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Eine Plakatauswahl  
von 26 Gästen

Was ein gutes Filmplakat ausmacht, liegt im Auge der Betrachten-
den. Es hat mit Geschmack zu tun, aber auch mit persönlichen 
Erfahrungen und Filmerlebnissen. Wie sollte es also möglich sein, 
aus den rund 5 000 Filmplakaten der Sammlung Grafikdesign eine 
wirklich repräsentative Auswahl zu treffen? Den Kuratorinnen der 
Ausstellung Großes Kino widerstrebte der Gedanke, die Aufgabe 
allein aus der eigenen, museal geprägten Perspektive zu bestrei-
ten. Sie entschieden sich stattdessen für ein kollektives Konzept: 
26 Menschen aus der Film- und Kinobranche wurden eingeladen, 
bei der Auswahl der Exponate zu helfen. Die Gäste aus den Berei-
chen Schauspiel, Regie, Kinobetrieb, Filmwissenschaft, Kunst und 
Grafikdesign, ganz unterschiedlich in Alter und Herkunft, wurden 
gemeinsam mit Mariëtte Rissenbeek, Geschäftsführerin der Inter-
nationalen Filmfestspiele Berlin (Berlinale), nominiert. Jeder Gast 
durfte ein Plakat für die Ausstellung aussuchen. Warum genau die
ses eine das jeweilige Lieblingsplakat ist, wird den Besucher:innen 
und Leser:innen persönlich erläutert – per Audioguide in der Aus-
stellung, schriftlich auf den hier folgenden Katalogseiten. Die aus-
gewählten Plakate werden in chronologischer Reihenfolge vorge-
stellt. Sie ergeben ein hundert Jahre umspannendes Kaleidoskop 
der Filmgeschichte, die sie begleitenden Stimmen ein polyphones 
Konzert diverser Beschreibungen, Gefühle und Erinnerungen. Man-
che trafen ihre Wahl nach den eigenen Designvorlieben oder For-
schungsschwerpunkten, andere wurden durch persönliche Begeg-
nungen angeregt. Allen gemeinsam ist, dass ihre Geschichten und 
Gedanken enorm inspirieren.

Posters Selected by 26 Guests 
What constitutes a good film poster is in the eye of the beholder. Individual taste 
plays a role, as do one’s personal and cinematic experiences. How then could 
one possibly cull a truly representative selection from the 5,000-odd film posters 
in the Graphic Design Collection? The curators of the exhibition Big Screen 
were reluctant to tackle this task exclusively from their own museological per-
spective. Instead, they developed a collective curation concept, inviting twenty-six 
individuals from the film industry to help select the posters for display. Represent-
ing a wide range of ages and backgrounds, these guests from the worlds of acting, 
directing, cinema management, film theory, art, and graphic design were chosen 
in cooperation with Berlinale CEO Mariëtte Rissenbeek. They were each allowed 
to select their favourite poster for inclusion in the exhibition. And they explain the 
reasons for their selection in their own words: in writing on the following pages of 
this catalogue and via audio guide in the exhibition. The posters selected offer a 
kaleidoscopic view of a hundred years of film history, while the accompanying 
voices comprise a polyphonic concert of diverse descriptions, feelings, and memo-
ries. While some made their selection based on their individual design preferences 
or main areas of research, others were moved by personal encounters. What they 
all share is the fact that their stories and thoughts are immensely inspiring.
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Anna Berkenbusch gestaltete zahlreiche Kinoplakate, u. a. für Filme von Wim Wenders, Wer-
ner Herzog und Francois Truffaut. Die emeritierte Professorin für Kommunikationsgestaltung 
ist Mitglied in der Jury des Bundespreises Ecodesign, im Kunstbeirat des Bundesfinanzmi-
nisteriums für Postwertzeichen und im Type Directors Club of New York.

Anna Berkenbusch designed numerous cinema posters, including for films by Wim Wenders, 
Werner Herzog and Francois Truffaut. The emerita professor of communication design is a 
member of the jury of the Ecodesign Award, the art advisory board of the Federal Ministry of 
Finance for postage stamps and the Type Directors Club of New York.

Christian Bräuer ist promovierter Politikwissenschaftler. Seit 2007 leitet er die Yorck Kino-
gruppe, den größten Verbund von Arthouse-Kinos in Deutschland. Zudem ist er seit 2019 
Präsident des internationalen Filmkunstverbandes CICAE und Vorsitzender der AG Kino – 
Gilde deutscher Filmkunsttheater. Er lebt in Berlin.

Christian Bräuer holds a doctorate in political science. Since 2007, he managed Yorck Kino, the 
largest association of arthouse cinemas in Germany. In addition, he has served as president 
of the International Confederation of Arthouse Cinemas (CICAE) and chairman of AG Kino–
Gilde deutscher Filmkunsttheater since 2019. He lives in Berlin.

Adrian Curry schreibt seit 2008 über Filmplakatdesign für die Filmplattform MUBI und die 
Zeitschrift Film Comment. Er kuratiert den Instagram-Account @movieposterofthday und 
ist Designdirektor für die US-amerikanischen Verleihe Kino Lorber und Zeitgeist Films. Er lebt 
in New York. 

Adrian Curry has written about film poster design for the film platform MUBI and Film Comment 
magazine since 2008. He runs the Instagram account @movieposterofthday and is the design 
director for US distribution companies Kino Lorber and Zeitgeist Films. He lives in New York.

Carlo Chatrian ist seit 2019 künstlerischer Leiter der Internationalen Filmfestspiele Berlin 
(Berlinale). Zuvor war er in selber Funktion für das Locarno Film Festival tätig, etwa als Kurator 
von Retrospektiven zum japanischen Anime. 2020 wurde er in die Academy of Motion Picture 
Arts and Sciences, USA, berufen.

Carlo Chatrian has been the artistic director of the Berlin International Film Festival (Berlinale) 
since 2019. Previously, he held the same position for the Locarno Film Festival, curating retro-
spectives on such topics as Japanese anime. In 2020, he was appointed to the Academy of 
Motion Picture Arts and Sciences (AMPAS), US.

ANNA 
BERKENBUSCH

* 1955 in Erwitte, BRD
Designerin | designer

CARLO  
CHATRIAN 
* 1971 in Turin, IT 

Filmkritiker, künstlerischer  
Leiter der Internationalen  

Filmfestspiele Berlin |  
film critic, artistic director  

of the International  
Film Festival Berlin

CHRISTIAN  
BRÄUER

* 1971 in Weißenburg, BRD
Geschäftsführer |  
managing director

ADRIAN  
CURRY

* 1964 in Kent, GB
Autor, Grafikdesigner |  

author, graphic designer

Maryna Er Gorbach studierte Filmregie in Kyjiw und Warschau. Seit 2017 ist sie Mitglied der 
Europäischen Filmakademie. Ihr Film KLONDIKE (UA, TR 2022) wurde auf dem Sundance 
Festival (Utah, USA) und den Internationalen Filmfestspielen Berlin (Berlinale) ausgezeichnet 
und vertrat die Ukraine bei den Academy Awards 2023.

