen. Und dann sind da noch seine Freun-
din Gabriela und der Punkrock-Sänger Johnny, zu dem er eine unerklärliche 

Zuneigung verspürt. 
Basierend auf Oswaldo Reynosos weithin bekanntem Coming-of-Age-Klassiker 

»Los Inocentes« von 1961, modernisiert Regisseur Germán Tejada behut-
sam dessen Setting und erzählt die Geschichte des unangepassten Cara de 

Ángel mit trotziger Punkrock-Attitüde und nahtlos ineinander übergehen-
den Tagtraum-Sequenzen, die einem vergessenen George-Romero-Skript 
entsprungen scheinen. Vor allem Tejadas junge Darsteller sind eine echte 

Offenbarung – Diego Cruchaga Ponce de León verleiht »The Innocents« in der 
Hauptrolle nicht nur ein passendes Gesicht, sondern eine Gravitas, die Cara 

de Ángels Geschichte in all ihren inneren und äußeren Auseinandersetzungen 
greifbar werden lässt. Ein beeindruckendes Debüt.

Cara de Ángel is fourteen, and he’s both in love with punk and at war with 
growing up. It's not easy anyway when you have androgynous features, are still 
searching for your sexuality and live in a rather troubled neighborhood of Lima. 
Constantly exposed to the hostility of Colorete and his boys, Cara de Ángel has 

to endure a number of public humiliations and finally wants to prove it to the 
gang. But his girlfriend Gabriela and punk rock singer Johnny, for whom he 

feels an inexplicable affection, get in his way. He needs to decide how he really 
wants to live his life.

Based on Oswaldo Reynoso's well-known coming-of-age classic LOS INOCEN-
TES from 1961, director Germán Tejada carefully modernizes its setting and 
tells the story of the non-conformist Cara de Ángel with a defiant punk rock 

attitude and a number of seamlessly merging daydream sequences that might 
as well have sprung from a forgotten George Romero script. In addition to the 

gorgeous earthy images, Tejada's young actors are a real revelation – Diego 
Cruchaga Ponce de León not only gives THE INNOCENTS a fitting face in the 

lead role, but also a gravitas that grounds the film and makes Cara de Ángel's 
story tangible in all its inner and outer conflicts. An impressive debut..

GERMÁN TEJADA
PER/MEX 25

GUNMAN

Der in Córdoba 
geborene argentini-

sche Filmemacher 
arbeitete zunächst 
als Regieassistent 

und Stunt-Choreograf, bevor er 2017 
mit dem gefeierten »The Coldest Night« 

debütierte. Mit »Gunman« (2025) wurde 
er zum Festival-Liebling und realisierte 
im selben Jahr auch »Julia’s Flowers«.

Born in Córdoba, the Argentinian 
filmmaker worked as an assistant 

director and stunt choreographer before 
making his debut as a writer/director 

in 2017 with his critically acclaimed 
feature »The Coldest Night«. In addition 

to »Gunman« (2025), which became a 
festival favorite thanks to its creative 

risk-taking, he also completed his third 
film, »Julia’s Flowers«, in the same year.

Isla Maciel in den Docks von Buenos Aires ist ein Brutkasten der Gewalt, ge-
schändet von Korruption und regiert vom erbarmungslosen Terror der Street-
gangs. Gelegenheitsgauner Pablo, gerade wieder aus dem Knast entlassen, 
will hier einfach nur überleben, und das ist leichter gesagt als getan. Als er 
geblendet von der Aussicht auf schnelles Geld einen Job an Land zieht, der das 
beschleunigte Ableben eines unliebsamen Konkurrenten zum Ziel hat, tappt 
der Kleinkriminelle ahnungslos in eine tödliche Falle und gerät unversehens in 
eine atemlose Flucht durch die nächtlichen Straßen der Großstadt. Im Kreuz-
feuer der Bandenkriege rüstet sich die gesamte Nachbarschaft zum bewaffne-
ten Widerstand. Der Kampf um eine bessere Zukunft beginnt in dieser Nacht.
In einer einzigen Einstellung ohne jeglichen Schnitt gedreht, bedient sich der 
Film mit einer entfesselten Kamera erstaunlicher Tricks, um sein Publikum 
gemeinsam mit Pablo durch die Schrecken einer nicht enden wollenden Nacht 
zu hetzen. Ein Frontalangriff auf den Sehnerv, der Dynamik neu definiert und 
mit seiner nihilistischen Attitüde an die frühen Magengrubenschläge eines 
Walter Hill oder John Carpenter erinnert.

»Cinema is a matter of what’s in the frame and what’s out.«  
Martin Scorsese

Isla Maciel is no place for happy endings. The run-down neighborhood in the 
docks of Buenos Aires is a breeding ground for violence, ravaged by corruption 
and ruled by the merciless terror of street gangs. Pablo, a small-time crook 
who has just been released from prison, simply wants to survive here, but 
that‘s easier said than done. Blinded by the prospect of quick money, he takes 
on a job that aims to hasten the demise of an unwelcome competitor, but the 
petty criminal unwittingly walks into a deadly trap. With a gun-toting mob on 
his tail, Pablo has no choice but to breathlessly take off into the nighttime 
streets of the big city. Caught in the crossfire of gang warfare, the entire 
neighborhood prepares for armed resistance. The fight for a better future 
begins that night. 
Shot in one single take the film uses an unleashed camera and employs 
astonishing tricks to chase its audience alongside with Pablo through the 
terrors of this never-ending night. A full-frontal assault on the optic nerve that 
redefines dynamics and, with its nihilistic attitude, is reminiscent of the early 
gut-punches of Walter Hill or John Carpenter.

CRISTIAN TAPIA MARCHIORI
ARG 25

German Premiere
Producer Lorena Ugarteche, Paulina 
Villavicencio, Marco Antonio Salgado
Cinematographer Julián Apezteguía
Editor Edson Ramírez Martell
Screenwriter Christopher 
Vásquez, Germán Tejada
Cast Diego Cruchaga Ponce 
de León, José Miguel Chuman, 
Grecia Belén Pino Alvarado
Format DCP, OmeU
Runtime 90 min

Contact
Señor Z
Lorena Ugarteche 
lorena@z.com.pe	

German Premiere
Producer Pablo Udenio

Cinematographer Martín Sapia
Editor Cristian Tapia Marchiori
Screenwriter Clara Ambrosini, 

Cristian Tapia Marchiori
Cast Sergio Podeley, Julieta Díaz, 

Ramiro Blas, Maite Lanata
Format DCP, OmeU

Runtime 78min

Contact
Dukkah Producciones

Pablo Udenio
pablou@dukkah.com.ar
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Geboren in Akron, 
Ohio, erlangte er 
1970 mit seinem 
legendären Oscar-
prämierten Debüt 

»Woodstock« Weltruhm, dass das dreitägige 
Rockfestival und Symbol einer Generation 
festhielt. Zehn Jahre später folgte mit 
»Wolfen« sein einziger Spielfilm. 2008 ehrte 
ihn Oldenburg mit dem Tribute Award.

Born in Akron, Ohio, his legendary 1970 
Oscar-winning debut »Woodstock« captured 
the three-day rock concert and celebration 
of peace and love that became a capstone 
for the Sixties. A decade later, the famously 
elusive writer/director/cinematographer 
followed with »Wolfen« – his sole narrative 
feature. In 2008, Oldenburg honored the 
iconic filmmaker with the Tribute Award. 

Manche Filme sind ihrer Zeit derart weit voraus, dass sich einem ihre wahre 
Größe erst Jahre oder sogar Jahrzehnte später erschließt. Eines dieser visionä-
ren Werke ist Michael Wadleighs Adaption von Whitley Striebers Horrorroman 

»Wolfen« (1981). Schon damals glich die Geschichte um einen von Albert 
Finney gespielten Detective, der in dem Mord an einem Immobilienmogul und 

seiner Frau ermittelt, einer kleinen Sensation. Schließlich hat Michael Wadleigh 
das von Prunk und Zerfall geprägte New York jener Jahre mit einer fast 

dokumentarischen Schonungslosigkeit porträtiert. Heute ist zudem offensicht-
lich, wie hellsichtig er die politischen und ökologischen Entwicklungen seither 

vorausgesehen hat. Wadleigh hat dabei die Möglichkeiten des Horrorkinos 
auf eine Weise ausgeschöpft wie kaum ein anderer Filmemacher. Verstörende 

Effekte und überwältigende Steady-Cam-Sequenzen schaffen eine Atmosphäre 
des Grauens, die den Blick für die politischen Verhältnisse schärft und nicht 
verstellt. Der eigentliche Schrecken geht dabei nicht von den Wolfen aus. Er 

erwächst aus einem Kapitalismus, der die Lebensgrundlagen aller zerstört und 
zwangsläufig faschistischen Tendenzen den Boden bereitet.

Some films are so far ahead of their time that their true greatness only beco-
mes apparent years, or even decades, later. One such visionary work is Michael 
Wadleigh’s adaptation of Whitley Strieber’s horror novel »Wolfen« (1981). Even 
at its release, the story of a detective – played by Albert Finney – investigating 

the murder of a real estate mogul and his wife was nothing short of sensati-
onal. Wadleigh captured the New York of that era, marked by both decadence 

and decay, with an almost documentary-like relentlessness.

Today, it is equally clear how presciently he foresaw the political and ecological 
developments that followed. Wadleigh pushed the possibilities of horror cine-
ma further than almost any other filmmaker. Disturbing effects and sweeping 

Steadicam sequences conjure an atmosphere of dread that sharpens, rather 
than obscures, our view of political realities. The true terror, however, does 
not come from the wolfen. It stems from a capitalism that destroys the very 

foundations of life itself – and inevitably paves the way for fascist tendencies.

MICHAEL WADLEIGH
USA 81

UNCOVERING
WOLFEN

2011 begann er 
nach intensiven 

Filmstudien mit ei-
ner Dokumentation 

über Michael 
Manns verloren gegangenes Epos »The 
Keep«. Mit »Wolfen« präsentiert er nun 

seinen zweiten Dokumentarfilm, der sich 
den Themen von Wadleighs einzigem 

Spielfilm widmet und zugleich ein 
Stück Filmgeschichte neu beleuchtet.

As a result of an intensive study in film, 
in 2011 he embarked on a documentary 

about Michael Mann's lost epic »The 
Keep«. Currently in post-production, it 

explores Mann's working methods and the 
film’s unique nature over 8 years’ worth of 

research. A work-in-progress, »Wolfen« 
is his second documentary and explores 
themes of Wadleigh’s only fictional film.

Seit DVDs mit all ihren Bonusmaterialien in den 1990er Jahren ihren Siegeszug 
angetreten haben, sind längere und kürzere Dokus über Filme und ihre Ent-
stehung allgegenwärtig. Nur dienen die meisten von ihnen vor allem Marke-
tingzwecken und bleiben entsprechend oberflächlich. Arbeiten wie »Hearts of 
Darkness« (1991), diese grandiose Dokumentation über die Entstehung von 
Francis Ford Coppolas »Apocalypse Now« (1979), haben dagegen immer noch 
Seltenheitswert. Mit »Uncovering Wolfen« hat Stewart Buck nun ein neues 
Juwel unter den filmhistorischen Dokumentationen erschaffen. Umfangreiche, 
immer auch in die Tiefe gehende Interviews mit dem Produzenten Rupert 
Hitzig, dem Romanautor Whitley Strieber, Schauspielern und Schauspiele-
rinnen wie Diane Venora und Tom Noonan fügen sich zu einem faszinieren-
den Panorama der Dreharbeiten wie auch der Postproduction von Michael 
Wadleighs »Wolfen« zusammen. Zugleich verankert Buck die Entstehung 
dieses Meilensteins des Horrorkinos fest in den sozialen und politischen 
Verhältnissen der späten 1970er und frühen 1980er Jahre. So wird sein Film 
auch zu einem beeindruckenden Porträt New Yorks in einer Phase extremer 
gesellschaftlicher Umbrüche.

Since DVDs and their bonus features began their triumphal rise in the 1990s, 
longer and shorter documentaries about films and their making have become 
ubiquitous. Most of them, however, serve primarily marketing purposes and 
remain correspondingly superficial. Works like »Hearts of Darkness« (1991) – 
that magnificent chronicle of the making of Francis Ford Coppola’s »Apocalyp-
se Now« (1979) – are still rare exceptions.
With »Uncovering Wolfen«, Stewart Buck has created a new gem among film-
historical documentaries. Extensive, in-depth interviews with producer Rupert 
Hitzig, novelist Whitley Strieber, and actors such as Diane Venora and Tom 
Noonan come together to form a fascinating panorama of both the production 
and postproduction of Michael Wadleigh’s »Wolfen«. At the same time, Buck 
firmly anchors the film’s genesis within the social and political conditions of 
the late 1970s and early 1980s. The result is also a striking portrait of New 
York during a period of profound social upheaval.

STEWART BUCK
UK 25

German Premiere
Producer Rupert Hitzig
Cinematographer Gerry Fisher
Editor Martin Brahm
Screenwriter David Eyre, 
Michael Wadleigh
Cast Albert Finney, Diane Venora, 
Edward James Olmos, Gregory Hines
Format Blu-ray, OmU
Runtime 115 min

Contact
Park Circus
Aaron Anderson
Fon +44 141 3322175
aaron.anderson@parkcircus.com

World Premiere
Producer Stewart Buck

Cinematographer Jim Kurz
Editor Stewart Buck

Screenwriter Stewart Buck
Cast Michael Wadleigh, Diane Verona, 

Rupert Hitzig, John D. Hancock
Format DCP, OV
Runtime 90 min

Contact
Bucks Green Films Ltd

Stewart Buck
Fon +44 7769563189

bucksgreenfilms@gmail.com
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CINEMA OF LONELINESS 
RETROSPECTIVE  

JAMES WILLIAM GUERCIO

Robert Blake & James William Guercio:
Blocking at Magic Hour
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Die Idee, dass der Mensch sich die Erde untertan machen kann, war eigentlich immer nur reine Hybris 
ebenso wie der Gedanke, dass sich der Westen und Südwesten der heutigen Vereinigten Staaten von Amerika 
erobern oder gar zivilisieren lassen. Angesichts der Natur stellt die Menschheit kaum mehr als eine kurze 
Episode in der Geschichte der Erde dar. Sie treibt den Planeten zwar an seine Grenzen und auch über sie 
hinaus, dennoch bleibt sie ein tragikomisches Zwischenspiel, für das der Regisseur James William Guercio 
und sein Kameramann Conrad Hall ein unvergessliches Bild gefunden haben.

Am Ende von »Electra Glide in Blue« (1973) sitzt John Wintergreen, der von Robert Blake gespielte Motor-
radpolizist, leicht in sich zusammengesackt genau auf dem Mittelstreifen eines Highways. Kugeln aus einer 
Schrotflinte haben ihn tödlich verletzt. Die Kamera fährt nun weiter und weiter zurück. Während sie sich 
von dem immer kleiner werdenden Mann in der Mitte des Bildkaders entfernt, rückt die karge und zugleich 
majestätische Landschaft des Monument Valley mit seinen berühmten Felsformationen ins Zentrum der 
Komposition. Wintergreen, der gerade einem gänzlich sinnlosen und doch fast schon zwangsläufigen Mord 
zum Opfer gefallen ist, verwandelt sich in einen schwarzen Fleck auf dem Asphalt und verschwindet dann 
ganz. Währenddessen zieht ein einzelner Adler seine Kreise über dem Highway.