Maryna Er Gorbach studied film directing in Kyiv and Warsaw. She has been a member of 
the European Film Academy since 2017. Her film KLONDIKE (UA, TR, 2022) won awards at 
the Sundance Festival (Utah, US) and the Berlin International Film Festival (Berlinale); it also 
represented Ukraine at the Academy Awards in 2023.

Thea Ehre studierte Theater-, Film- und Medienwissenschaften in Wien. Sie ist Schauspie-
lerin, Performerin und Trans-Aktivistin. Für ihr Spielfilmdebüt in BIS ANS ENDE DER NACHT 
(DE 2023) erhielt sie den Silbernen Bären der Internationalen Filmfestspiele Berlin (Berlinale). 

Thea Ehre studied theatre, film, and media studies in Vienna. She is an actor, performer, and 
trans activist. She received the Silver Bear at the Berlin International Film Festival (Berlinale) 
for her feature film debut in BIS ANS ENDE DER NACHT (TILL THE END OF THE NIGHT, DE, 2023).

THEA  
EHRE

* 1999 in Wels, AT
Schauspielerin | actress

MARYNA ER 
GORBACH

* 1981 in Kiew, UdSSR  
(heute Kyjiw | today Kyiv, UA)

Filmregisseurin,  
Drehbuchautorin | director, 

screenwriter
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Liv Lisa Fries erhielt 2018 für ihre Hauptrolle in der Fernsehserie BABYLON BERLIN (DE seit 
2017) den Grimme-Preis. Zuvor war sie in diversen Fernseh- und Kinoproduktionen zu sehen. 
2011 war sie Jurymitglied beim Filmfestival Münster und 2014 beim 10. Festival des deutschen 
Films in Ludwigshafen.

Liv Lisa Fries received the Grimme Award for her lead role in the television series BABYLON 
BERLIN (DE, since 2017) in 2018. Previously, she appeared in various television and cinema 
productions. In 2011 she was a jury member at the Münster Film Festival and at the 10th Festival 
des deutschen Films in Ludwigshafen in 2014. 

Maria Fuchs promovierte an der Universität Wien zur Theorie und Praxis der Stummfilm-
musik im Berlin der 1920er-Jahre. Sie arbeitet zu verschiedenen Themen in Musik-, Film- und 
Medienwissenschaft. Derzeit forscht sie zur Musik in deutschen Heimatfilmen und in soge-
nannten Afrika-Filmen westlicher Produktion.

Maria Fuchs holds a doctorate from the University of Vienna on the theory and practice of 
silent film music in 1920s Berlin. She works on various topics in music, film, and media studies, 
and is currently researching the use of music in German Heimatfilme and in so-called “Africa 
films” produced by the West. 

Graf Haufen ist der Inhaber des Verleihs Videodrom in Berlin, einer kuratierten Programm-
videothek und Filmarchiv. In den frühen 1980er-Jahren trat er als New-Wave- und Industrial-
Musiker auf und betrieb ein Kassettenlabel. Er war als Mail-Art- und Performancekünstler, 
Neoist und Underground-Galerist tätig und betrieb einen Kunstbuchverlag. 

Graf Haufen is the owner of Videodrom in Berlin, a curated program video store and film 
archive. In the early 1980s, he performed as a new wave and industrial musician and ran a 
cassette label. He was also active as a mail art and performance artist, Neoist, and under-
ground gallerist and ran an art book publishing house.

Natalie MacMahon ist Filmregisseurin, Drehbuchautorin sowie Gründerin, Leiterin und Mar-
ketingmanagerin des Female Filmmakers Festival Berlin. Ihre Kurzfilme wurden auf verschie-
denen Filmfestivals präsentiert. Mit THE MEANING OF A RITUAL (DE 2023) stellte sie ihren 
ersten Spielfilm vor. 

Natalie MacMahon is a film director and screenwriter, as well as founder, head, and PR & mar-
keting manager of the Female Filmmakers Festival Berlin. Her short films have been presented 
at various film festivals. THE MEANING OF A RITUAL (DE, 2023) is her feature film debut. 

Douglas Gordon arbeitet medienübergreifend mit Literatur, Zeichnungen und ikonischen 
Hollywoodfilmen sowie seinem eigenen Filmmaterial. Der in Berlin lebende Künstler wurde 
2008 in die Wettbewerbsjury der 65. Internationalen Filmfestspiele von Venedig berufen und 
2018 in die Berliner Akademie der Künste gewählt. 

Douglas Gordon is an interdisciplinary artist working with text, drawing, and iconic Hollywood 
films as well as his own film footage. The Berlin-based artist was appointed to the competition 
jury of the 65th Venice International Film Festival in 2008 and was elected to the Berlin 
Academy of Arts in 2018.

Ella Lee arbeitet seit 2017 für den Film. Nach ihrem Auftritt in dem Kinofilm HANNI UND 
NANNI (DE 2016) erhielt die deutsch-irische Schauspielerin eine Hauptrolle in der ersten 
deutschen Netflix-Serie, DARK (DE 2017–2020). Derzeit studiert sie Dramaturgie an der Uni-
versität für Musik und darstellende Kunst in Wien. 

Ella Lee has worked in film since 2017. After her appearance in the feature film HANNI UND 
NANNI (DE, 2016), the German-Irish actor landed a lead role in the first-ever German-language 
Netflix series: DARK (DE, 2017–20). She is currently studying dramaturgy at the University of 
Music and Performing Arts in Vienna.

LIV LISA  
FRIES

* 1990 in Berlin, DE
Schauspielerin | actress

DOUGLAS  
GORDON

* 1966 in Glasgow, GB
Bildender Künstler |  

visual artist

ELLA  
LEE

* 2003 in Berlin, DE
Schauspielerin | actress

MARIA  
FUCHS

* 1981 in Lienz, AT
Musikwissenschaftlerin | 

musicologist

GRAF  
HAUFEN

* 1965 in Berlin, BRD
Videothekar, Filmvermittler | 

video store owner,  
film distributor

NATALIE  
MACMAHON

* 1987 in Leipzig, DDR
Filmregisseurin | director
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Vasilis Marmatakis studierte am Camberwell College of Arts und am Royal College of Art in 
London und forschte an der Jan van Eyck Academie in Maastricht. Er arbeitet als Gastdozent 
und freiberuflicher Designer in den Bereichen Print, Film, Ausstellungsdesign und Web. Seine 
Arbeiten wurden mehrfach international ausgezeichnet.