Diese letzte Kamerafahrt ist eine der ikonischen Einstellungen des US-amerikanischen Kinos. Eigentlich nur 
vergleichbar mit dem Schlussbild von John Fords »The Searchers« (1956) oder den langen letzten Minuten 

JAMES WILLIAM GUERCIO
IM KINO DER EINSAMKEIT

On set with legendary cinematographer Conrad Hall: Finding the Vista

von Martin Scorseses »Taxi Driver« (1976). Doch anders als diese Filme und ihre legendären Schöpfer sind 
»Electra Glide in Blue« und James William Guercio nur Aficionados des Kinos der späten 1960er und der 
1970er Jahre bekannt. Die Gründe hierfür könnten Stoff für Legenden sein. Legenden wie diese. Das Blutbad 
am Ende von »Taxi Driver« gehört zwar zu den großen extremen und transgressiven Momenten des New 
Hollywood Kinos. Aber seine Radikalität ist eine des Schocks und des Exzesses und damit wie geschaffen, 
um Aufmerksamkeit und Kontroversen zu provozieren.

Die Radikalität von »Electra Glide in Blue« ist eine ganz andere, leise, aber letztlich viel tiefergreifende, die 
das Publikum ebenso wie die Kritikerinnen und Kritiker 1973 zutiefst verunsichert und irritiert hat. Davon 
zeugen vor allem die Stimmen, die meinten, in der Geschichte des scheiternden Cops eine schon faschisti-
sche Law-and-Order-Mentalität zu erkennen. Figuren wie Wintergreens Partner, der von Billy Green Bush 
gespielte Motorrad-Cop Zipper, und Mitchel Ryans Harve Poole, ein Detective der Mordkommission, nutzen 
zwar jeden noch so kleinen Vorwand, um Hippies zu drangsalieren und zu misshandeln, und vertreten zwei-
fellos faschistoide Ansichten. Doch keiner von ihnen ist auch nur ansatzweise eine Identifikationsfigur oder 
gar ein Sympathieträger. In ihnen offenbart sich die neurotische und paranoide Seite einer Gesellschaft, die 
in Zeiten der Krise und des Wandels an längst überholten Vorstellungen von Ordnung festhalten.

Aber auch die Hippies, denen John Wintergreen im Zuge seiner Arbeit begegnet, laden kaum zur Identifikati-
on mit ihnen ein. Es ist zwar offensichtlich, dass der Außenseiter Wintergreen, der von einem Posten in der 
Mordkommission träumt und tatsächlich weitaus mehr Gespür für Menschen und ihre Motive hat als Poole, 
sich ihnen näher fühlt als seinen Kollegen. Nur wirken sie letztlich ebenso verloren wie die brutalen Cops. 
Wie die haben sie ihre früheren Ideale längst hinter sich gelassen und leben in einer Gegenwart ohne Zukunft. 

Prepping a take, on set of Electra Glide On set with JWC: Calling the Shots
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So bleibt nur Wintergreen als Mann zwischen den Welten, der sich immer auf dem Mittelstreifen bewegt und 
nirgendwo dazugehören kann.

Robert Blakes John Wintergreen, dieser kleine, manchmal beinahe lächerlich wirkende und doch so helden-
hafte Mann, ist mehr noch als Travis Bickle in »Taxi Driver« »God’s lonely man«. Ein einsamerer Mensch als 
er ist kaum vorstellbar. Damit kristallisiert sich in Guercios Spielfilmdebüt eine Tendenz, die großen Teilen 
des New Hollywood Kinos ihren Stempel aufgedrückt hat. »A cinema of loneliness«, so hat der amerikani-
sche Filmwissenschaftler Robert P. Kolker seine Auseinandersetzung mit den großen Regisseuren des New 
Hollywood genannt, und dabei ausgerechnet den Film übergangen, der diesem »Kino der Einsamkeit« einen 
seiner größten Höhepunkte geschenkt hat.

Bevor er die Regie bei »Electra Glide in Blue« übernahm, hat Guercio als Produzent von Bands wie »Chicago« 
und »Blood, Sweat & Tears« Musikgeschichte geschrieben. Auch danach hat er mit der Caribou Ranch, einem 
überaus gefragten Aufnahmestudio, so wie dem Label Caribou Records noch weiter den Pop geprägt. Und in 
gewisser Weise sind es diese Sensibilität für Pop und das damit verbundene Gespür für die Zeichen der Zeit, 
die seine einzige Regiearbeit zu einem der aufregendsten Filme der frühen 1970er Jahre machen. Wie kaum 
ein anderer Filmemacher hat Guercio die Stimmung in den USA in jenen Jahren eingefahren. John Winter-
greens Einsamkeit ist nicht nur eine existentielle, existentialistische. Sie ist auch Ausdruck eines gänzlich 
gespaltenen Landes, das seine Mitte verloren hat. Wintergreen, der immer das Richtige tun will, und noch 
an den American Dream glaubt, muss zwischen alle Fronten geraten und schließlich Opfer der Spaltung und 
Radikalisierung werden. Und genau das macht den grandiosen Zeitzeugen James William Guercio zu einem 
Visionär, dessen Film auch ein Porträt unserer Gegenwart ist.

JWC: Home on the Ranch Michael Jackson & Guercio at Caribou Ranch Studio Guercio on set of »Electra Glide in Blue«: Ready to Roll

CINEMA OF LONELINESS
RETROSPECTIVE JAMES WILLIAM GUERCIO

The idea that humankind could subdue the earth was always sheer hubris – just as the notion that the Ame-
rican West and Southwest could ever truly be conquered, let alone civilized. In the face of nature, humanity 
amounts to little more than a fleeting episode in the planet’s history. Though it drives the earth to its limits, 
and beyond, it remains a tragicomic interlude. Director James William Guercio and cinematographer Conrad 
Hall found an unforgettable image for this truth.
At the end of »Electra Glide in Blue« (1973), motorcycle cop John Wintergreen, played by Robert Blake, sits 
slumped on the center line of a highway, fatally wounded by shotgun blasts. The camera pulls back – further 
and further – and as the figure of the man dwindles in the frame, the stark yet majestic landscape of Monu-
ment Valley, with its iconic rock formations, comes to dominate the composition. Wintergreen, the victim of a 
senseless and yet almost inevitable murder, dwindles into a black speck on the asphalt before disappearing 
entirely. Overhead, a solitary eagle circles the highway. This final camera movement ranks among the most 
iconic images of American cinema – comparable only to the closing shot of John Ford’s »The Searchers« 
(1956) or the long final minutes of Martin Scorsese’s »Taxi Driver« (1976).
Yet unlike those films and their legendary auteurs, »Electra Glide in Blue« and James William Guercio are 
known only to aficionados of late-1960s and 1970s cinema. The reasons for this obscurity could themselves 
be the stuff of legend. Legends like these: the bloodbath at the end of »Taxi Driver« may stand as one of 
the great extreme, transgressive moments of New Hollywood. But its radicalism lies in shock and excess – 
tailor-made to provoke attention and controversy. The radicalism of »Electra Glide in Blue« is of an entirely 
different order: quieter, but ultimately more unsettling. It disoriented and disturbed audiences and critics 
alike in 1973. Some even claimed to detect in the story of a failing cop the outlines of a proto-fascist law-and-
order mentality.
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Indeed, figures such as Wintergreen’s partner Zipper (Billy Green Bush) or homicide detective Harve Poole 
(Mitchel Ryan) harass and brutalize hippies at every opportunity, and their attitudes are undeniably fascistic. 
But none of them are remotely sympathetic, let alone points of identification. In them, the neurotic and 
paranoid side of a society is revealed – a society clinging to outdated notions of order in a time of crisis and 
upheaval. Yet the hippies whom Wintergreen encounters are hardly more inviting as figures of identification. 
It is clear that the outsider Wintergreen – who dreams of a homicide post and has far deeper insight into peo-
ple and their motives than Poole – feels closer to them than to his colleagues. But they, too, seem ultimately 
adrift, their former ideals abandoned, trapped in a present without a future.
And so only Wintergreen remains, a man between worlds, forever moving along the median strip, belonging 
nowhere. Robert Blake’s John Wintergreen – small, at times almost ridiculous, and yet heroic – is, even more 
than Travis Bickle in »Taxi Driver«, »God’s lonely man.« A lonelier figure is hard to imagine. In this, Guercio’s 
feature debut crystallizes a tendency that defined much of New Hollywood cinema. »A cinema of loneliness« 
– as American film scholar Robert P. Kolker famously called it – and yet Kolker passed over the very film that 
gave this »cinema of loneliness« one of its greatest achievements.

Before directing »Electra Glide in Blue,« Guercio had already made music history as producer for bands like 
»Chicago« and »Blood, Sweat & Tears.« Later, with Caribou Ranch, one of the most sought-after recording 
studios of its time, and with Caribou Records, he continued to shape pop music. In a way, it was precisely 
this sensitivity to pop, this instinct for the signs of the times, that made his sole directorial effort one of the 
most exhilarating films of the early 1970s. Few filmmakers captured the mood of America in those years as 
Guercio did.
John Wintergreen’s loneliness is not only existential, not merely existentialist – it is also the expression of 
a profoundly divided nation that has lost its center. Wintergreen, who only wants to do the right thing and 
still believes in the American Dream, is inevitably pulled between all sides, finally to become the victim of 
division and radicalization. That is what makes James William Guercio, this great chronicler of his time, a 
visionary – and his film a portrait of our own present as well.

Studio time at Caribou Ranch Profile of an Artist

ELECTRA
GLIDE
IN BLUE

D Do | 21:30 | Casablanca 2

Auf den ersten Blick könnte man James William Guercios einzige Regiearbeit 
für einen typischen Polizeifilm halten. Schließlich dreht sich alles um den 

Motorrad-Cop John Wintergreen, den Robert Blake mit einer einzigartigen 
Intensität verkörpert. Wintergreen möchte unbedingt weg von der Motorrad-

Einheit und der ewigen Jagd nach Temposündern. Er sehnt sich nach einem Job 
in der Mordkommission. Als er die Leiche eines unter mysteriösen Umständen 

zu Tode gekommenen Mannes findet, scheint sein Traum in greifbare Nähe 
zu rücken. Doch so wie Blake mit seinem Porträt eines zutiefst einsamen Au-
ßenseiters das (Hollywood-)Bild eines toughen Cops unterläuft, entzieht sich 

Guercio so ziemlich allen klassischen Genreverabredungen. Der Fall ist hier ein 
Kristallisationspunkt. Er offenbart das Innere der Menschen, die mit ihm zu tun 

haben, und wird zugleich zum Spiegel der amerikanischen Gesellschaft. Statt 
eines actionorientierten Cop-Thrillers, der dennoch in einigen Sequenzen auf-
scheint, hat Guercio ein unvergessliches Stimmungsbild erschaffen. So muss 

es sich angefühlt haben, in den frühen 1970er Jahren in den USA zu leben, und 
so fühlt es sich wahrscheinlich heute wieder an.

At first glance, James William Guercio’s sole directorial effort could be mista-
ken for a conventional police drama. After all, its story centers on motorcycle 

cop John Wintergreen, played with remarkable intensity by Robert Blake. Win-
tergreen is desperate to escape the monotony of traffic duty and the endless 

chase after speeders; he longs for a position in the homicide division. When he 
discovers the body of a man who has died under mysterious circumstances, his 

dream suddenly seems within reach.
Yet just as Blake, with his portrayal of a profoundly lonely outsider, undermines 

the Hollywood image of the tough cop, Guercio defies nearly every convention 
of the genre. The case itself becomes less an investigation than a crystalliza-

tion point: it reveals the inner lives of those connected to it and, at the same 
time, serves as a mirror of American society.

Rather than a straightforward, action-driven cop thriller – though flashes of that 
surface in certain sequences – Guercio has created an unforgettable mood piece. 

It captures with startling immediacy what it must have felt like to live in the Uni-
ted States in the early 1970s – and what, perhaps, it feels like once again today.

JAMES WILLIAM GUERCIO
USA 73

Producer James William Guercio
Cinematographer Conrad Hall
Editor Jim Benson
Screenwriter Robert Boris, Rupert Hitzig
Cast Robert Blake, Billy Green Bush, 
Mitchell Ryan, Jeanine Riley
Format Blu-ray, OmU
Runtime 114 min

Contact
Park Circus
Aaron Anderson
Fon +44 141 3322175
aaron.anderson@parkcircus.com

The fact that the police officer, a 
symbol of oppression, appears here 
as a true friend and helper and is 
ultimately shot by two hippies, symbols 
of a »liberated America«, is the high-
light of Guercio's film. On the other 
hand, the fact that he exaggerates the 
pathological structures of police life, 
shining a bright light on sadism and fe-
tishism, makes it a more nuanced and 
radical work about the end of America 
and its myths than »Easy Rider«.
Alexander Horwarth
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IN A GLASS, DARKLY
THE POETIC PRINCIPLES OF
DON KEITH OPPER

THERE IS ONLY ONE PLOT – 
THINGS ARE NOT WHAT THEY SEEM.

JIM THOMPSON

Promo shot for Critters 2: Don Keith Opper saves the world.
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Es gab einmal eine Zeit in Hollywood, in der wirtschaftliche und künstlerische Interessen zwar nicht 
vollkommen miteinander harmonierten, aber doch mehr oder weniger Hand in Hand gegangen sind. Das war 
das legendäre Goldene Zeitalter, das sich von den 1920er bis in die späten 1940er Jahre erstreckte. Geprägt 
wurde diese Ära vom »Genius of the System«, wie es der Filmhistoriker Thomas Schatz so treffend formu-
liert hat. Diese »Genialität des Systems« basierte vor allem auf der Kooperation aller an der Filmproduktion 
Beteiligten. Das Ganze war größer als die Summe seiner Teile. Doch dieser Gedanke ist nach dem Ende der 
großen Studioära mehr und mehr ins Hintertreffen geraten und letztlich in den 1980er Jahren, nach dem 
Ende der New Hollywood-Ära, zu Grabe getragen worden. Seither bestimmt allein das Geschäftsdenken das 
Hollywood-System. Dafür musste das Kino allerdings einen hohen Preis bezahlen und mit ihm so eigenwillige 
und geniale Künstler wie Don Keith Opper.