Vasilis Marmatakis studied at Camberwell College of Arts and at The Royal College of Art in 
London and has been a researcher at the Jan van Eyck Academie in Maastricht. He is working 
as a visiting lecturer and a freelance designer for print, film, exhibition design and web. His work 
won numerous international awards. 

Elfi Mikesch lehrte unter anderem an der Hochschule für bildende Künste in Hamburg. Ihre 
Filme waren oft auf Festivals zu sehen, etwa bei den Internationalen Filmfestspielen Berlin 
(Berlinale). 2014 zeichnete die Berliner Akademie der Künste sie für ihr Lebenswerk aus. 
Mikesch lebt seit 1964 in Berlin.

Elfi Mikesch has taught at the Hochschule für bildende Künste (HFBK) in Hamburg and other 
places. Her films have often been shown at festivals including the Berlin International Film 
Festival (Berlinale). In 2014, the Berlin Academy of Arts recognized her life’s work. Mikesch has 
lived in Berlin since 1964.

Die Filme von Lemohang Mosese wurden auf diversen Festivals wie dem Sundance, der Ber-
linale sowie in Venedig und Rotterdam gezeigt und mit über 30 Preisen ausgezeichnet. Seine 
Videoinstallationen wurden in mehreren Museen und Galerien ausgestellt. Außerdem war er 
Gastdozent an verschiedenen Universitäten. Mosese lebt in Berlin.

Lemohang Mosese’s films have been screened in several festivals, such as Sundance, Venice, 
Rotterdam, and Berlinale, winning over 30 awards. His video installation work has been 
exhibited in several museums and galleries. He also has been a guest lecturer in various 
universities. Mosese lives in Berlin.

Helke Misselwitz ist Autorin und Regisseurin von Dokumentar- und Spielfilmen, die interna-
tional ausgezeichnet wurden, darunter WINTER ADÈ (DDR 1988), ENGELCHEN (DE 1996), DIE 
FRAU DES DICHTERS (DE 2021). Sie war von 1997–2014 Professorin für Regie an der Filmuni-
versität Babelsberg. 2016 erhielt sie den Ehrenpreis des Verbandes der deutschen Filmkritik.

Helke Misselwitz is an author and director of documentaries and feature films that have been 
screened and awarded internationally, including WINTER ADÈ (DDR 1988), LITTLE ANGEL (DE 
1996) THE POET’S WIFE (DE 2021). From 1997–2014 she was a professor of directing at the 
Film University Babelsberg. In 2016 she received the Honorary Award of the Association of 
German Film Critics.

VASILIS  
MARMATAKIS

* 1973 in Athen | Athens, GR
Grafikdesigner |  
graphic designer

HELKE  
MISSELWITZ

* 1947 in Zwickau, DE
Regisseurin | director

ELFI  
MIKESCH

* 1940 in Judenburg, AT
Filmregisseurin, Kamerafrau, 

Fotografin | director,  
cinematographer,  

photographer

LEMOHANG  
MOSESE

* 1980 in Hlotse, LS
Filmemacher, bildender  

Künstler | filmmaker,  
visual artist 

Ulrike Ottinger arbeitete von 1962 bis 1969 als freie Künstlerin in Paris. 1969 gründete sie in 
Konstanz den filmclub visuell. Seit 1973 in Berlin, entstanden zahlreiche Spiel- und Dokumen-
tarfilme, für die sie internationale Preise erhielt. Sie ist zudem als Fotografin und für das 
Theater tätig.

Ulrike Ottinger worked as a freelance artist in Paris from 1962 to 1969. In 1969 she founded 
filmclub visuell in Constance. Since moving to Berlin in 1973, she has made numerous feature 
films and documentaries for which she has received international awards. She also works in 
photography and theatre.

Maximilian Mundt besuchte ab 2012 die Schauspielschule New Talent und ab 2016 die Hoch-
schule für bildende Künste Hamburg. In der mit dem Grimme-Preis ausgezeichneten Netflix-
Serie HOW TO SELL DRUGS ONLINE (FAST) (DE seit 2019) spielte er die Hauptrolle. Zudem 
realisiert er eigene Kurzfilme und ist als Fotograf tätig. 

Maximilian Mundt studied at the New Talent acting school from 2012 and at the University of 
Fine Arts Hamburg (HFBK) from 2016. He starred in the Grimme Award-winning Netflix series 
HOW TO SELL DRUGS ONLINE (FAST) (DE, since 2019). He also makes his own short films and 
works as a photographer.

MAXIMILIAN  
MUNDT 

* 1996 in Hamburg, DE
Schauspieler, Filmregisseur, 

Fotograf | actor, director, 
photographer

ULRIKE  
OTTINGER

* 1942 in Konstanz |  
Constance, DE
Filmregisseurin,  

bildende Künstlerin |  
director, visual artist 
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Aslı Özges erster Spielfilm, das Drama MEN ON THE BRIDGE (DE, TR 2009), wurde auf dem 
Locarno Film Festival und dem Toronto International Film Festival aufgeführt. Anschließend 
schrieb und drehte sie LIFELONG (TR, DE, NL 2013), AUF EINMAL (DE, NL, FR 2016) und BLACK 
BOX (DE, BE 2023). Özge lebt in Berlin. 

Aslı Özge’s feature film debut, the drama MEN ON THE BRIDGE (DE, TR, 2009), was screened 
at Locarno Film Festival and Toronto International Film Festival. She subsequently wrote and 
directed LIFELONG (TR, DE, NL, 2013), AUF EINMAL (ALL OF A SUDDEN, DE, NL, FR, 2016) and 
BLACK BOX (DE, BE, 2023). Özge lives in Berlin.

Kida Khodr Ramadan spielt seit 2003 in deutschen Film- und Fernsehproduktionen, darunter 
in der Serie 4 BLOCKS (DE 2017–2019), KLASSENTREFFEN, DIE GOLDFISCHE und GERMAN 
GENIUS. Sein Solo-Regiedebüt gab er mit IN BERLIN WÄCHST KEIN ORANGENBAUM (DE 
2019), für das er auch Hauptdarsteller und Co-Produzent war. Es folgten EGALITÉ und die 
ARD-Serie ASBEST.