Mit seinen Auftritten in Filmen wie Aaron Lippstadts »Android« (1982) und Wayne Wangs »Slam Dance« 
(1987) sowie seiner wiederkehrenden Rolle in allen vier Teilen der »Critters«-Reihe hat sich Don Opper zwar 
seinen Platz in der Geschichte des subversiven Genre- und Low Budget-Kinos der 1980er und 1990er Jahre 
gesichert. Doch als Drehbuchautor hat er nie die Aufmerksamkeit erfahren, die ihm ohne Zweifel gebührt. Er 
hat »Android« und »Slam Dance« als Autor ebenso nachdrücklich geprägt wie durch sein Schauspiel – wenn 
nicht sogar noch mehr. So unterschiedlich diese beiden Filme auch sind, zeugen sie doch von einer ganz 
eigenen Sensibilität für Genregeschichten, die einen tiefer und tiefer in existentielle Fragestellungen hinein-
ziehen, ohne dabei die Konventionen des Genres zu vergessen oder zu missachten.

Don Oppers Drehbücher führen einen direkt ins Goldene Zeitalter Hollywoods zurück. Sie wecken Erinne-
rungen an die vielen kleinen B-Movie-Meisterwerke, die von den großen Studios in den 1930er und 40er 
Jahren produziert wurden. Man denkt unwillkürlich an einen Autoren Curt Siodmak, der eine ganze Reihe von 

IM DUNKLEN SPIEGEL
TRIBUTE DON KEITH OPPER

Barry & Don: Brothers in Arms Portrait of a Poet

unvergesslichen Filmen für Studios wie Universal und RKO geschrieben hat, Filme wie »I Walked with a Zombie« 
(1943) und »Berlin Express« (1948) oder »The Wolf Man« (1941) und »The Beast with Five Fingers« (1946). 
Don Opper und sein Bruder, der Produzent Barry Opper, stehen mit ihren Arbeiten eindeutig in der Tradition 
der kleineren Studioproduktionen des klassischen Hollywood-Kinos. All die Filme, die von ihrer gemeinsamen 
Produktionsgesellschaft SHO entwickelt und realisiert wurden, stehen für eine Art von Genrearbeiten und Low 
Budget-Produktionen, die gerade in den 1980er Jahren mehr aus der Mode gekommen sind.

»Android« und »Slam Dance« fallen ebenso wie die »Critters«-Filme aus der Masse der Genreproduktionen der 
1980er Jahre heraus. Sie sind weitaus sorgfältiger produziert und viel raffinierter als ähnliche Arbeiten. In einem 
Interview hat der 1949 in Chicago geborene Don Opper, der, bevor er Ende 1970er nach Hollywood gegangen ist, 
in der Chicagoer Theaterszene aktiv war, einmal gesagt, »Ich bin das Produkt von allem, was ich einmal gesehen 
oder gelesen habe.« Und genau dieses Wissen um Filme und Romane, Theaterstücke und Erzählungen erfüllt 
auch seine Drehbücher.

Oppers Adaption von Fjodor Dostojewskis 1846 erstmals veröffentlichter Erzählung »Der Doppelgänger« ist 
zwar niemals verfilmt worden. Aber »Slam Dance« und seine Doppelrollen in den »Critters«-Filmen lassen einen 
erahnen, dass die Kinogeschichte mit dieser Dostojewski-Verfilmung wahrscheinlich um ein grandioses Porträt 
der Mentalität der 1980er Jahre reicher gewesen wäre. So bleibt es bei seinen manischen Auftritten als innerlich 
zerrissener Schläger und Killer in »Slam Dance«. Der von ihm gespielte Buddy ähnelt physisch Tom Hulces Prota-
gonisten, dem Comic-Zeichner C. C. Drood derart, dass Drood am Ende Buddys Leiche als seine ausgeben und so 
unbehelligt mit seiner Familie untertauchen kann.

In diesem vergifteten happy ending steckt eine bittere Ironie, die durchaus typisch für Oppers künstlerische Vi-
sionen ist. Auch wenn Buddy ein Killer war und Drood ihn letztlich in Notwehr getötet hat, weiß man genau, dass 
der Comiczeichner in Wahrheit ein Mann ohne Eigenschaften und Gefühle ist. Einer, der am Ende alle Menschen, 
die ihm begegnen, zerstört und danach einfach weiterziehen wird. Tom Hulce ist in »Slam Dance « das strahlen-
de, das trügerische Gesicht der Ära einer in Pastellfarben gehüllten Gier. In Don Oppers Spiel offenbart sich ihr 
wahres Antlitz.

Fun on the set of »Android« with Klaus Kinski & Don
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There was once a time in Hollywood when commercial and artistic interests, while not entirely aligned, 
more or less went hand in hand. That was the legendary Golden Age, which spanned from the 1920s to the 
late 1940s. This era was characterized by the »genius of the system«, as film historian Thomas Schatz so 
aptly put it. This »genius of the system« was based primarily on the cooperation of everyone involved in film 
production. The whole was greater than the sum of its parts. 
But this idea increasingly fell by the wayside after the end of the great studio era and was ultimately buried in 
the 1980s, after the end of the New Hollywood era. Since then, the Hollywood system has been dominated so-
lely by business. However, cinema paid a high price for this, and with it such idiosyncratic and brilliant artists 
as Don Keith Opper. With his performances in films such as Aaron Lippstadt‘s »Android« (1982) and Wayne 
Wang‘s »Slam Dance« (1987), as well as his recurring role in all four installments of the »Critters« series, 
Don Opper has secured his place in the history of subversive genre and low-budget cinema of the 1980s and 
1990s. However, as a screenwriter, he has never received the attention he undoubtedly deserves. 
He left his mark on »Android« and »Slam Dance« as emphatically as a writer as through his acting – if not 
more. As different as these two films are, they demonstrate a very unique sensitivity for genre narratives 
that draw the viewer deeper and deeper into existential questions without forgetting or disregarding the 
conventions of the genre. 
Don Opper‘s screenplays take you straight back to the Golden Age of Hollywood. They evoke memories of the 
many small B-movie masterpieces produced by the major studios in the 1930s and 40s. One inevitably thinks 
of auteur Curt Siodmak, who wrote a whole series of unforgettable films for studios like Universal and RKO, 
films such as »I Walked with a Zombie« (1943) and »Berlin Express« (1948), or »The Wolf Man« (1941) and 
»The Beast with Five Fingers« (1946). 

IN A GLASS, DARKLY
THE POETIC PRINCIPLES OF DON KEITH OPPER

On the set of Critters: waiting for the lunch break Max 404 posing as Bogart, Android 1982 Advertising Campaign

Don Opper may not yet be a big name, and in person he's certainly no Valentino, but he has a subver-
sive sense of humour and an original vision to match it. Over the last few years he's been spraying his 
graffiti, as both writer and actor, all over the bottom end of the movie world – and that's bottom as in 
budget, not class.
The Face, 1987

Don Opper and his brother, producer Barry Opper, clearly stand in the tradition of the smaller studio produc-
tions of classic Hollywood cinema with their work. All the films developed and realized by their joint produc-
tion company SHO represent a style of genre works and low-budget productions that had become increasingly 
out of fashion, especially in the 1980s. »Android« and »Slam Dance,« like the »Critters« films, stand out from 
the mass of genre productions of the 1980s. They are far more carefully produced and far more sophisticated 
than similar works. Don Opper, born in Chicago in 1949 and active in the Chicago theater scene before moving 
to Hollywood in the late 1970s, once said in an interview, »I am the product of everything I have ever seen 
or read.« And it is precisely this knowledge of films and novels, plays and short stories that also informs his 
screenplays. 
Opper‘s adaptation of Fyodor Dostoyevsky‘s short story »The Double,« first published in 1846, has never 
been made into a film. But »Slam Dance« and his dual roles in the »Critters« films suggest that cinematic 
history would probably have been enriched with this Dostoyevsky adaptation for a magnificent portrait of the 
mentality of the 1980s. 
So it continues with his manic performances as the internally torn thug and killer in »Slam Dance.« His role 
as Buddy physically resembles Tom Hulce‘s protagonist, the comic book artist C. C. Drood, so much so that 
Drood is able to claim Buddy‘s body as his own and thus go into hiding with his family unchallenged. There‘s 
a bitter irony in this poisonous happy ending, which is quite typical of Opper‘s artistic vision. Even though 
Buddy was a killer and Drood ultimately killed him in self-defense, we know full well that the comic book artist 
is, in truth, a man without qualities or feelings. One who ultimately destroys everyone he encounters and then 
simply moves on. In »Slam Dance«, Tom Hulce is the radiant, deceptive face of an era of greed wrapped in 
pastels. Don Opper‘s acting reveals its true face.

A Private Moment
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CRITTERS
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Joe Dantes »Gremlins« (1984) stand mit Sicherheit Pate für Stephen Hereks 
Horror- und Science-Fiction-Satire »Critters«. Doch Herek kopiert nicht einfach 

nur sein Vorbild. Er findet zu einem eigenen Ton, der den kleinen Science-
Fiction- und Monsterfilmen der 1950er Jahre ebenso verpflichtet ist wie den 

modernen B-Movies der 1980er. Die Critters. kleine pelzige und überaus 
gefräßigen Aliens, sind aus einem intergalaktischen Hochsicherheitsgefängnis 

entflohen und landen ausgerechnet in einer Kleinstadt in Kansas. Aber nicht 
nur die immer hungrigen Pelzbälle auch ihre Verfolger, zwei extraterrestrische 

Kopfgeldjäger, die ihre Gestalt wandeln können, stürzen die Stadt und die 
Browns, eine klassische All-American-Family, ins Chaos. Stephen Hereks Re-
giedebüt, in dem Don Opper einen sympathischen Loser spielt, der angesichts 

der außerirdischen Bedrohung über sich hinauswächst, ist vor allem eine 
großartige Genreparodie, der man in jeder Szene ansieht, wie viel Spaß alle 

Beteiligten hatten. Herek und seinem Cast gelingt dabei eine wundervolle Grat-
wanderung. Sie werfen einen sarkastischen Blick auf das gar nicht so idyllische 

Kleinstadtleben in Kansas und verraten doch nie ihre Figuren.

Joe Dante’s »Gremlins« (1984) undoubtedly served as inspiration for Stephen 
Herek’s horror and science fiction satire »Critters«. Yet Herek does not simply 
copy his predecessor. Instead, he discovers a voice of his own – one that pays 
homage both to the small-scale science fiction and monster films of the 1950s 

and to the modern B-movies of the 1980s.
The Critters – small, furry, and insatiably voracious aliens – escape from an in-
tergalactic maximum-security prison and, by sheer misfortune, crash-land in a 
small town in Kansas. But it’s not just the ever-hungry furballs: their pursuers, 
two extraterrestrial bounty hunters with the ability to shape-shift, also plunge 

the town – and the Browns, a classic all-American family – into chaos.
Stephen Herek’s directorial debut, featuring Don Opper as a likable loser who 

rises to the occasion when confronted with an alien menace, is above all a 
brilliant genre parody. Every scene radiates the sheer fun the cast and crew had 
in making it. Herek and his ensemble achieve a remarkable balancing act: they 

cast a sardonic eye on the not-so-idyllic life of small-town Kansas, yet never 
betray their characters..

STEPHEN HEREK
USA 86

ANDROID

Alles beginnt mit einem rührenden, schmerzlich schönen Moment der 
Sehnsucht. Der Androide Max 404 bastelt aus Metallteilen eine kleine Figur 
mit weiblichen Rundungen. Ihr männliches Gegenstück wartet schon auf sie. 
Auch Max wartet. In der Isolation der Raumstation, auf der er seine Tage als 
Assistent von Dr. Daniels, einem von Klaus Kinski gespielten ›mad scientist‹, 
verbringt, verzehrt er sich nach Gesellschaft, Liebe, einem Leben auf der 
Erde. Als drei flüchtige Kriminelle, unter ihnen eine Frau, auf der Raumstation 
landen, scheint sein Traum zum Greifen nah.

Aaron Lippstadts überraschend ruhiger und nachdenklicher Science-Fiction-
Film »Android« (1982) gehört zu den faszinierendsten Produktionen aus Roger 
Cormans Studio »New World Pictures«. Die genre-typischen Action- und 
Effektsequenzen, die Lippstadt mit viel Flair und Einfallsreichtum inszeniert 
hat, akzentuieren auf bestechende Weise Max Suche nach Menschlichkeit. Don 
Oppers einfühlsames Spiel verleiht diesem Androiden eine Aura beinahe kind-
licher Neugier und Unschuld. So verwischt er eindringlich die Grenze zwischen 
Mensch und Maschine und hat damit den Weg für Filme wie »Ex Machina« 
(2014) geebnet.

It all begins with a touching, achingly beautiful moment of longing. The android 
Max 404 assembles a small figure from metal parts, shaping it with feminine 
curves. Her male counterpart is already waiting for her. And Max waits as well. 
In the isolation of the space station, where he spends his days as assistant to 
Dr. Daniels – a ›mad scientist‹ portrayed by Klaus Kinski – he yearns for com-
panionship, for love, for a life on Earth. When three fugitive criminals, one of 
them a woman, arrive at the station, his dream suddenly seems within reach.
Aaron Lipstadt’s surprisingly quiet and contemplative science fiction film 
»Android« (1982) ranks among the most fascinating productions to emerge 
from Roger Corman’s »New World Pictures«. The genre-typical bursts of action 
and special effects, staged by Lipstadt with flair and inventiveness, serve 
to strikingly underscore Max’s search for humanity. Don Opper’s sensitive 
performance endows this android with an aura of almost childlike curiosity and 
innocence. In doing so, he powerfully blurs the line between man and machine 
– paving the way for films like »Ex Machina« (2014).

AARON LIPSTADT
USA 82

Producer Rupert Harvey, Barry Opper
Cinematographer Tim Suhrstedt
Editor Larry Bock
Screenwriter Dominic Muir, 
Stephen Herek, Don Keith Opper
Cast Dee Wallace Stone, M. Emmet 
Walsh, Billy Green Bush, Don Keith Opper
Format Blu-ray, OV
Runtime 86 min
 
Contact 
Warner Bros Germany
johanna.vonfehrn-stender@wbd.com

Producer Barry Opper, Rupert 
Harvey, Mary Ann Fisher, R.J. Kizer

Cinematographer Tim Suhrstedt
Editor Andy Horvitch, R.J. Kizer

Screenwriter James Reigle, 
Don Keith Opper

Cast Klaus Kinski, Brie Howard, Don 
Keith Opper, Norbert Weisser

Format Blu-ray, OV
Runtime 80 min

Critter 1: »They have weapons.«
Critter 2: »So what?«
Critter 2 is shot off the porch.
Critter 1: »Fuck!«
 
What makes Critters more than a 
rip-off, is its humor and sense of 
style. This is a movie made by people 
who must have had fun making it.
Roger Ebert, Chicago Sun-Times

It’s not surprising that »Critters« 
is tinged with a bit of »Android« 
sensibility; one of its stars is Don 
Opper, responsible for much of that 
film. He wrote several scenes for 
»Critters« and plays the town drunk 
who receives messages from outer 
space via the fillings of his teeth… 
A honey of a midnight cult movie.
Boston Globe

Sci-Fi with wit, soul and charm. 
George Lucas, eat your heart out!

American Journal
 

Android, a small miracle made in 
20 days, succeeds chiefly because 

of Opper. He is a compassionate 
robot, convincingly unreal, with his 

Chaplinesque gait, and his Bogart 
hat crushed in his hands for luck.

Washington Post

A low-budget gem, with brains and 
humor – combining the cosmic 

satire of »Heavy Metal« with Blade 
Runner’s deeply felt penetrati-

on into the human condition.
LA weekly
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CRITTERS
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Vordergründig folgt Mick Garris‘ »Critters 2: The Main Course« (1988) der 
klassischen Logik nahezu aller Sequels. Es gibt mehr Critters, mehr Blut und 
spektakulärere Action-Sequenzen. Allerdings spielt die Fortsetzung während 

der Ostertage, und das lässt einen aufhorchen. Dass die pelzigen Monster aus-
gerechnet aus ihren Eiern schlüpfen, wenn Kinder nach Ostereiern suchen und 
die christliche Kleinstadt-Gemeinde die Auferstehung Christi feiert, zeugt von 
einem ziemlich bissigen schwarzen Humor. »Critters 2« ist mehr noch als sein 
Vorgänger eine als absurdes SciFi-Horror-Spektakel maskierte Satire auf den 

»American way of life« an sich. Nicht zufällig zieht es die gefräßigen Fellbälle in 
ein mit einem ziemlich enervierenden Song beworbenes Fast-Food-Restaurant 

und später dann in eine riesige Fleischfabrik. Im unersättlichen Hunger der 
Aliens spiegelt sich die Gier der Menschen. Die Autoren David Twohy und Mick 
Garris nehmen hier die Doppelmoral und die Selbstzufriedenheit der amerika-
nischen Gesellschaft ebenso ins Visier wie die Kopfgeldjäger die Critters. Und 
am Ende ist es dann der von Don Opper gespielte Außenseiter, der die rettet, 

die ihn immer verlacht und gedemütigt haben.

On the surface, Mick Garris’ »Critters 2: The Main Course« (1988) follows the 
classic logic of nearly all sequels: more Critters, more blood, more spectacular 

action sequences. But the fact that the story unfolds over Easter weekend 
makes one take notice. That the furry monsters should hatch from their eggs 

just as children are out hunting for Easter eggs – while the devout small-town 
community celebrates the resurrection of Christ – reveals a decidedly sharp 

streak of black humor.
»Critters 2« is, even more than its predecessor, a satire on the »American way 

of life« itself, cleverly disguised as an absurd sci-fi horror spectacle. It’s no 
coincidence that the ravenous furballs make their way first to a fast-food joint – 
advertised with a gratingly catchy jingle – and later to a massive meat-proces-

sing plant. In the aliens’ insatiable hunger, the greed of humankind is mirrored.
Screenwriters David Twohy and Mick Garris take aim at the hypocrisy and 

complacency of American society just as unflinchingly as the bounty hunters 
take aim at the Critters. And in the end, it is the outsider – once mocked and 

humiliated by everyone – played by Don Opper, who saves those  
who had never accepted him.

KEN LOACH
USA 88

SLAM
DANCE

In den 1980er Jahren hat der film noir eine erstaunliche Renaissance in 
Hollywood erlebt. Auf der einen Seite gab es mit Bob Rafelsons »The Postman 
Always Rings Twice« (1981) und Taylor Hackfords »Against All Odds« (1984) 
aufwendige Remakes von Klassikern der ›Schwarzen Serie‹. Auf der anderen 
haben Lynch, Michael Mann und die Coen-Brüder mit ihren Arbeiten das Genre 
noch einmal neu erfunden. Doch der wildeste, innovativste und subversivste 
film noir jener Jahre ist Wayne Wangs »Slam Dance«. Don Oppers von Jim 
Thompson und Charles Dickens, Charles Willeford und Fjodor Dostojewski 
beeinflusstes Drehbuch schickt den von Tom Hulce gespielten Cartoonisten 
C. C. Drood auf eine tiefschwarze Reise durch ein surreales L.A. korrupter Poli-
zisten, neurotischer Killer und einer dekadenten High Society. Die irrwitzige 
Verschwörung, in die er gerät, erinnert an Roman Polanskis »Chinatown« 
(1974). Nur überzieht Don Opper seine verwickelte Geschichte mit einer Glasur 
von schwarzem Humor. Sein Held Drood ist nicht einmal ein Anti-Held,  
sondern ein zu Mitgefühl und Liebe unfähiger Jedermann, in dessen  
amoralischem Treiben sich die Leere und Kälte der so verlockend  
schillernden Reagan-Ära offenbart.

EIn the 1980s, film noir experienced a remarkable renaissance in Hollywood. 
On one side were lavish remakes of classics from the »black series,« such 
as Bob Rafelson’s »The Postman Always Rings Twice« (1981) and Taylor 
Hackford’s »Against All Odds« (1984). On the other, directors like David Lynch, 
Michael Mann, and the Coen brothers reinvented the genre with their own 
distinctive visions. Yet the wildest, most innovative, and subversive noir of that 
era is Wayne Wang’s »Slam Dance«.
Don Opper’s screenplay – influenced by Jim Thompson and Charles Dickens, 
Charles Willeford and Fyodor Dostoevsky – sends cartoonist C. C. Drood, 
played by Tom Hulce, on a pitch-black journey through a surreal Los Angeles of 
corrupt cops, neurotic killers, and a decadent high society. The absurd conspi-
racy he stumbles into recalls Roman Polanski’s »Chinatown« (1974). But Opper 
coats his tangled story with a glaze of jet-black humor. His protagonist Drood 
is not even an antihero, but rather an everyman incapable of compassion  
or love, whose amoral wanderings reveal the emptiness 
and cold glitter of the Reagan era.

WAYNE WANG
USA 82

Producer Barry Opper
Cinematographer Russell Carpenter
Editor Charles Bornstein
Screenwriter David Twohy, Mick Garris
Cast Scott Grimes, Liane Curtis, 
Terrence Mann, Don Keith Opper
Format Blu-ray, OV
Runtime 85 min

Contact 
Warner Bros Germany
johanna.vonfehrn-stender@wbd.com

Producer Rupert Harvey, Barry Opper
Cinematographer Amir Mokri

Editor Sandy Nervig, Lee Percy
Screenwriter Don Keith Opper

Cast Tom Hulce, Mary Elizabeth 
Mastrantonio, Virginia Madsen, 

Don Keith Opper
Format Blu-ray, OV

Runtime 100 min

Contact
Park Circus

Aaron Anderson
Fon +44 141 3322175

aaron.anderson@parkcircus.com

The only satisfying send-up of 
disaster films until Tim Burton’s Mars 
Attacks. Director Mick Garris clearly 
understands the ins and outs of sci-fi 
camp and comes up with a fizzy, 
fast-paced, totally rude good time.
Slant Magazine
 
The best inter-galactic monsters 
since Zsa Zsa Gabor starred in 
»Queen of Outer Space« – and 
they wear a lot less makeup.
Dallas Observer

Opper originally wrote Slam Dance 
with himself in mind for the lead, but 

financing realities made that impossi-
ble. (Tom Hulce got the part.) Instead, 

Don rewrote a juicy supporting role 
for himself. »Now I've got the best 

part in the whole picture«, he grins.
LA Weekly

 
A film of shrewd wit and well-observed 

eccentricity from Don Opper's 
sharp, seriocomic screenplay.

Houston Post
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WHEN THE PART PLAYS YOU
TRIBUTE TO SCOTT GLENN

Buried Alive with director 
John Frankenheimer, on the 
set of »The Challenge«
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Als ehemaliger Marine und Chirurg ist Eugene ein Mann von Disziplin und unabänderlichen Gewohnheiten. 
Jeder seiner Tage beginnt mit einem rigiden Fitnessprogramm, zu dem neben zahlreichen Liegestützen, 
wie sie Soldaten praktizieren, auch Übungen mit einem Kampfmesser gehören. Es ist faszinierend zu 
beobachten, mit welcher Ausdauer und Selbstverständlichkeit dieser Mann trainiert, der die 80 schon lange 
überschritten hat.
 
Es sind diese sich mehrfach wiederholenden Trainingsszenen in Hank Bedfords »Eugene the Marine« (2025), 
die den von Scott Glenn gespielten Mann mehr als andere zu definieren scheinen. Während dieser Übungen 
strahlt Eugene eine Ruhe und Gelassenheit aus, die er sonst immer schwerer aufrechterhalten kann. Für 
diese Zeit ist er ganz bei sich.
 
Aus Interviews ist bekannt, dass der 1939 in Pittsburgh geborene Scott Glenn jeden Tag ein sehr ähnli-
ches Fitnessprogramm absolviert. Insofern haben diese Szenen in Bedfords leicht surrealem Thriller fast 
schon etwas Dokumentarisches. In ihnen scheint die Grenze zwischen Glenn und seiner Rolle zumindest zu 
verwischen, was ihnen einen ganz besonderen Reiz verleiht. In Eugenes und Scott Glenns stoischem Work-
out-Regiment offenbart sich nebenbei auch so etwas wie die Essenz von Glenns Leinwand-Persona. Während 
man ihm bei den Übungen zusieht, schweifen die Gedanken unweigerlich zurück zu Filmen wie James 
Bridges‘ »Urban Cowboy« (1980) und Philip Kaufmans »The Right Stuff« (1983), John Frankenheimers »The 
Challenge« (1982) und Jonathan Demmes »Silence of the Lambs« (1991), John McTiernan »The Hunt for Red 
October« (1990) und Ken Loachs »Carla’s Song« (1996).
 
Eines haben alle kleinen und großen Auftritte von Scott Glenn gemeinsam. Seine Figuren ziehen einen 
zunächst durch ihre körperliche Präsenz in ihren Bann. In »Urban Cowboy«, dieser liebevollen, aber auch 

TRIBUTE SCOTT GLENN  
JENSEITS VON RAUM UND ZEIT

Between takes with John Frankenheimer Urban Cowboy: Waiting for »Action«

schonungslosen Hommage an die Welt der Honky Tonks, geht von seinem körperlichen Spiel eine nahezu 
magische Anziehungskraft aus. Es ist kein Wunder, dass sich Debra Wingers Sissy trotz ihrer Liebe zu John 
Travoltas jungenhaftem Bud zu dem von ihm verkörperten Wes Hightower hingezogen fühlt. Glenn strahlt in der 
Rolle modernen Outlaws eine derartige Energie und Selbstsicherheit aus, dass er kaum Worte braucht. Auch die 
düsteren, zerstörerischen Seiten dieser archetypischen Figur des amerikanischen Kinos, die aus der Tradition 
des Westerns kommt, sind in seinen geschmeidigen Bewegungen, seinen schneidenden Blicken und seinem 
spöttischen Lächeln immer präsent.
 
Seine so schillernde und verführerische Verkörperung all der dunkelsten Aspekte des amerikanischen Mythos in 
»Urban Cowboy« haben Scott Glenn, der in den 1960er Jahren bei den Marines war und zunächst eine Karriere als 
Journalist und Autor angestrebt hat, endgültig alle Türen in Hollywood geöffnet. Ihr verdankt er auch seine erste 
Hauptrolle in John Frankenheimers »The Challenge«. Der glücklose Boxer Rick, der in klassischer Noir-Manier für 
einen Job anheuern lässt, der ihm bald über den Kopf wächst, ist auf der einen Seite eine Variation auf Wes High-
tower und auf der anderen der Gegenentwurf zu dieser Figur. Auch Rick dominiert allein durch seine physische 
Ausstrahlung jede Situation. Aber anders als Hightower kann er diese Wirkung zunächst kaum nutzen.
 
In »The Challenge« spielt Glenn mit einem anderen archetypischen amerikanischen Mythos. Rick ist der von allen 
Bindungen an Traditionen und Geschichte losgelöste Amerikaner, der nur im Moment lebt und keinen Halt hat. 
Den kann er erst in der Welt der Nachfahren der japanischen Samurai finden. Eine Welt, die für Struktur und 
Disziplin steht. Eben jene Disziplin, für die Eugene zu Beginn von »Eugene the Marine« steht und die Glenns Spiel 
in jedem seiner Filme charakterisiert.
 
In gewisser Weise hätte Glenn wie Clint Eastwood zu einem der großen Stars des modernen Genrekinos werden 
müssen. Seine körperliche Präsenz und seine stoische Art haben ihn dafür prädestiniert. Nur hat Hollywood in 
den 80er und 90er Jahren eine andere Richtung genommen, als sie ein Film wie »The Challenge« angeboten hatte. 
An seine Stelle sind B-Movies mit Chuck Norris und Steven Seagal getreten. Also blieben Glenn meist die Cha-
rakter- und Nebenrollen in großen Studioproduktionen, und zuletzt dann Auftritte in Serien wie »The Leftovers«, 
»Bad Monkey« und »The White Lotus«, denen er sein stets sprühendes Charisma und seine Klasse verleihen 
konnte.

Chilling on the set of »Apocalypse Now«
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As a former Marine and surgeon, Eugene is a man of discipline and unbreakable habits. Each of his days 
begins with a rigorous fitness routine, which includes numerous push-ups, as practiced by soldiers, as well 
as exercises with a combat knife. It's fascinating to observe the endurance and naturalness with which this 
man, who is well over 80, trains.
 
It is these repeatedly repeated training scenes in Hank Bedford's »Eugene the Marine« that seem to define 
the man played by Scott Glenn. During these exercises, Eugene radiates a calm and serenity that he otherwi-
se finds increasingly difficult to maintain. For this time, he is completely at peace with himself.
 
Interviews reveal that Scott Glenn, born in Pittsburgh in 1939, follows a very similar fitness routine every 
day. In this respect, these scenes in Bedford's slightly surreal thriller have an almost documentary quality. 
The line between Glenn and his role seems to blur. Eugene and Scott Glenn's stoic workout regimen also re-
veals something like the essence of Glenn's on-screen persona. While watching him exercise, one's thoughts 
inevitably wander back to films like James Bridges' »Urban Cowboy« (1980) and Philip Kaufman's »The Right 
Stuff« (1983), John Frankenheimer's »The Challenge« (1982) and Jonathan Demme's »Silence of the Lambs« 
(1991), John McTiernan's »The Hunt for Red October« (1990), and Ken Loach's »Carla's Song« (1996).
All of Scott Glenn's performances, both large and small, have one thing in common: His characters initially 
captivate the viewer with their physical presence. In »Urban Cowboy«, this affectionate yet unsparing hom-
age to the world of honky-tonks, his physical acting exerts an almost magical attraction. It's no wonder that 
Debra Winger's Sissy, despite her love for John Travolta's boyish Bud, feels drawn to his portrayal of Wes 
Hightower. Glenn radiates such energy and self-confidence in the role of the modern outlaw that he barely 
needs words. The dark, destructive sides of this archetypal figure of American cinema, who comes from the 
Western tradition, are also ever-present in his supple movements, his piercing gaze, and his mocking smile.