Kida Khodr Ramadan has starred in German film and television productions since 2003, 
including the series 4 BLOCKS (DE 2017–2019), KLASSENTREFFEN, DIE GOLDFISCHE and 
GERMAN GENIUS. He made his solo directorial debut with IN BERLIN WÄCHST KEIN ORANGEN-
BAUM (DE 2019), which he also starred in and co-produced. This was followed by EGALITÉ and 
the series ASBEST for the ARD.

Pierre Sanoussi-Bliss studierte an der Hochschule für Schauspielkunst Ernst Busch in Berlin. 
Neben seiner Hauptrolle als Assistent des Titelhelden in der ZDF-Krimireihe DER ALTE 
(DE 1997–2015) war er in zahlreichen Spielfilmen zu sehen. Er ist Mitglied im Bundesverband 
Schauspiel und in der Deutschen Filmakademie.

Pierre Sanoussi-Bliss studied at the Ernst Busch Academy of Dramatic Arts in Berlin. In addi-
tion to his lead role as the assistant to the title character in the ZDF crime series DER ALTE 
(THE OLD FOX, DE, 1997–2015), he has appeared in numerous feature films. He is a member 
of the Bundesverband Schauspiel (BFFS) and the Deutsche Filmakademie.

Mariëtte Rissenbeek ist seit 2019 Geschäftsführerin der Internationalen Filmfestspiele Ber-
lin (Berlinale). Sie hat in Berlin für Tobis Film im Bereich Akquise und Auswertung gearbeitet 
sowie als Produzentin für Ziegler Film. 1998 gründete sie in Hamburg ihre eigene Produktions-
firma. Bei German Films war sie ab 2011 Geschäftsführerin. 

Mariëtte Rissenbeek has been the executive director of the Berlin International Film Festival 
(Berlinale) since 2019. She worked for Tobis Film in Berlin in the fields of acquisitions and 
exploitation of ancillary German-speaking rights, and later became a producer for Ziegler Film. 
In 1998 she founded her own production company in Hamburg. She became managing 
director at German Films in 2011.

ASLI  
ÖZGE

* 1975 in Istanbul, TR
Filmregisseurin,  

Drehbuchautorin |  
director, screenwriter

MARIËTTE 
RISSENBEEK

* 1956 in Posterholt, NL 
Filmproduzentin, Geschäfts
führerin der Internationalen 
Filmfestspiele Berlin | film 

producer, managing director of 
the International Filmfestival 

Berlin

KIDA KHODR 
RAMADAN

* 1976 in Beirut, LB
Schauspieler, Filmregisseur, 
Drehbuchautor, Produzent |  
actor, director, screenwriter, 

producer

PIERRE 
SANOUSSI-BLISS

* 1962 in Berlin, DDR
Schauspieler, Filmregisseur, 

Drehbuchautor |  
actor, director, screenwriter

Simon Spiegel lehrt als Privatdozent an verschiedenen Universitäten. Der habilitierte Medien-
wissenschaftler beschäftigt sich mit filmischen Formen der Science-Fiction und der Utopie 
sowie mit Theorien der Fantastik. Seit 2021 ist er Vorstandspräsident des Internationalen 
Festivals für Animationsfilm Fantoche in Baden.

Simon Spiegel is a lecturer at various universities. The habilitated media researcher investigates 
science fiction and utopia in film, as well as theories of fantasy. Since 2021 he has been board 
president of the Fantoche International Festival for Animation Film in Baden.

Albrecht Schuch studierte Schauspiel an der Hochschule für Musik und Theater Felix Men-
delssohn Bartholdy in Leipzig. Seit 2001 ist er auf Theaterbühnen, in TV-Produktionen sowie 
seit 2011 in Kinofilmen, etwa SYSTEMSPRENGER (DE 2019) oder FABIAN (DE 2021), zu sehen. 
Schuch erhielt unter anderem die Goldene Kamera und den Deutschen Filmpreis. 

Albrecht Schuch studied acting at the Felix Mendelssohn Bartholdy University of Music 
and Theatre in Leipzig. Since 2001 he has appeared in theatres, TV productions and, since 
2011, in feature films including SYSTEMSPRENGER (SYSTEM CRASHER, DE, 2019) and FABIAN 
(DE, 2021). Schuch received the Golden Camera and the German Film Award, among other 
distinctions.

ALBRECHT  
SCHUCH

* 1985 in Jena, DDR
Schauspieler | actor

SIMON  
SPIEGEL

* 1977 in Basel, CH
Filmwissenschaftler, Filmkritiker | 

film scholar, film critic 



99

Verena von Stackelberg ist die Gründerin und Geschäftsführerin des Wolf Kinos in Berlin. Sie 
hat im Bereich Kino, Filmverleih und Filmfestivals gearbeitet. Stackelberg gehört zum Pro-
grammauswahlteam der Internationalen Filmfestspiele Berlin (Berlinale) und ist Mitglied der 
Europäischen Filmakademie.

Verena von Stackelberg is the founder and managing director of Wolf Kino in Berlin. She has 
worked in cinema and film distribution, and for film festivals. Stackelberg is a member of the 
programme selection team of the Berlin International Film Festival (Berlinale) and of the 
European Film Academy.

Jasmin Tabatabai spielte, neben zahlreichen anderen Rollen, die Hauptrolle in dem Musikfilm 
BANDITS (DE 1997), für den sie auch einen großen Teil des Soundtracks komponiert hat. Sie 
ist in Fernsehfilmen zu sehen und als Jazzsängerin tätig. 2012 erhielt sie den Jazz Echo als 
»Beste Sängerin National«. Tabatabai lebt in Berlin.

Jasmin Tabatabai has starred in many films, including the musical BANDITS (DE, 1997), for 
which she also composed a large part of the soundtrack. She works in both TV and cinema, 
and also performs as a jazz singer. In 2012, she received the Echo Jazz Award for Best National 
Female Singer. Tabatabai lives in Berlin.

VERENA VON 
STACKELBERG

* 1977 in Heidelberg, BRD
Kinogründerin | cinema founder

JASMIN  
TABATABAI

* 1967 in Teheran, IR
Schauspielerin, Musikerin, 

Synchronsprecherin | actress, 
musician, dubbing artist
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Ich bin ja ein ganz großer Fan des expressionistischen Films und 
ich liebe die ausdrucksstarke Architektur von Hans Poelzig. Die 
GOLEM-Filme habe ich mehrfach gesehen, schon als Studentin in 
Paris, und ich habe sie im Stummfilmprogramm meines eigenen 
Filmclubs in Konstanz gezeigt. Dieses Filmplakat zu DER GOLEM, 
WIE ER IN DIE WELT KAM erhält meine Stimme, weil hier zwei 
Dinge auf geniale Art zusammenfinden: Ein wunderbares Plakat 
und ein großartiger Film – das ist für mich wirklich große Kunst. Oft 
ist es ja so, dass man ein Plakat toll findet und den Film schlecht 
oder umgekehrt, aber hier stimmt einfach alles. Schon farblich ist 
der Entwurf großartig, trotz oder gerade wegen seiner Reduktion 
auf nur drei Farben. Aus dem dunklen Grund tritt der Titel in Gelb 
hervor, die Schrift tanzt ebenso wie die Häuser, die sich schlangen-
artig nach oben bewegen. Das ist ein Plakat, da schaut man doch 
hin! Es erfasst zudem – wie eine prägnante Formel – das Thema 
und die Stimmung der Geschichte. Wer Fotos des alten Prag gese-
hen hat, erkennt sofort die hohen, schlanken Fassaden des histo-
rischen jüdischen Stadtviertels. Die Ästhetik des Plakats spiegelt 
also nicht nur die expressiven Gesten des Films wider, sondern 
auch seine Kulissenlandschaft. Und selbst wenn man den Inhalt 
von DER GOLEM nicht kennt, begreift man intuitiv, dass da etwas 
Geheimnisvolles geschieht, etwas Dunkles, Düsteres. Das macht 
neugierig. Und darin liegt ja letztlich der Sinn von Filmplakaten: eine 
Empfindung zu produzieren, die einen ins Kino führt.

I’m a huge fan of Expressionist films and I love Hans Poelzig’s expressive sets. I saw 
the GOLEM films many times, starting with my student days in Paris, and I included 
them in the silent film series at my own film club in Constance. I chose this poster 
for DER GOLEM, WIE ER IN DIE WELT KAM (THE GOLEM: HOW HE CAME INTO 
THE WORLD) because it combines two things: it’s a great poster for a terrific film. 
For me, that’s the acme. Often you think a poster is cool and the film is bad, or 
vice versa, but here, everything is perfect. Even the colour choices are great, 
despite (or perhaps because of) their reduction to just three colours. The title in 
yellow stands out against a dark backdrop, and the typeface dances like the 
buildings snaking upwards. It’s a poster that catches your eye. It also captures the 
mood and content of the film. Anyone who’s seen old photos of Prague will imme-
diately recognize the high, narrow facades of the historic Jewish quarter. The 
poster’s aesthetic not only reflects the film’s Expressionist side, but also its sets. 
And even if you’ve never heard the story of DER GOLEM, you intuitively know that 
it’s about something secretive, dark, and creepy. That makes you curious. And 
ultimately, that’s the point of a film poster: to make you want to go to the movies.

Hans Poelzig 

DER GOLEM, WIE ER  
IN DIE WELT KAM

DE 1920
Lithogr.

FILM
DER GOLEM, WIE ER IN DIE WELT KAM

DE 1920
Regie | dir. Paul Wegener

Im 16. Jahrhundert erweckt Rabbi Loew im jüdischen Vier-
tel von Prag eine riesige Lehmstatue zum Leben. Bei der 
1920 gedrehten Version der legendären Geschichte han-
delt es sich um einen der künstlerisch wie geschäftlich 
größten Erfolge der deutschen Stummfilmproduktion. 

Set in the Jewish quarter of Prague in the sixteenth century, 
Rabbi Loew brings a massive earthen statue to life. The 
1920 version of this legend was an artistic and commercial 
success in German silent cinema. 

ULRIKE OTTINGER
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PIERRE SANOUSSI-BLISS

Das Minimalistische in diesem Plakat ist umwerfend. Hier gibt es 
nichts außer der Hauptfigur, ganz in Schwarz auf schwarzem 
Grund, kombiniert mit bloß zwei Schriftzügen: »Hamlet« und 
»Asta Nielsen«. Und da muss auch nichts weiter stehen! Nielsen 
hat keinen Totenkopf in der Hand, der das übliche »Sein oder 
Nichtsein« assoziiert, nur einen Dolch, leicht aus der Scheide gezo-
gen. Der Totenkopf steckt aber in ihrem Gesicht, weiß mit dunklen 
Augenhöhlen: Man sieht Geheimnis, Leben, Tod, Kampf . . . alles drin. 
Und dann ist da diese helle Linie um ihre Silhouette, die gibt der 
Figur eine Aura, einen Glow – sensationell! Asta Nielsen, ein Super-
star des Stummfilmkinos, hat sich den »Hamlet« vorgenommen, 
als Frau in einer klassischen Männerrolle. Sie zeigt sich völlig andro-
gyn, mit Rollkragen und Pagenkopf, nicht einzuordnen als Mann 
oder Frau, quasi als non-binäre Person. Und sie tut dies ganz ohne 
die Berührungsängste, die wir heute oft haben, wenn wir über Gen-
derthemen politisch korrekt diskutieren wollen. Ich finde das 
besonders klasse, wenn man bedenkt, dass das Plakat mehr als 
hundert Jahre alt ist. Es bringt das Emanzipierte der Schauspiele-
rin und die Freiheit der 1920er-Jahre absolut auf den Punkt.

This minimalist poster is to die for. All you see is the main character in black against 
a black backdrop, paired with just two pieces of text: “Hamlet” and “Asta Nielsen”. 
And that’s all you need! Nielsen isn’t holding a clichéd skull referencing “to be or 
not to be”. Instead, she’s simply drawing a dagger from its sheath. Yet her white 
face and sunken dark eyes evoke that skull. You can make out secrets, life, death, 
and struggles. And don’t forget the pale outline of her silhouette, lending her a 
figure an aura and glow. It is sensational! Silent film superstar Asta Nielsen sought 
to play “Hamlet” as a woman in a classic man’s role. With a turtleneck and page-
boy haircut, she appears to be wholly androgynous, and is hard to place as male 
or female. Essentially, she’s a non-binary person. And she does this without the 
fear we often have today when we seek to speak about gender in a politically 
correct manner. I think it’s especially cool when you consider that the poster is 
over one hundred years old. It captures the emancipated actress and the freedom 
available in the 1920s. 

Franz Peffer

HAMLET
DE 1920
Lithogr.

FILM
HAMLET
DE 1921

Regie | dir. Svend Gade, Heinz Schall

Dies war der erste deutsche Stummfilm, der nach dem 
Ersten Weltkrieg international Erfolg hatte. William 
Shakespeares Klassiker wird von Asta Nielsen – die den 
Film auch produzierte – neu interpretiert: Sie stellt den 
dänischen Prinzen, der den Tod seines Vaters rächen will, 
als Frau in Männerkleidung dar. 