WHEN THE PART PLAYS YOU
TRIBUTE TO SCOTT GLENN

Glenn with his wife Carol in Berlin Stunt Rehearsal Smiles: »The Challenge«

His dazzling and seductive embodiment of all the darkest aspects of the American myth in »Urban Cowboy« 
finally opened all doors in Hollywood for Scott Glenn, who was in the Marines in the 1960s and initially aspired 
to a career as a journalist and author. He also owes his first leading role in John Frankenheimer's »The Chal-
lenge« to it. The hapless boxer Rick, who, in classic noir style, is hired for a job that soon becomes too much 
for him, is, on the one hand, a variation on Wes Hightower and, on the other, the antithesis of that character.
 
Rick, too, dominates every situation through his physical charisma alone. But unlike Hightower, he is initially 
barely able to capitalize on this effect. In»The Challenge« Glenn plays with another archetypal American myth. 
Rick is the American detached from all ties to tradition and history, living only in the moment and lacking 
stability. A stability, he can only find it in the world of the descendants of the Japanese samurai – a world that 
stands for structure and discipline.
It is this discipline that also Eugene represents at the beginning of »Eugene the Marine«, that characterizes 
Glenn's acting in each of his films.
In a way, Glenn, like Clint Eastwood, should have become one of the great stars of modern genre cinema. 
His physical presence and stoic manner predestined him for the role. However, Hollywood took a different 
direction in the 80s and 90s than what a film like »The Challenge« offered. B-movies starring Chuck Norris 
and Steven Seagal took its place. So, Glenn was mostly offered character and supporting roles in major studio 
productions, and most recently, appearances in series like »The Leftovers« and »Castle Rock« »Bad Monkey« 
and »The White Lotus«, to which he could lend his ever vivid charisma and class.

Carol Glenn in the Director’s Chair Zen Master, Scott Glenn
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THE
CHALLENGE

D Fr | 16:30 | Casablanca Salon

Als John Frankenheimers moderner Samurai-Film »The Challenge« 1982 in die 
Kinos kam, wurde er meist als zynische Gewaltorgie missverstanden. Selbst 
heute ist er längst nicht so bekannt wie andere Arbeiten dieses Auteurs, der 
es perfekt verstanden hat, die Grenzen und Konventionen des Genrekinos zu 

sprengen. So auch in dieser Geschichte um einen gescheiterten US-amerikani-
schen Boxer, der in Japan in eine seit Jahrzehnten bestehende Fehde zwischen 
zwei Brüdern gezogen wird. Der Kampf um zwei antike Samuraischwerter, die 

seit Jahrhunderten im Familienbesitz sind, ist aber nicht nur einer zwischen 
dem von Toshirô Mifune gespielten Yoshida und seinem jüngeren Bruder Hideo 

(Atsuo Nakamura). Scott Glenns nach Halt und Erlösung suchender Rick gerät 
auch zwischen die Fronten eines zwischen Tradition und Moderne, klassischen 
Samuraitugenden und kapitalistischen Werten zerrissenen Landes. Eben diese 

Spaltung inszeniert John Frankenheimer in jedem Moment des Films mit. Sie 
verleiht den eindrucksvoll von Steven Seagal choreografierten Kampfsequen-

zen und den brutalen Eruptionen der Gewalt eine besondere Kraft und Tiefe. In 
ihnen manifestiert sich ein ebenso brutaler gesellschaftlicher Umbruch.

When John Frankenheimer’s modern samurai film »The Challenge« was 
released in 1982, it was often dismissed as little more than a cynical orgy of 

violence. Even today, it remains far less known than other works by this auteur, 
who had a rare gift for breaking through the limits and conventions of genre 

cinema.
Here, too, he does so in the story of a failed American boxer who becomes 

entangled in a long-standing feud between two brothers in Japan. The struggle 
over two ancient samurai swords, kept in the family for centuries, is not 

only a battle between Yoshida (played by Toshirô Mifune) and his younger 
brother Hideo (Atsuo Nakamura). Scott Glenn’s Rick, searching for stability 

and redemption, also finds himself caught between the forces of tradition and 
modernity, between the values of the samurai and those of capitalism.

It is precisely this fracture that Frankenheimer weaves into every moment of 
the film. It lends the fight sequences – choreographed with striking precision 

by Steven Seagal – and the brutal eruptions of violence a unique force and 
depth. In them, a society in the throes of a violent transformation is laid bare.

JOHN FRANKENHEIMER
USA/JAP 82

URBAN
COWBOY

Der von John Travolta gespielte Bud Davis verlässt das Haus seiner Eltern und 
die kleine Gemeinde, in der er aufgewachsen ist. Er will in der großen Stadt 
Geld verdienen, um sich eine Farm kaufen zu können. Als er Sissy (Debra Win-
ger) in einem Club begegnet, verliebt er sich Hals über Kopf in sie. Die beiden 
stürzen sich in die Ehe. Doch die zerbricht bald wieder an Buds Eifersucht auf 
den von Scott Glenn verkörperten Ex-Häftling und Bullenreiter Wes Hightower.

Ein Film wie eine Zeitkapsel. Als präzises Porträt des Milieus der texanischen 
Fabrik- und Ölarbeiter mit ihren Familien und einer Zeit, den späten 1970er 
Jahren, entwickelt »Urban Cowboy« (1980) einen enormen Sog. James Bridges‘ 
für jene Jahre fast schon archetypisches Melodrama zieht einen tief in die erst 
einmal fremde Welt des »Gilley’s«, eines riesigen von dem Countrymusiker 
Mickey Gilley betriebenen Clubs, hinein. Zugleich überrascht und verstört einen 
die Selbstverständlichkeit, mit der Bridges von Gewalt in Beziehungen erzählt. 
Die Schläge, die Sissy von Bud und Wes erhält, sind etwas Alltägliches und 
schmerzen daher umso mehr. Darin liegt eine Mahnung, die »Urban Cowboy« 
eine beunruhigende Aktualität verleiht.

Bud Davis, played by John Travolta, leaves his parents’ home and the small 
town where he grew up. He wants to earn money in the big city to one day buy 
himself a farm. When he meets Sissy (Debra Winger) in a nightclub, he falls 
head over heels in love. The two quickly marry – but their relationship soon 
unravels under Bud’s jealousy of Wes Hightower, an ex-con and bull rider 
portrayed by Scott Glenn.
A film like a time capsule. As a precise portrait of the world of Texas factory 
and oil workers and their families, and of an era – the late 1970s – »Urban 
Cowboy« (1980) exerts a remarkable pull. James Bridges’ melodrama, almost 
archetypal for its time, draws the viewer deep into the initially unfamiliar world 
of »Gilley’s,« the massive club run by country musician Mickey Gilley. At the 
same time, the film surprises and unsettles with the matter-of-factness with 
which Bridges depicts domestic violence. The blows Sissy suffers at the hands 
of Bud and Wes are presented as something ordinary – which makes them all 
the more painful. In this lies a warning that lends »Urban Cowboy« a deeply 
disquieting relevance today.

JAMES BRIDGES
USA 80

Producer Ron Beckman, Robert L. Rosen
Cinematographer Kôzô Okazaki
Editor John W. Wheeler
Screenwriter Richard 
Maxwell, John Sayles
Cast Scott Glenn, Toshirô Mifune, 
Donna Kei Benz, Atsuo Nakamura 
Format Blu-ray, OmU
Runtime 108 min
 
Contact
Park Circus
Aaron Anderson
Fon +44 141 3322175
aaron.anderson@parkcircus.com

Producer Irving Azoff, Robert Evans
Cinematographer Reynaldo Villalobos

Editor David Rawlins
Screenwriter James 

Bridges, Aaron Latham
Cast John Travolta, Debra Winger, 

Scott Glenn, Madolyn Smith Osborne
Format Blu-ray, OmU

Runtime 132 min

Contact
 MPLC/Paramount

Ulf Guenther
uguenther@mplc.com

Under Frankenheimer’s confident 
direction, The Challenge steps on the 
gas so masterfully I’m unsure how 
the film isn’t more highly regarded or 
strongly remembered as a tough guy 
cinema undiscovered masterpiece.
Ed Travis, Cinapse
 
Frankenheimer sometimes suc-
ceeds in creating shots that, in their 
careful framing and their gradated 
color values, are reminiscent of 
Japanese landscape watercolors.
Kölner Stadt-Anzeiger

Grimy, off-putting, and just 
right for the moment.
The Examiner

»Urban Cowboy«
 is the most entertaining, most percep-
tive commercial American movie of the 

year to date. Supporting Mr. Travolta 
is a splendid group of actors, most of 
whom are new to me. Noteworthy is 

Scott Glenn as the movie's bad guy, an 
ex-con and a real bull-rider who is about 

as mean an hombre as ever chased 
a quart of scotch with a six-pack.

Vincent Canby, New York Times
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CARLA’S
SONG

D Do | 16:30 | Cine k/Muvi

Scott Glenn tritt erst spät und dann auch nur in wenigen Szenen in Erschei-
nung. Trotzdem stehen er und seine Figur, der ehemalige CIA-Agent Bradley, 

der die Seiten gewechselt hat und während des Guerilla-Kriegs der Contras 
gegen die sandinistische Regierung in Nicaragua für eine Menschenrechtsorga-

nisation arbeitet, im Zentrum von Ken Loachs Film »Carla’s Song« (1996). Bei 
einer Fahrt durch Glasgow begegnet der von Robert Carlyle gespielte Busfahrer 

George der zutiefst traumatisierten Carla (Olyanka Cabezas) zum ersten Mal. 
Als er sie zufällig in einer Fußgängerzone, in der sie tanzt und Geld sammelt, 

wiedersieht, ist er so fasziniert von ihr, dass er sein ganzes Leben auf den 
Kopf stellt. Es gelingt ihm, eine Beziehung zu der aus Nicaragua stammenden 

Frau aufzubauen und sie schließlich davon zu überzeugen, mit ihm in ihre 
Heimat zurückzukehren, um sich dort ihren Dämonen zu stellen. Mitten im 

Krieg begegnen sie Bradley, der George schließlich die Augen für die politische 
Wirklichkeit in Mittelamerika öffnet. So verwandelt sich Ken Loachs melancho-

lisches Porträt einer Liebe in Kriegszeiten in ein flammendes Plädoyer gegen 
die neo-koloniale Außenpolitik der Vereinigten Staaten.

Scott Glenn appears late in the film, and only in a handful of scenes. Yet he 
and his character – Bradley, a former CIA agent who has switched sides and 

now works for a human rights organization during the Contra guerrilla war 
against Nicaragua’s Sandinista government – stand at the heart of Ken Loach’s 

»Carla’s Song« (1996).
While driving his bus through Glasgow, George (Robert Carlyle) encounters 

Carla (Olyanka Cabezas), a deeply traumatized young woman, for the first time. 
When he later sees her again, dancing in a pedestrian zone to collect money, 

he is so captivated by her that he upends his entire life. He manages to build a 
relationship with the woman from Nicaragua and eventually persuades her to 

return to her homeland with him, so that she can confront her demons.
Amidst the war, they encounter Bradley, who finally opens George’s eyes to the 

political reality of Central America. Thus Ken Loach’s melancholic portrait of 
love in times of war transforms into a searing indictment of the United States’ 

neo-colonial foreign policy.

KEN LOACH
USA 96

THE SILENCE
OF THE
LAMBS

»The Silence of the Lambs« (1991), Jonathan Demmes Verfilmung von Thomas 
Harris‘ Bestseller, gehört zweifellos zu den Meilensteinen des neueren Holly-
wood-Kinos. Die Geschichte um die von Jodie Foster gespielte FBI-Agentin Cla-
rice Starling, die in den Bann des Serienmörders Dr. Hannibal Lecter gerät, hat 
den Serial Killer fest in der Popkultur verankert. Entsprechend vertraut scheint 
einem Demmes Film zu sein. Dennoch lohnt es sich, all das, was er ausgelöst 
hat, wieder zu vergessen. Dann kann man ihn noch einmal neu als grandios 
inszenierten Thriller entdecken, der sich allein schon durch seine subtile 
Gothic-Atmosphäre und viele eher ans frühere 20. Jahrhundert erinnernden 
Schauplätze von seinen Nachfolgern absetzt. Und man ist überrascht, wie 
effektiv Demme die wenigen Momente von Gewalt einsetzt, die mehr andeuten 
als wirklich zeigen. Den Sensationalismus späterer Serienmörder-Filme sucht 
man hier vergebens. Demme konzentriert sich stattdessen ganz auf das Spiel 
von Jodie Foster, Anthony Hopkins, Ted Levine und Scott Glenn, der in der 
Rolle von Clarices Mentor auf leise und zurückhaltende Weise zeigt, wie die 
Arbeit eines Profilers nach und nach sein ganzes Leben durchdringt.

»The Silence of the Lambs« (1991), Jonathan Demme’s adaptation of Thomas 
Harris’ bestseller, is without question one of the milestones of modern Holly-
wood cinema. The story of FBI agent Clarice Starling (Jodie Foster), who falls 
under the spell of serial killer Dr. Hannibal Lecter, firmly anchored the figure 
of the serial killer in popular culture. As a result, Demme’s film often feels 
familiar.
And yet, it is worth setting aside everything it spawned and rediscovering 
it anew: as a masterfully crafted thriller that distinguishes itself from its 
successors through its subtle Gothic atmosphere and a range of settings that 
evoke the early 20th century more than the 1990s. One is struck, too, by how 
sparingly and effectively Demme deploys violence – suggesting more than he 
ever shows. The sensationalism of later serial-killer films is nowhere to be 
found here.
Instead, Demme focuses entirely on the performances of Jodie Foster, Anthony 
Hopkins, Ted Levine, and Scott Glenn. As Clarice’s mentor, Glenn delivers 
a quiet, understated portrayal of a man whose work as a profiler gradually 
permeates every aspect of his life.

JONATHAN DEMME
USA 91

Producer Sally Hibbin
Cinematographer Barry Ackroyd
Editor Jonathan Morris
Screenwriter Paul Laverty
Cast Robert Carlyle, Oyanka Cabezas, 
Scott Glenn, Salvador Espinoza
Format Blu-ray, OV
Runtime 127 min
 
Contact
Park Circus
Aaron Anderson
Fon +44 141 3322175
aaron.anderson@parkcircus.com

Producer Ron Bozman, Edward 
Saxon, Kenneth Utt

Cinematographer Tak Fujimoto
Editor Craig McKay

Screenwriter Ted Tally
Cast Jodie Foster, Anthony Hopkins, 

Scott Glenn, Ted Levine
Format Blu-ray, OmU

Runtime 118 min

Contact
 Capelight Pictures

Steffen Gerlach
stg@capelight.de

Like other Loach films, Carla's Song 
demonstrates a keen sense of location.
British Film Institute
 

Carla's Song ist eine Liebesgeschichte 
mit einem politischen Hintergrund 
- ähnlich Ken Loachs Land and 
Freedom - und ein Film über 
eine Reise, die in einem Bus in 
Glasgow beginnt und inmitten von 
Gewehrfeuer und Explosionen 
im Krieg in Nicaragua endet.
Viennale, 1996

An extraordinary illustration of the 
power of the cinematic art form.
Film Journal International

The superbly crafted suspense thriller 
slams you like a sudden blast of bone-

chilling, pulse-pounding terror.
Peter Travers, Rolling Stone

 
A mesmerizing thriller that will grip 

audiences from first scene to last.
Variety

A movie with this kind of haun-
ting power comes along only 

once every decade or so.
USA Today
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LISANNE FALK

Lisanne begann mit 10 Jahren als Model 

und erlangte mit 13 internationale 

Aufmerksamkeit durch Auftritte in Life und 

Look. Es folgten Jobs für Seventeen und 

Cosmopolitan sowie das Buch Lisanne: 

A Young Model. Als Schauspielerin war 

sie in Cameron Crowes »Say Anything«, 

Jim Jarmuschs »Night on Earth« und 

»Less Than Zero« zu sehen, berühmt 

wurde sie als Heather McNamara im 

Kultfilm »Heathers«. 1998 produzierte 

und spielte sie in »Shattered Image«, der 

in Venedig und Toronto Premiere feierte, 

bevor er in Oldenburg gezeigt wurde.

A dual US/UK citizen, the actress and 

producer began modeling at age 10 and 

gained international exposure at 13 together 

with Brooke Shields in »Life« and »Look«. 

Covers for Seventeen and Cosmopolitan 

followed, as well as the book »Lisanne: A 

Young Model«. She appeared in Cameron 

Crowe’s »Say Anything«, Jim Jarmusch’s 

»Night on Earth«, and »Less Than Zero«, 

but is best known as Heather McNamara 

in the cult classic »Heathers«. In 1998 

she produced and starred in »Shattered 

Image«, which premiered in Venice and 

Toronto before coming to Oldenburg.

PATRYCJA PLANIK

In Polen geboren, gab sie 2019 ihr Debüt in 

Andreas Horvaths preisgekröntem »Lillian« 

und wurde dafür u. a. mit dem Seymour 

Cassel Award in Oldenburg ausgezeichnet. 

Ihr Co-Regiedebüt »Faggots« (2021) erhielt 

über 20 internationale Preise. Zuletzt war 

sie in Łukasz Barczyks »Challenge of the 

Bow« (2022) sowie mit einem Kurzfilm im 

Anthologieprojekt »One Way Ticket to the 

Other Side« (2024, Oldenburg) vertreten. 

Born in Poland, the photographer, actress, 

and filmmaker debuted onscreen in 2019s 

award-winning »Lillian« by Andreas 

Horvath, which premiered at Cannes and 

for which she received five Best Actress 

honors, including the Seymour Cassel Award 

at Oldenburg IFF. Her co-directorial debut, 

»Faggots« (2021), won more than 20 interna-

tional awards, including Best Director, Best 

Cinematography - and the Audacity Award at 

Oldenburg IFF. In 2022, she starred in Łukasz 

Barczyk’s »Challenge of the Bow«, which 

premiered at New Horizons IFF. in 2024 

she created a short film for the anthology 

»One Way Ticket to the Other Side«.

JON JACOBS

Jon »Neverdie« Jacobs ist ein preisgekrönter 

Schauspieler, Avatar und Filmemacher, 

dessen Low-Budget-Werke von Kultkino 

über Noir bis zu Festivalfilmen reichen. 

Sein Regiedebüt »Metropolis Apocalypse« 

lief in Cannes, als Schauspieler debütierte 

er in »Welcome Says the Angel«. Seine 

Rollen in »Johnny Famous« und »The 

Wooden Gun« brachten ihm internationale 

Anerkennung. Bekannt wurde er auch 

als Avatar Neverdie, Ikone der virtuellen 

Kultur. 2023 erhielt er in Oldenburg den 

Seymour Cassel Award für »Passenger C«. 

Jon »Neverdie« Jacobs is an award-

winning actor, avatar, and filmmaker 

whose micro-budget films span cult cinema, 

noir, and high-art films. His directorial 

debut »Metropolis Apocalypse« was an 

official Cannes selection. Onscreen he 

debuted in »Welcome Says the Angel«. 

His films include »Johnny Famous« (Best 

Picture, Hungarian Film Week) and »The 

Wooden Gun« (Washington Times: Best 

New Western). Beyond film, he is known 

for his avatar Neverdie, a key figure in 

virtual culture. In 2023 he won Oldenburg’s 

Seymour Cassel Award for »Passenger C«..

GERMAN INDEPENDENCE AWARD
BESTER KURZFILM BEST SHORT FILM

EDWIN MULLANE
IRL 25

IMANOL RUIZ DE LARA
ESP/FRA 25

Er mag sich vielleicht nicht mehr an den Namen des Präsidenten erinnern, 
doch er weiß noch, dass ein Eis am Meer seiner Seele Freude schenkt. In 

einem meisterhaften Porträt der stillen Verwüstung durch Alzheimer kämpfen 
eine hingebungsvolle Tochter und ihr alternder Vater gegen Trennung, Pflicht 
und das Unvermeidliche, um sich kostbare gemeinsame Momente zu stehlen, 

während die Zeit entgleitet.

He might not remember the name of the President – »the crazy one … the one 
with the ‘hair’ «- but he knows that ice cream at the sea brings joy to his soul.  In 
a masterful portrait of the quiet devastation of Alzheimer’s, a devoted daughter 

and her aging father fight against separation, duty, and the inevitable to steal 
precious moments together, as time slips away.

Teos Träume sind zerbrochen. Mit 42 Jahren steht er jeden Morgen in einem 
ausgeblichenen gelben Hühnerkostüm vor seinem Grillhähnchenladen – auch 

das Geschäft steht vor dem Aus. Als seine Ex nach Jahren zurückkehrt und ihm 
die alte Trompete in die Hand legt, erinnert sie ihn an das, was er verloren hat 

– und an seine wahre Leidenschaft.

Teo’s dreams have died. At 42, he dresses up in a weathered yellow chicken 
suit every morning and stands outside his rotisserie chicken shop to try to at-

tract customers. Business is dying too. To add to his joy at the height of failure, 
his ex shows up after 10 years, to return his old trumpet. And remind him of his 

arrogance and pride that went before the fall – and his true passion.

A DAY
IN THE SUN

D So | 12:00 | Casablanca 

D Do | 21:30 | Cine k/Muvi

German Premiere
Producer Nestor López, Pilar Sancho
Cinematographer Rafael Reparaz
Editor Juan Manuel Gamazo
Screenwriter Gonzalo Tejedor Andrés
Cast Tomar Navas, Susana Abaitua, 
Ramón Barea, Javi Tena
Format DCP, OV
Runtime 12 min

Contact
InOut Distribution
Tania Galán
fest@inoutdistribution.com

International Premiere
Producer Ger Leamy
Cinematographer Jass Foley
Editor Jonas Dellow
Screenwriter Edwin Mullane
Cast Caroline Harvey
Format DCP, OV
Runtime 12 min

Contact
WaveWalker Films
Edwin Mullane
edwin@wavewalkerfilm.com

CHICKEN
JAZZ

JURY 76
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GRÉGOIRE GRAESSLIN
FR 25

EDGAR PÊRA
POR 25

Zwei junge Frauen genießen die Abgeschiedenheit eines einsamen Sees. Inmit-
ten unberührter Natur fühlen sie sich als Herrscherinnen, nicht als Eindringlin-
ge – ohne zu ahnen, dass die Natur alles Veränderte eines Tages zurückfordert. 
»Dammen« heißt im Schwedischen »Teich« und zugleich »Dame« – ein Spiel, 
bei dem man siegt, indem man die Gegnerin einkesselt oder verschwinden 
lässt.

Two young women are enjoying the wild surroundings of an isolated lake. It's 
a sunny day. Amidst the untouched flora and fauna, they are oblivious to their 
destruction, believing themselves to be masters – not intruders – in the over- 
grown wild. Unaware that nature is patient and implacable – and will once 
again regain the upper hand over what alters it.

Silvester 2022 hört der portugiesische Auteur zum ersten Mal »Lost in Space« 
von Sula Bassana. Die Musik wird zu seinem ständigen Begleiter im Jahr 2023 
und zur Inspiration für diesen Film. Zwischen anderen Projekten beginnt er 
zu drehen, getragen von diesen Klängen. Als er Sula in Lissabon begegnet, 
entscheidet er sich, das Werk zu vollenden – als Dank für eine Musik, die ihn 
das ganze Jahr über geprägt hat.

New Years Eve, 2022: the Portuguese Auteur hears »Lost In Space« by Sula 
Bassana for the first time. Auspiciously, it was the music he would listen to 
most in 2023, and amidst other projects he started this film. One day he lear-
ned that that Sula was going to play in Lisbon. And after meeting him, decided 
to finish it – to thank him for making this beautiful music. 

German Premiere
Producer Laurine Pelassy

Cinematographer Aurélien Py
Editor Giulia Rodinó

Screenwriter Grégoire Graesslin
Cast Liv Henneguier, Clara Bretheau

Format DCP, OmeU
Runtime 15 min

 
Contact
Manifest

Andréa Goncalves 
andrea@manifest.pictures

World Premiere
Producer Rodrigo Areias

Cinematographer Edgar Pêra
Editor João Mora & Ana Soares

Screenwriter Edgar Pêra
Format DCP, No Dialogue

Runtime 7 min

Contact
Bando à Parte

João Paulo Macedo
sales@bandoaparte.com

DAMMEN

LOST
IN SPACE

D  Fr | 16:30 | theater hof/19

D  Fr | 21:30 | theater hof/19

JAN BELTRÁN
ESP 25

2021 beschließen Beltran und ein Freund, ihr stagnierendes Leben in Barcelona 
hinter sich zu lassen. Mit dem Plan, einen Dokumentarfilm über Migration 

zu drehen, reisen sie in ein senegalesisches Dorf. Doch vor Ort zerbricht ihr 
ursprüngliches Konzept – und eine lokale Geschichte nimmt sie vollkommen 

gefangen. Aus diesem Wandel entsteht Ngoor Gayan. Das Ergebnis: pure Magie.

Back in 2021, Beltran and a friend decide to redirect their careers and unins-
pired lives in Barcelona. Resolving to make a documentary about emigration, 

they travel to a small village in Senegal. Once there, however, after realizing the 
inconsistencies of their original concept, they are captivated by a local story – 

and Ngoor Gayan was born. The result is pure magic.

German Premiere
Producer Jan Beltrán
Cinematographer Jordi Sala, Diego Aveiga
Editor Jan Beltrán
Screenwriter Jan Beltrán’
Cast Martial Samba Ndour, Papi 
Dogue, Jackes Emmanuel Ngom
Format DCP, OmeU
Runtime 20 min

Contact
InOut Distribution
Cindy Murillo
fest@inoutdistribution.com

NGOOR
GAYAN

D So | 12:00 | Casablanca 2

ROSIE BARRETT
IRL 25

Aus einer Kindheitserinnerung formt Barrett einen stillen Liebesbrief an den 
Mutterinstinkt. Eine eigensinnige Mutter versucht, ihre Tochter vor einer Gruppe 

örtlicher Jungen zu schützen – doch je strenger sie Grenzen zieht, desto mehr 
eskaliert der Konflikt, bis er in ein angespanntes Katz-und-Maus-Spiel mit den 

immer provokanteren Jungen mündet.

Inspired by a childhood memory, Barrett sends a love letter to a mother’s ins-
tinct. A headstrong single mother is determined to protect her equally headstrong 
teenage daughter from a gang of local boys. But as she tightens restrictions, their 

struggle intensifies. And her fears unravel as she gets caught in a game of cat 
-and-mouse with the increasingly brazen young lads.

International Premiere
Producer Lorraine Higgings & Aisling Malone
Cinematographer Albert Hooi
Editor John Walters
Screenwriter Alan O‘Gorman & Rosie Barrett
Cast Lynn Rafferty, Lucie Doran, Lewis Brophy
Format H264File, OV
Runtime 17 min

Contact
Rye Films
Rosie Barrett
heyrosiebarrett@gmail.com

MOUSE

D  Do | 21:30 | Casablanca 1
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ALISON McALPINE
CAN 24

SIMON PANAY
FRA/SEN 24

Im grellen Licht einer unbekannten Wüste entdecken drei Esel ein verlassenes 
Observatorium – und das Universum. Poetisch und geschickt bietet McAlpine 
eine sinnliche Erkundung durch ihre rätselhaften Augen – und ein Kinoerlebnis, 
das unser Bewusstsein überwindet und direkt in die Seele dringt. Sehen ist 
Erleben.

In the dazzling incandescence of an unknown desert, three donkeys discover 
an abandoned astronomical observatory – and the universe. Poetic and deft, 
McAlpine offers a sensorial exploration through their enigmatic eyes – and 
a cinematic experience that passes our conscience and goes directly to the 
soul. Seeing is experiencing, the beauty of this equality is too easily lost in the 
analytic human mind.

In einer Welt, in der Wirklichkeit und Legenden verschmelzen, gilt Gold als mythi-
sches Wesen, das gejagt werden muss – und das sich nur im Kampf fangen lässt. 

Albino-Kinder werden hier wie Halbgötter verehrt und in die Minen geschickt, 
um mit ihrem Gesang das Gold herbeizulocken. Ein Junge, von seinem Vater 

den Schürfern überlassen, wird in einer senegalesischen Goldmine zu ihrem 
Talisman.

In a world where reality meets legends, gold is seen as a mythical creature which 
needs to be hunted – and which cannot be caught without a fight. And in this 

world, albino children are seen as a demi-god, who are sent to the mines to sing 
with the hope of attracting gold. A child given to prospectors by his father in a 

Senegalese goldmine becomes their talisman.

German Premiere
Producer Alison McAlpine

Cinematographer Nicolas Canniccioni
Editor Carolina Siraqyan

Screenwriter Alison McAlpine
Cast Palomo, Ruperto, Palaye 

Format DCP, No Dialogue
Runtime 15 min

 
Contact

Second SightPictures Inc
Alison McAlpine  

films@alisonmcalpine.com

 

Producer Rafael Andrea Soatto, 
Laëtitia Denis, Souleymane Kébé 
Cinematographer Simon Gouffault
Editor Simon Panay
Screenwriter Simon Panay
Cast Aboubacar Dembélé, Moussa 
Thiam, Alassane Diaw, Amadou Touré
Format DCP, OmeU
Runtime 15 min

Contact
Manifest
Andréa Goncalves
andrea@manifest.pictures

PERFECTLY A
STRANGENESS

THE BOY WITH 
WHITE SKIN

D  So | 12:00 | Casablanca 2 D  Do | 19:00 | Cine k/Muvi

FRANZ BÖHM
UK 24

Basierend auf einer wahren Geschichte: Der junge Zivilist Ivan und sein Vater 
führen an der ukrainischen Front ein provisorisches Krankenhaus.

Als feindliche Soldaten vorrücken, steht Ivan vor einer unmöglichen Entschei-
dung – wie kann er seinen Vater, die Patienten und alles, wofür sie stehen, 

schützen? Entstanden in enger Zusammenarbeit mit den realen Menschen hinter 
der Geschichte, wurde der Film 2025 mit dem renommierten BAFTA Award 

ausgezeichnet.