This was the first silent German film to achieve international 
success after World War I. Lead actor and producer Asta 
Nielsen offered her interpretation of William Shakespeare’s 
classic play. As a woman in man’s clothing, she portrays the 
Danish prince who seeks to avenge his father’s death.
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ANNA BERKENBUSCH

Wolfgang Schmidts Plakat für den Film THE KILLING ist ungewöhn-
lich, weil es vornehmlich typografisch gestaltet ist. Das war für 
mich als Kommunikationsgestalterin der ausschlaggebende Punkt 
bei der Auswahl. Die symbolhafte Bild-Schrift-Komposition verleiht 
dem Plakatmotiv so etwas wie eine geheimnisvolle Aura, die auf 
eine subtile Weise die Neugier der Betrachtenden weckt. Sie ver-
anschaulicht die unterschiedlichen Handlungsstränge, in denen 
das Filmgeschehen aus der Sicht dreier verschiedener Protagonis-
ten erzählt wird. Schmidt verdeutlicht durch einfache gestalteri-
sche Mittel, sprachlich wie auch grafisch, die steigende Spannung. 
Die Worte »Kill / Killer / Killing« – von verschwommen bis scharf 
gesetzt – stehen für eine Aktion, die im Plakat sehr präzise dar-
gestellt wird. Die Farbgebung unterstreicht die Botschaft: Rot und 
Schwarz stehen für Gefahr, Blut und Tod. Die schwarze Pistole 
kommt in einem dynamischen Schwenk von links genau auf mich 
zu. Sie erschießt mich, die Betrachterin, ohne Umschweife. Selbst 
das Zeichen von Atlas Film ist als gestalterisches Element einge-
setzt: Es erinnert in diesem Kontext an eine Gewehrkugel oder an 
ein Einschussloch. Am Anfang des Films ist nicht klar, wohin die 
Reise gehen wird, am Ende sterben alle. Das zeigt dieses Plakat auf 
grandiose Weise.

Wolfgang Schmidt’s poster for THE KILLING is unusual in having a chiefly typo-
graphical design. I’m a communications designer, and this was a key factor in my 
selection. Image and text become symbols, lending the motif a mysterious aura 
that subtly sparks the viewer’s curiosity. It conveys the three plot lines told from 
the point of view of the three protagonists. Schmidt evokes the mounting tension 
using simple means. The words “kill / killer / killing” move from blurry to crisp. They 
very precisely represent the action, and the use of colour underlines the message. 
Red and black represent danger, blood, and death. The black pistol swings from 
the left to point directly at my eye. It fires at me, the viewer, without hesitation. 
Even the Atlas Film logo is used as a design element. Seen here, it suggests a 
bullet or bullet hole. At the start of the film, we don’t know what to expect, and 
by the end, everyone has died. That’s what this poster does a fabulous job of 
conveying. 

Wolfgang Schmidt

THE KILLING
BRD 1962

Offset

FILM
THE KILLING

USA 1956
Regie | dir. Stanley Kubrick

Mit THE KILLING verfilmte Kubrick Lionel Whites Kriminal-
roman Clean Break von 1955 als Film noir, der die Handlung 
aus verschiedenen Perspektiven erzählt. Ein minutiös 
geplanter Millionenraub auf einer Rennbahn verpufft in 
Intrigen; das Ende wird im deutschen Verleihtitel vorweg-
genommen: DIE RECHNUNG GEHT NICHT AUF.

THE KILLING is Stanley Kubrick’s film noir adaptation of 
Lionel White’s 1955 crime novel Clean Break. The story is 
told from multiple perspectives. A meticulously planned, 
multi-million-dollar robbery of a racecourse ends in intrigue. 
The German film title gives away the ending, translated 
literally as “it doesn’t add up”.
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ADRIAN CURRY

Irgendwie musste ich die Auswahl aus diesem unglaublichen Archiv 
ja eingrenzen. Deshalb entschied ich mich für ein Plakat, das ich 
noch nie gesehen hatte und das außergewöhnlich groß ist. Heute 
sehen wir Filmplakate zumeist nur auf dem Bildschirm und selten 
an Wänden oder »im richtigen Leben«. Eine Besonderheit der 
Ausstellung Großes Kino ist es, dass sie Filmplakate im Original 
zeigt, so, wie sie gedruckt wurden. So sind sie in ihrer ganzen Pracht 
zu erleben. Entschieden habe ich mich letztlich für dieses schöne, 
170 Zentimeter große Plakat aus dem Jahr 1963 für die deutsche 
Wiederaufführung von KIND HEARTS AND CORONETS (ADEL 
VERPFLICHTET). Es ist ein britischer Klassiker von 1949, eine 
schwarze Komödie über einen Aristokraten, der acht Verwandte 
ermordet, um selbst Herzog zu werden. Jede der acht Personen 
wird von Alec Guinness gespielt. Im Filmplakat hat Heinz Edel-
mann, der später als Art Director des Beatles-Zeichentrickfilms 
YELLOW SUBMARINE berühmt wurde, das perfekte Motiv zum 
Thema gefunden: den abgetrennten Kopf. Das Plakat ist eine Col-
lage, in der geschickt Modernes und Altes, Foto- und Typografie, 
Schwarz-Weiß und Farbe, Grand-Guignol und Skurrilität ver-
schmelzen. Ich schreibe ständig über alte Filmplakate aus allen 
Zeiten und Ländern und ich kann mit Sicherheit sagen: Die 1960er-
Jahre waren in Westdeutschland mit erstaunlichen Künstler:innen 
wie Edelmann, Hans Hillmann, Isolde Baumgart und Dorothea 
Fischer-Nosbisch eine goldene Ära des Grafikdesigns.

When narrowing down my choices from this incredible archive, I decided to select 
a poster I had never seen before, and one of unusually large dimensions. These 
days, most of us see movie posters on screens or our phones, and rarely on walls 
or “in the flesh”. One of the beauties of The Big Screen is that you can see film 
posters as they were originally printed and experience them in all their glory. 
Hence I chose this beautiful 170cm-tall 1963 German re-release poster for the 
1949 British classic KIND HEARTS AND CORONETS. The film is a black comedy 
about an aristocrat who murders the eight people ahead of him in the line of 
succession to the dukedom he believes is rightly his (each one of whom is played 
by Alec Guinness). In his poster design, Heinz Edelmann – who later became 
famous as the art director of The Beatles’ animated film YELLOW SUBMARINE 
– finds the perfect motif to allude to both death and role play: a severed head. 
Using collage, he cleverly combines the modern and the antique, photographic 
and typographic elements, black and white and colour, Grand Guignol and whimsy. 
I write about old movie posters all the time, from all eras and countries, and I can 
safely say that 1960s West Germany was a golden era of graphic design with 
amazing artists such as Edelmann, Hans Hillmann, Isolde Baumgart, and Dorothea 
Fischer-Nosbisch.