Based on a true story – a young Ukrainian civilian, Ivan, and his father operate a 
makeshift hospital at the frontline of war, but when enemy soldiers close in, Ivan 

faces an impossible choice to protect his father, their patients, and everything 
they stand for. Working closely with the real people involved in the story, it won 

the prestigious 2025 Bafta Award.

Producer Hayder Rothschild Hoozeer
Cinematographer Hsien Yu Niu
Editor Carmela Schönenberger
Screenwriter Franz Böhm, Oleksandr Rudynskyi
Cast Oleksandr Rudynskyi, Milosh Luchanko, 
Serhiy Kalantay, Yurii Radionoff
Format DCP, OmeU
Runtime 20 min

Contact
MAGNETFILM GmbH
Frauke Knappke
frauke.knappke@magnetfilm.de

ROCK, PAPER,
SCISSORS

D  Do | 21:30 | Cine k/Studio

MICHAEL J. LONG
UK 25

An einer renommierten Schauspielschule gerät ein Darsteller in die Fänge seines 
Tutors – und wird für dessen Zwecke missbraucht. Im Probenraum wird die Lei-
denschaft der Studierenden auf die Probe gestellt. Doch als ein Improvisationsspiel 
die Grenzen zwischen Spiel und Wirklichkeit verwischt, wird aus dem Traum vom 
Theater ein erschütterndes Machtspiel.

Set in an elite British Drama School, a desperate, out of his depth, wannabe actor, 
is used by his tutor for his own personal desires. In a rehearsal room, the dedica-
tion and passion of the aspiring actors is tested – but lines between playing and 
reality blur when a class exercise in improvisation becomes not only a test of their 
dreams but an abuse of power.

World Premiere
Producer Tom Sidney

Cinematographer Ben Molyneux-Chan
Editor David W. Short

Screenwriter Michael J. Long
Cast Tom Sidney, Matt Holt, 
Lauren Darbyshire, AJ Jones

Format ProRes, OV
Runtime 15 min

Contact
Funk Films

Michael J. Long
michaeljameslong22@icloud.com

ONE NIGHT
STAND

D Do | 19:00 | theater hof/19
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JORGE FLOREZ ARCILA
COL 25

OLIVER WÜRFFELL
GER 25

Kolumbien: Ein Kind verschwindet, eine verzweifelte Mutter bleibt zurück. In 
Gefangenschaft erschafft sich der Junge eine eigene Welt: ein dunkler Garten, 
in dem Kinder wie Pflanzen gesetzt werden und aus ihren Köpfen Blumen 
wachsen. Ein Ort, an dem selbst die Fantasie vom Geruch der Angst durchdrun-
gen ist – inspiriert von den wahren Geschichten kolumbianischer Kindersolda-
ten.

While playing in the woods, a 10-year-old Columbian boy is abducted by an 
armed group. As his mother desperately searches to find him, he creates a 
fantasy world as a defense mechanism. In this world, he discovers he has been 
taken to a dark and surreal garden where children are »planted« and forced to 
grow flowers from their heads, producing a perfume known as the scent of fear.

World Premiere
Producer Jorge Florez Arcila

Cinematographer Camilo 
Gómez, Nicolás Yakaman
Editor Jorge Florez Arcila

Screenwriter Jorge Florez 
Arcila, Wbeimar Ramírez

Cast Romeo Márquez, Sara Ramírez, 
María Paula Betancur y Julián López

Format DCP, OmeU
Runtime 9 min

Contact
Nanimac Estudio

nanimacestudio@gmail.com

European Premiere
Producer Florian Gengnagel

Cinematographer Kaspar Kaven
Editor Vincent Urban

Screenwriter Oliver Würffell
Cast Martin Ontrop, Lars Krone, Jan Fassbender

Format DCP, OmeU
Runtime 5 min

Contact
NEONGRØN GmbH
Florian Gengnagel
fg@neongroen.de

THE FLOWER
OF FEAR

THE LETTER
DER BRIEF

D  So | 12:00 | Casablanca 2
D  So | 21:30 | Cine k/Studio

MATTIE DO
LAO/TAI/USA 25

Tief im Dschungel des kolonialen Laos um die Jahrhundertwende liegt eine 
unsterbliche Frau von makelloser Schönheit auf einem Podest in einem uralten 
Angkor-Tempel. Ein junger Aristokrat stößt auf die Schlafende und erliegt ihrer 

Anziehung. Als er ihren Körper in das Herrenhaus seiner Familie bringt, erwacht 
ein uralter Fluch – und beginnt an ihr zu nagen.

Deep in the jungles of turn-of-the-century colonial Laos, a deathless woman – 
and flawless beauty – lies slumbering on a dias on the hallowed grounds of a 

thousand-year-old Angkorian temple. And when a trespassing young aristocrat 
happens upon her – and transfixed by sudden love – decides to take her body 

back to his family Manor, a devasting curse is awakened – as she decomposes.

German Premiere
Producer John Hegeman, Vince Totino, Dwujan 
F. Fox, Chatchai Chaiyon, Jakrawal Nilthamrong
Cinematographer Mart Ratassepp
Editor Zohar Michel
Screenwriter Christopher Sean Larsen
Cast Sonedala Sihavong, Phonesavanh 
»Tata« Phimpha, Gabriel Soutphila, 
Sivilay Ouanephongchareune
Format DCP, OmeU
Runtime 18 min

Contact
Very Scary Tales
John Hegeman
Media@waywardentertainment.com

THE
SLEEPING
BEAUTY

Am 17. Februar 1945 schreibt Friedrich, der Urgroßvater von Oliver Würffell, 
seiner Familie einen letzten Brief. Eine Stunde später wird er von den National-
sozialisten hingerichtet, weil er den Wehrdienst verweigert. Dieser Brief bleibt 
als Vermächtnis – ein stiller Abschied voller Würde, eingesprochen von seinem 
Schwiegersohn Ernst. Das Original wird bald Teil der Dauerausstellung des 
Deutschen Historischen Museums in Berlin sein.

On February 17th, 1945, Oliver Würffell’s great-grandfather Friedrich wrote a 
letter to the fleeing family one hour before he was executed by the Nazis for his 
refusal of military service. This is Friedrich's farewell narrated by his son-in-law 
Ernst. The original letter will soon be part of the permanent exhibition at the 
German Historical Museum, Berlin.



FIL
M 

A-
Z F

ILM
 A

-Z



REGISTER 86 87 REGISTER

FILME FILMS A-Z
A 

Android ...........................................  58

B
Broken Voices .................................  21

C
Carla’s Song ....................................  73

Crazy Love ......................................  22

Critters ...........................................  59

Critters 2 .........................................  61

Crocodiles ......................................... 8

D
Danke für Nichts ............................... 9

Das Glück des Tüchtigen .................  10

E
Eugene the Marine ..........................  23

Electra Glide in Blue ........................  49

F
Finding Planet Porno .......................  34

Fucktoys .........................................  35

G
Ghost Bastard .................................  11

Good Boy .........................................  12

Gunman ..........................................  36

H
Harakiri, I Miss You .........................  24

Horseshoe .......................................  25

OmU 	 Original mit deutschen Untertiteln / Original with German subtitles

OmeU	 Original mit englischen Untertiteln / Original with English subtitles

DF	 Deutsche Fassung / German version

EF	 Englische Fassung / English version

OV	 Originalversion / Original version

K
Keep Quiet ......................................  26

L
Letze Ernte .....................................  13

M
Maysoon .........................................  27

R
Rains Over Babel ............................  14

Re-Creation .....................................  15

S	

$Positions .......................................  20

Situations .......................................  28

Slam Dance ....................................  60

Summer Hit Machine ......................  29

T
The Challenge .................................  71

The Chronology of Water .................  16

The Girl in the Snow ........................  17

The Innocents .................................  37

The Silence of the Lambs ...............  72

The Silent Sinner ............................  30

U	

Uncovering Wolfen ..........................  38

Under the Burning Sun ....................  31

Urban Cowboy .................................  70

W
Wolfen .............................................  39

KURZFILME SHORTS
 

A Day in the Sun .............................  77

Chicken Jazz ...................................  77

Dammen .........................................  78

Lost in Space ..................................  78

Mouse .............................................  79

Ngoor Gayan ...................................  79

One Night Stand ..............................  80

Perfectly a Strangeness ...................  80

Rock, Paper, Scissors ......................  81

The Boy with White Skin .................  81

The Flower of Fear ..........................  82

The Letter .......................................  82

The Sleeping Beauty .......................  83

A
Acar, Erkan .....................................  11

Arcila, Jorge Florez ..........................  82

Arias, Alejandro Castro ...................  24

B
Barrett, Rosie ..................................  79

Bedford, Hank .................................  23

Beltrán, Jan ....................................  79

Biniadaki, Nancy .............................  27

Böhm, Franz ....................................  81

Buck, Stewart .................................  38

Byrne, Jason ...................................  22

C
Campanacci, Guillaume ..................  30

D 
Daley, Brandon ...............................  20

De Lara, Imanol Ruiz .......................  77

Do, Mattie .......................................  83

G 	
Gala del Sol .....................................  14

Genzel, Christian .............................  34

Graesslin, Grégoire ..........................  78

Grashaw, Vincent .............................  26

H 
Hémon, Louise ................................  17 

L 
Leonberg, Ben .................................  12

Long, Michael J.  .............................  80

M 
Marchiori, Cristian Tapia .................  36

Markert, Stella Marie ........................ 9

Marrimen, David...............................15

McAlpine, Alison .............................  80

Müller, Franz ...................................  10

Mullane, Edwin .........................  25, 77

N 
Naber, Johannes ..............................  13

O 
O’Keeffe, Adam ...............................  25

P 
Panay, Simon ..................................  81

Provaznik, Ondrej ............................  21

Pêra, Edgar .....................................  78

S 
Sheridan, Jim ..................................  15 

Sriram, Annapurna .........................  35

Stewart, Kristen ..............................  16 

T 
Tejada, Germán ...............................  37

Treacy, Kevin ...................................  22

V 
Vandewattyne, Jérôme .....................  29 

Velasco, J. Xavier ............................... 8 

Vrotsos, Greg ...................................  28 

W  
Wadleigh, Michael ...........................  39

Würfell, Oliver .................................  82

X 
Xie, Yun ..........................................  31

 

REGISSEURE DIRECTORS A-Z



TIMETABLE 88 89 TIMETABLE

Timetable  2322  Timetable

Carla's Song 
Ken Loach, UK/ESP/GER 1996, 127 min, OV

Cine k / Muvi Cine k / StudioD theater hof/19
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Horseshoe  IP
Edwin Mullane, Adam O'Keeffe, IRL 25, 88 min, OmeU
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       21:00 Uhr
Danke für Nichts  
Stella Marie Markert, GER 25, 105 min, OmeU

$Positions EP
Brandon Daley, USA 25, 97 min, OV
• Vorfilm: Chicken Jazz

Finding Planet Porno 
Christian Genzel, AUT 24, 103 min, OmU

Uncovering Wolfen  WP
Stewart Buck, UK 25, 90 min, OV

Summer Hit Machine  WP
Jérôme Vandewattyne, BEL 25, 88 min, OmeU

Finding Planet Porno 
Christian Genzel, AUT 24, 103 min, OmU

Situations WP
Greg Vrotsos, USA 25, 102 min, OV

Rains Over Babel DP
Gala del Sol, USA/COL 25, 111 min, OmeU

Wolfen DP
Michael Wadleigh, USA 81, 115 min, OmU

Under the Burning Sun  IP
Yun Xie, USA 25, 75 min, OV
• Vorfilm: The Boy with White Skin

Wolfen DP
Michael Wadleigh, USA 81, 115 min, OmU
 

Uncovering Wolfen  WP
Stewart Buck, UK 25, 90 min, OV

Under the Burning Sun  IP
Yun Xie, USA 25, 75 min, OV

Keep Quiet  DP
Vincent Grashaw, USA 25, 104 min, OV

$Positions EP
Brandon Daley, USA 25, 97 min, OV

Re-Creation DP
David Merriman, Jim Sheridan, IRL/LUX 25, 89 min, OmeU

Crocodiles  EP
J. Xavier Velasco, MEX 25, 103 min, OmeU

Situations WP
Greg Vrotsos, USA 25, 102 min, OV

Gunman  DP
Cris Tapia Marchiori, ARG 25, 78 min, OmeU
• Vorfilm: Rock, Paper, Scissors 

Harakiri, I Miss You WP
Alejandro Castro Arias, ESP 25, 99 min, OmeU

The Silent Sinner WP
Guillaume Campanacci, POL/FRA, 76 min, OmeU

Gunman  DP
Cris Tapia Marchiori, ARG 25, 78 min, OmeU

The Silence of the Lambs  
Jonathan Demme, USA 91, 118 min, OmU

Slam Dance 
Wayne Wang, USA 87, 92 min, OV

Fucktoys DP
Annapurna Sriram, USA 25, 106 min, OV

The Innocents  DP
Germán Tejada, PER/MEX 25, 90 min, OmeU

Crocodiles  EP
J. Xavier Velasco, MEX 25, 103 min, OmeU

Good Boy - Trust his Instincts 
Ben Leonberg, USA 25, 73 min, OmU
• Vorfilm: The Sleeping Beauty 

Maysoon  WP
Nancy Biniadaki, GER/GR 25, 121 min, OmeU

The Girl in the Snow  IP
Louise Hémon, FRA 25, 98 min, OmeU
• Vorfilm: Dammen

Summer Hit Machine  WP
Jérôme Vandewattyne, BEL 25, 88 min, OmeU
• Vorfilm: Lost in Space

Letzte Ernte  WP
Johannes Naber, GER 25, 90 min, DF

Good Boy - Trust his Instincts 
Ben Leonberg, USA 25, 73 min, OmU

Ghost Bastard WP
Erkan Acar, GER/SUI 25, 95 min, OmeU

The Innocents  DP
Germán Tejada, PER/MEX 25, 90 min, OmeU

Rains Over Babel DP
Gala del Sol, USA/COL 25, 111 min, OmeU

The Silent Sinner WP
Guillaume Campanacci, POL/FRA, 76 min, OmeU
• Vorfilm: One Night Stand 

Fucktoys DP
Annapurna Sriram, USA 25, 106 min, OV
• Vorfilm: Lost in Space

Eugene the Marine  WP
Hank Bedford, USA 25, 88 min, OmU

Re-Creation                                                  DP
David Merriman, Jim Sheridan, IRL/LUX 25, 89 
min, OmeU

Casablanca 2

The Girl in the Snow                                    IP
Louise Hémon, FRA 25, 98 min, OmeU
   

Broken Voices  IP
Ondrej Provazník, CZE 25, 104 min, OmeU

Electra Glide in Blue 
James William Guercio, USA 73, 114 min, OmU

Keep Quiet                                                    DP
Vincent Grashaw, USA 25, 104 min, OV