Heinz Edelmann

ADEL VERPFLICHTET
BRD 1963

Offset

FILM
KIND HEARTS AND CORONETS

GB 1949
Regie | dir. Robert Hamer

Um seine Familienehre wiederherzustellen und einen Her-
zogtitel zu ergattern, ermordet der Sohn einer britischen 
Adligen der Reihe nach die erbberechtigten Verwandten. 
In der Komödie spielt Alec Guinness die Rollen aller acht 
Opfer.

A British aristocrat’s son looking to restore honour to the 
family name and gain a dukedom systematically murders 
each of his relatives in the line of succession. In this comedy, 
Alec Guinness plays all eight victims.

Originalsprache: Englisch

Original language: English
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VASILIS MARMATAKIS

In seinem Film PICKPOCKET erzählt Robert Bresson die Geschichte 
eines Mannes, der seinen Lebensunterhalt mit Diebstählen auf den 
Straßen von Paris verdient. Nach jedem seiner Delikte verschwin-
det er still und heimlich in der Menschenmenge der Stadt, zwi-
schen unzähligen charakterlosen Anzugträgern, wie er selbst einer 
ist. Die Anzüge sind zugleich Schauplatz seiner Taten. Der Taschen-
diebstahl wird zu einem Akt der Verzweiflung, mit dem er sich in 
die Gesellschaft, die er bestiehlt, zu integrieren versucht. Durch die 
umgekehrte Darstellung des Taschendiebstahls – als eine Hand, 
die von innen nach außen reicht – hat Hans Hillmann nicht nur die 
Handlung des Diebes, sondern auch dessen Gefühle visualisiert: 
die Qualen, die sich daraus ergeben, in der modernen Welt kein 
»moralisches« Leben führen zu können. Für mich ist dieses Plakat 
wie ein Tor zu Bressons Film: Es stellt fast abstrahiert einen Zugang 
zu ihm dar. Oder einen Ausgang. Reicht hier jemand den Betrach-
tenden die Hand, um ihnen zu helfen – oder um sie hineinzuziehen? 
PICKPOCKET war eines der ersten Filmplakate von Hillmann. Als 
er Professor in Kassel war, hatte er ein kleines Fotostudio, in dem 
er Bilder für seine Entwürfe herstellte, damit er keine Standbilder 
aus dem Filmwerbepaket nutzen musste. Für das intime Bild mit 
der Hand verwendete er seinen eigenen Mantel. Aus all diesen 
Gründen hängt das Plakat schon lange in meiner Wohnung – als 
ständiger Bezugspunkt und zur Inspiration.

In his film PICKPOCKET, Robert Bresson tells the story of a man who makes a 
living by stealing in the streets of Paris. After each of his crimes, he disappears 
quietly, blending into the urban crowd in his bland suit. The “suits” around him also 
form the scene of his crime. The very act of pickpocketing becomes something 
else: a desperate act to integrate into the society he is stealing from. By portray-
ing the pickpocketing process in reverse – a hand reaching from the inside to the 
outside – Hans Hillmann visualizes not just the thief’s actions, but his feelings too: 
the agony stemming from the impossibility of living a “moral” life in the modern 
world. For me, this poster is like a portal into the film. It depicts in an almost 
abstract way an entry point into Bresson’s movie. Or an exit. Is the hand reaching 
out to the viewers for help, or to drag them in? PICKPOCKET was one of Hillmann’s 
first-ever film posters. While a professor in Kassel, he set up a basic photography 
studio to produce pictures for his designs instead of using promotional film stills. 
Here, he actually used his own coat to create the intimate image with the hand. 
For all these reasons, this poster has long hung on my wall as a constant point of 
reference and inspiration.

Hans Hillmann

PICKPOCKET
BRD 1966 

Offset

FILM
PICKPOCKET

FR 1959
Regie | dir. Robert Bresson

Während er seine Fähigkeiten im Taschendiebstahl immer 
weiter perfektioniert, verstrickt sich der intellektuelle 
Michel in einen inneren Konflikt zwischen Moral und Kri-
minalität. Nüchtern schildert dieser Film der Nouvelle 
Vague die Komplexität des menschlichen Charakters.

As he continues to perfect his pickpocketing skills, Michel, 
an intellectual, gets caught up in an inner conflict between 
morality and criminality. This French New Wave film starkly 
depicts the complexity of human character.

Originalsprache: Englisch

Original language: English
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MARIËTTE RISSENBEEK

In der Sammlung Grafikdesign der Kunstbibliothek gibt es viele 
grafisch gestaltete Filmplakate, in denen Szenen aus dem Film 
oder Hauptpersonen nachgezeichnet sind. Vor allem in den 1960er-
Jahren war das Mode. Ich habe aber gemerkt, dass ich zu foto-
grafischen Motiven mehr Zugang habe, weil ich darin einen direk-
teren Bezug zum Film spüre. Das Plakat, das ich schließlich gewählt 
habe, hat ein bisschen von beidem: ein Foto, eine Schlüsselszene 
aus dem Film JULES ET JIM, und grafische Bearbeitung – die ideale 
Mischung! Bei der Auswahl habe ich auch auf die Namen der 
Gestalter:innen geachtet, und da war Isolde Baumgart ein wichtiger 
Aspekt. Außerdem finde ich Jeanne Moreau großartig. Sie ist als 
Schauspielerin unglaublich charakteristisch und passt damit per-
fekt zu der Frauenfigur im Film, einer sehr starken Person. Interes-
sant ist natürlich, dass das Plakat einen Moment voller Lebenslust 
zeigt, obwohl es in dem Film viel um Konflikte und Melancholie 
geht. Dabei darf man dann nicht vergessen, dass ein Kinoplakat in 
erster Linie einen Film bewirbt. Es soll potenziellen Zuschauer:in-
nen Lust machen, sich den Film anzusehen. Vermutlich hat Walter 
Kirchners Verleih Neue Filmkunst, der JULES ET JIM 1968 als Wie-
deraufführung herausbrachte, den Wunsch nach positiver Aus-
strahlung mit ins Grafik-Briefing geschrieben. Für mich funktioniert 
es: Ich fühle mich sehr zu dem Plakat hingezogen; es lässt mich 
denken, dass dieser Film für mich interessant wäre.