Broken Voices  IP
Ondrej Provazník, CZE 25, 104 min, OmeU

Maysoon                                                        WP
Nancy Biniadaki, GER/GR 25, 121 min, OmeU

Casablanca Salon

Danke für Nichts  
Stella Marie Markert, GER 25, 105 min, OmeU

Urban Cowboy  
James Bridges, USA 80, 132 min, OmU

The Challenge  
John Frankenheimer, USA/JAP 25, 108 min, OmU

Android  
Aaron Lipstadt, USA 82, 80 min, OV

Das Glück der Tüchtigen 
Franz Müller, GER 25, 104 min, OmeU

Critters 2  - The Main Course  
Mick Garris, USA 88, 85 min, OV

Casablanca 1

Letzte Ernte                                                  WP
Johannes Naber, GER 25, 90 min, DF

Das Glück der Tüchtigen 
Franz Müller, GER 25, 104 min, OmeU

 

Ghost Bastard                                              WP
Erkan Acar, GER/SUI 25, 95 min, OmeU

Crazy Love  WP
Kevin Treacy, Jason Byrne, IRL 25, 89 min, OmeU

Horseshoe                                                        IP
Edwin Mullane, Adam O'Keeffe, IRL 25, 88 min, 
OmeU
• Vorfilm: Mouse

The Chronology of  Water  DP
Kristen Stewart, USA/FRA/LVA 25, 128 min, OmU

Critters 
Stephen Herek, USA 86, 86 min, OV

Harakiri, I Miss You WP
Alejandro Castro Arias, ESP 25, 99 min, OmeU

OmU Original mit deutschen Untertiteln
OmeU Original mit englischen Untertiteln
OV Originalversion (in englischer Sprache)
DF Deutsche Fassung
EF Englische Fassung

WP Weltpremiere
IP Internationale Premiere
EP Europapremiere
DP Deutschlandpremiere

Eröffnungs-Gala
Mittwoch | 18:30 Uhr | Cinemaxx
Eugene the Marine | WP 
Hank Bedford, USA 25 | 88  min | OmU

Sunday Shorts
Sonntag | 12 Uhr | Casablanca 2
Ngoor Gayan  | Der Brief | The Flower of Fear |  
A Day in the Sun | Perfectly a Strangeness

Closing Night Gala
Sonntag | 19 Uhr | Staatstheater
The Chronology of Water | DP
Kristen Stewart, USA, FRA, LVA 25 | 128  min | OmU 

 

Specials 
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Sunday Shorts
Ngoor Gayan | Der Brief  | The Flower of Fear | 
A Day in the Sun | Perfectly a Strangeness 

Crazy Love  WP
Kevin Treacy, Jason Byrne, IRL 25, 89 min, OmeU

Timetable  2322  Timetable

Carla's Song 
Ken Loach, UK/ESP/GER 1996, 127 min, OV
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Horseshoe  IP
Edwin Mullane, Adam O'Keeffe, IRL 25, 88 min, OmeU
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       21:00 Uhr
Danke für Nichts  
Stella Marie Markert, GER 25, 105 min, OmeU

$Positions EP
Brandon Daley, USA 25, 97 min, OV
• Vorfilm: Chicken Jazz

Finding Planet Porno 
Christian Genzel, AUT 24, 103 min, OmU

Uncovering Wolfen  WP
Stewart Buck, UK 25, 90 min, OV

Summer Hit Machine  WP
Jérôme Vandewattyne, BEL 25, 88 min, OmeU

Finding Planet Porno 
Christian Genzel, AUT 24, 103 min, OmU

Situations WP
Greg Vrotsos, USA 25, 102 min, OV

Rains Over Babel DP
Gala del Sol, USA/COL 25, 111 min, OmeU

Wolfen DP
Michael Wadleigh, USA 81, 115 min, OmU

Under the Burning Sun  IP
Yun Xie, USA 25, 75 min, OV
• Vorfilm: The Boy with White Skin

Wolfen DP
Michael Wadleigh, USA 81, 115 min, OmU
 

Uncovering Wolfen  WP
Stewart Buck, UK 25, 90 min, OV

Under the Burning Sun  IP
Yun Xie, USA 25, 75 min, OV

Keep Quiet  DP
Vincent Grashaw, USA 25, 104 min, OV

$Positions EP
Brandon Daley, USA 25, 97 min, OV

Re-Creation DP
David Merriman, Jim Sheridan, IRL/LUX 25, 89 min, OmeU

Crocodiles  EP
J. Xavier Velasco, MEX 25, 103 min, OmeU

Situations WP
Greg Vrotsos, USA 25, 102 min, OV

Gunman  DP
Cris Tapia Marchiori, ARG 25, 78 min, OmeU
• Vorfilm: Rock, Paper, Scissors 

Harakiri, I Miss You WP
Alejandro Castro Arias, ESP 25, 99 min, OmeU

The Silent Sinner WP
Guillaume Campanacci, POL/FRA, 76 min, OmeU

Gunman  DP
Cris Tapia Marchiori, ARG 25, 78 min, OmeU

The Silence of the Lambs  
Jonathan Demme, USA 91, 118 min, OmU

Slam Dance 
Wayne Wang, USA 87, 92 min, OV

Fucktoys DP
Annapurna Sriram, USA 25, 106 min, OV

The Innocents  DP
Germán Tejada, PER/MEX 25, 90 min, OmeU

Crocodiles  EP
J. Xavier Velasco, MEX 25, 103 min, OmeU

Good Boy - Trust his Instincts 
Ben Leonberg, USA 25, 73 min, OmU
• Vorfilm: The Sleeping Beauty 

Maysoon  WP
Nancy Biniadaki, GER/GR 25, 121 min, OmeU

The Girl in the Snow  IP
Louise Hémon, FRA 25, 98 min, OmeU
• Vorfilm: Dammen

Summer Hit Machine  WP
Jérôme Vandewattyne, BEL 25, 88 min, OmeU
• Vorfilm: Lost in Space

Letzte Ernte  WP
Johannes Naber, GER 25, 90 min, DF

Good Boy - Trust his Instincts 
Ben Leonberg, USA 25, 73 min, OmU

Ghost Bastard WP
Erkan Acar, GER/SUI 25, 95 min, OmeU

The Innocents  DP
Germán Tejada, PER/MEX 25, 90 min, OmeU

Rains Over Babel DP
Gala del Sol, USA/COL 25, 111 min, OmeU

The Silent Sinner WP
Guillaume Campanacci, POL/FRA, 76 min, OmeU
• Vorfilm: One Night Stand 

Fucktoys DP
Annapurna Sriram, USA 25, 106 min, OV
• Vorfilm: Lost in Space

Eugene the Marine  WP
Hank Bedford, USA 25, 88 min, OmU

Re-Creation                                                  DP
David Merriman, Jim Sheridan, IRL/LUX 25, 89 
min, OmeU

Casablanca 2

The Girl in the Snow                                    IP
Louise Hémon, FRA 25, 98 min, OmeU
   

Broken Voices  IP
Ondrej Provazník, CZE 25, 104 min, OmeU

Electra Glide in Blue 
James William Guercio, USA 73, 114 min, OmU

Keep Quiet                                                    DP
Vincent Grashaw, USA 25, 104 min, OV

Broken Voices  IP
Ondrej Provazník, CZE 25, 104 min, OmeU

Maysoon                                                        WP
Nancy Biniadaki, GER/GR 25, 121 min, OmeU

Casablanca Salon

Danke für Nichts  
Stella Marie Markert, GER 25, 105 min, OmeU

Urban Cowboy  
James Bridges, USA 80, 132 min, OmU

The Challenge  
John Frankenheimer, USA/JAP 25, 108 min, OmU

Android  
Aaron Lipstadt, USA 82, 80 min, OV

Das Glück der Tüchtigen 
Franz Müller, GER 25, 104 min, OmeU

Critters 2  - The Main Course  
Mick Garris, USA 88, 85 min, OV

Casablanca 1

Letzte Ernte                                                  WP
Johannes Naber, GER 25, 90 min, DF

Das Glück der Tüchtigen 
Franz Müller, GER 25, 104 min, OmeU

 

Ghost Bastard                                              WP
Erkan Acar, GER/SUI 25, 95 min, OmeU

Crazy Love  WP
Kevin Treacy, Jason Byrne, IRL 25, 89 min, OmeU

Horseshoe                                                        IP
Edwin Mullane, Adam O'Keeffe, IRL 25, 88 min, 
OmeU
• Vorfilm: Mouse

The Chronology of  Water  DP
Kristen Stewart, USA/FRA/LVA 25, 128 min, OmU

Critters 
Stephen Herek, USA 86, 86 min, OV

Harakiri, I Miss You WP
Alejandro Castro Arias, ESP 25, 99 min, OmeU

OmU Original mit deutschen Untertiteln
OmeU Original mit englischen Untertiteln
OV Originalversion (in englischer Sprache)
DF Deutsche Fassung
EF Englische Fassung

WP Weltpremiere
IP Internationale Premiere
EP Europapremiere
DP Deutschlandpremiere

Eröffnungs-Gala
Mittwoch | 18:30 Uhr | Cinemaxx
Eugene the Marine | WP 
Hank Bedford, USA 25 | 88  min | OmU

Sunday Shorts
Sonntag | 12 Uhr | Casablanca 2
Ngoor Gayan  | Der Brief | The Flower of Fear |  
A Day in the Sun | Perfectly a Strangeness

Closing Night Gala
Sonntag | 19 Uhr | Staatstheater
The Chronology of Water | DP
Kristen Stewart, USA, FRA, LVA 25 | 128  min | OmU 
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Sunday Shorts
Ngoor Gayan | Der Brief  | The Flower of Fear | 
A Day in the Sun | Perfectly a Strangeness 

Crazy Love  WP
Kevin Treacy, Jason Byrne, IRL 25, 89 min, OmeU



NOTIZEN NOTES NOTIZEN NOTES



Das Internationale Filmfest Oldenburg bedankt sich bei seinen Mitarbeitern:

Brooke Barr, Charlotte Neumüller, Christian Scholz, Falk Bockfeld, Katharina Kaht, Katrin 
Brinkmann, Lea Schnieders, Leon Branko Colic, Lawrence Diederich, Talitha Kruse, Uwe 
Schucht, Zoe Fidrich

Besonderer Dank gilt auch:

Alexander Herwig, Andrea Schmitz, Aniela Oeverink, Andreas Capelle, Andrea Färber, And-
reas Horvath, Andreas Schaap, Anne Cordes, Arno Siever, Bastian Fritsch, Bastian Oppel, 
Bernt Wach, Birte Arnold, Brigitte Möllers, Britta Silchmüller, Buddy Giovinazzo, Carole 
Youds, Christoph Baak, Chris Barthel, Claudia Tschigor, Debbie Rochon, Deborah Kara 
Unger, Dennis Ruh, Dennis Schieche, Detlef Loers, Dieter Hinrichs, Don Keith Opper, Doris 
Janßen, Douglas Buck, Edda Sandstede, Eric Mika, Fabian Hinrichs, Fabian Linsel, Frank 
Pempe, Frauke Bitterer, Fritz Hunfeld, Georg Heckel, Gerd Koop, Gislinde Rosenbohm, 
Hanin El-Ebweeni, Heiko Bunjes, Heiko Wussow, Helmut Fokkena, Helmut Jordan, Hendrik 
Hey, Herbert Klemens, Holger Kruse, Ingo Eden, Irmtraud Bunjes, James William Guercio, 
Janin Bienzeisler, Jannik Gerdes, Jacqueline Graap, JD Kehrer, Jörg Mielke, Jörn vom 
Bruch, Johannes Klein, Jonas Fittje, Julia Höpfner, Jürgen Woelk, Justus Keil, Jutta 
Moster-Hoos, Karen Preußer, Karsten Kastelan, Karunaharan Subramaniam, Kathrin 
Meyer, Kelly Jones, Kija Unger, Klaus Fricke, Dr. Klaus Zugermeier, Konrad Lüders, Konrad 
Heeke, Lillibet Towne, Lisa Mansy, Ludger Tovar, Ludwig Knapp, Lukas Cordes, Manfred 
Scholz, Marcela Holzhausen, Marco Bruns, Marc Koebernick, Marcus Machura, Marcel 
Petrul, Marcus Popescu, Marcel Sudja, Mareike Urfels, Marion Fittje, Marlon Wörner, 
Martin Fleischmann, Matthes Schucht, Matthias Sachal, Matthias Wulf, Mattie Do, Maurice 
Oettel, Melanie Pust, Merle Gerdes, Michael Niebuhr, Michael Schmädeke, Michael 
Schmitz, Mirko Keller, Mirko Wanscheid, Moritz Peters, Nico Mansy, Nicole Dylewski, 
Nicole Fischer, Nils Brönstrup, Ole Oetken, Olga Yezyeyeva, Oliver Hensel, Oliver 
Hinzmann, Oliver Schaefer, Oliver Schulz, Otis Cribblecobis, Patrick Hilse, Paul 
Rosenbohm, Patrycja Planik, Pascal Frers, Petra Schleuning, Peter Wendeln, Pia 
Ovelgönne, Ralf Brandt, Ralf Willers, Rainer Knebel, Ralph Hennings, Ralph Wilken, 
Ramona Jokeit, Richard Flynn, Ritadj El-Ebweeni, Roland Hentschel, Rosy Reichert, RP 
Kahl, Rudolf Oeverink, Rüdiger Schön, Sandra Blencke, Sara Michel, Sascha Westphal, 
Sascha Wilk, Scott Glenn, Scott Roxborough, Sebastian Gross-Kampen, Silke Fennemann, 
Somtow Sucharitkul, Sonja Döpke, Stefan Dieker, Stephan Kunze, Stefan Mühlhaus, 
Simone Brouwers, Stefan Rüttimann, Susanne Driesen, Susanne Lange, Susanne Tovar, 
Swantje Giencke, Thomas Gerdes, Thomas Kunke, Thomas Stiller, Thorsten Lange, Tim 
Bruening, Tilman Haar, Tobias Roßmann, Tristan Hullmann, Torsten Hillje, Torsten 
Tschigor, Ulli Koch, Vera Mercker, Veronika Bernhardt, Volker Droste, Wilfried Becker, Wolf 
Milles, Wolfgang Bruch. 



www.oldenburg.de/wirtschaftsfoerderung

Zum 32. Internationalen Filmfest 
Oldenburg wünschen wir allen 

Zuschauerinnen und Zuschauern 
anregende Stunden im Kino und 

gute Unterhaltung.

HIIVE
EXPERIENCE
HOTELS

FILM AB!

Aus dem Norden in
die Welt: HIIVE
Experience Hotels –
Orte, die inspirieren,
überraschen und
bleiben.

Bereit für mehr?

Oldenburg

Langeoog

Carolinensiel



Aus der Region – für die Region 

Wir sind dabei, wenn es um unvergessliche  
Momente geht. EWE unterstützt eine Vielzahl von 
Veranstaltungen und Vereinen in deiner Region!

© Stadt Erkner

© Edgar Nemschok

#EWEmachtsmöglich