The Graphic Design Collection of the Kunstbibliothek has many graphic film post-
ers in which movie scenes or main characters are depicted. This was especially 
popular in the 1960s. But I realized that I have more rapport with photographic 
motifs because I feel a more direct connection to the film. The poster I finally 
chose features a bit of both: graphic design, and a photograph from a key scene 
of JULES ET JIM. It’s the ideal combination! During the selection process, I paid 
attention to the names of the designers, and Isolde Baumgart played an important 
role in my decision. I also think Jeanne Moreau is great. She’s incredibly distinctive 
as an actress, so she’s the perfect fit for the strong female lead. Of course, it’s 
interesting that the poster shows a moment of joie de vivre, although the film is 
dominated by conflict and melancholy. At the same time, one must not forget 
that a movie poster’s primary role is to advertise the film. It should make potential 
viewers want to go see it. Walter Kirchner’s distributor Neue Filmkunst released 
JULES ET JIM in 1968, and they likely requested a positive mood in their design 
brief. For me, it works: I’m very drawn to the poster, and it leads me to believe that 
the film would interest me.

Isolde Baumgart 

JULES UND JIM
BRD 1968

Offset

FILM
JULES ET JIM

FR 1962 
Regie | dir. François Truffaut

Jules und Jim lernen sich vor dem Ersten Weltkrieg auf 
dem Pariser Montmartre kennen. Beide Männer verlieben 
sich in dieselbe Frau, Catherine. Nach dem Krieg sehen sie 
einander wieder. Truffauts Film schildert die Geschichte 
einer unkonventionellen, oft aufreibenden Liebe zu dritt.

Before the outbreak of the First World War, Jules and Jim 
meet in Montmartre, Paris. Both men fall in love with the 
same woman, Catherine. After the war, they meet again. 
Truffaut’s film depicts the story of an unconventional, 
often challenging love triangle.
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VERENA VON STACKELBERG

Die Auswahl war nicht leicht – es gab so viele gute Plakate. Meine 
Lieblinge waren am Ende aber alle von Hans Hillmann: Seinen Mut 
zu Grafik, Abstraktion und emotionaler Interpretation finde ich ein-
fach fantastisch. Die Ära, in der Walter Kirchner mit seinem Film-
verleih Neue Filmkunst anfing, renommierte Grafiker:innen wie 
Hillmann zu engagieren, als die Schere zwischen Kommerz und 
Kunst noch nicht so weit auseinanderklaffte, hat mich als »neue« 
Kinobetreiberin immer inspiriert. Auch ich bin absolut dafür, dem 
Publikum inhaltlich und visuell mehr zuzutrauen. Plakate sollten 
Filme vermitteln dürfen, nicht nur vermarkten müssen. Bei diesem 
Plakat für Luis Buñuels DAS JUNGE MÄDCHEN gefallen mir Kom-
position und Farbwahl besonders gut. Das Setting des Films, der 
auf einer bewaldeten Insel spielt, wird in grünen Wellen ausge-
drückt. In dieser psychedelischen Struktur liegt eine große Gefühls-
kraft und sie hat gleichzeitig etwas Surreales. Die Grafik ist mutig: 
viel Raum für Farben und Abstraktion, wenig für Schrift und Wer-
bekram. Ganz oben auf der »Insel« ist ein Mensch zu sehen, doch 
er wird umfangen von Wirrwarr und emotionalem Sog. Das ist eben 
das Spannende an künstlerisch interpretierten Filmplakaten – dass 
sie es oft schaffen, ein Gefühl darzustellen, das im Film existiert.

The selection process was not easy, as there were so many good posters. But in 
the end, my favourites were all by Hans Hillmann. I think his courage with graphics, 
abstraction, and emotional interpretation is simply fantastic. The era when Walter 
Kirchner and his film distributor Neue Filmkunst started to hire renowned graphic 
artists like Hillmann has always inspired me as a “new” cinema director: the gap 
between commerce and art was not yet so wide back then. I, too, am absolutely 
in favour of giving the audience more in terms of content and visuals. Posters 
should be allowed to convey films, not just market them. In this poster for Luis 
Buñuel’s THE YOUNG ONE, I particularly like the composition and choice of colours. 
The setting of the film, a forested island, is expressed through the green waves. 
There is great emotional power in this psychedelic texture, yet something surreal 
at the same time. The graphics are bold, with lots of room for colour and abstraction 
but little in terms of type and advertising. At the top of the “island” there’s a person, 
surrounded by confusion and emotional turmoil. That’s the exciting thing about 
artistically interpreted movie posters: they often manage to depict the feelings 
that the film itself conveys.

Hans Hillmann 

DAS JUNGE MÄDCHEN
BRD 1968  

Offset

FILM
LA JOVEN  |  THE YOUNG ONE

MX 1960
Regie | dir. Luis Buñuel

Ein fälschlich der Vergewaltigung angeklagter Schwarzer 
Mann flieht auf eine einsame Insel. Dort begegnet ihm das 
pubertierende Mädchen Evvie freundschaftlich. Dieses ist 
jedoch der Willkür seines Vormunds ausgesetzt. Der Film 
thematisiert sexuellen Missbrauch im Familienkreis und 
rassistische Vorurteile. 

A Black man is falsely accused of rape and flees to a 
deserted island. There he meets and befriends a teenage 
girl named Evvie, who is being groomed by the island’s game 
warden. The film deals with sexual abuse within the family 
circle and racist prejudices.
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SIMON SPIEGEL

Ich habe dieses Plakat nicht nur gewählt, weil ich ROSEMARY’S 
BABY sehr mag, sondern vor allem, weil es eine Art von Plakat ist, 
die man heute nur noch selten sieht. Zeitgenössische Filmposter 
zeigen fast immer die Gesichter der Stars, weil dies – so zumindest 
die Überlegung der vermeintlichen Marketingexpertise – die Leute 
anspricht. Man will gute Stimmung verbreiten und das potenzielle 
Publikum auf keinen Fall überfordern oder womöglich sogar 
abschrecken. Ich finde das sehr langweilig, Plakate von Blockbus-
tern sehen mittlerweile alle gleich aus. Mich interessieren grafische 
Lösungen weitaus mehr, so wie bei diesem Plakat, bei dem gut die 
Hälfte des Bildes frech in Schwarz getaucht ist. Ich bin ziemlich 
sicher, dass sich heute kaum ein Verleih fände, der einen poten-
ziellen Kassenschlager so bewerben würde. Nicht nur evoziert es 
eine düstere und unheimliche Stimmung und verspricht damit ein 
nicht sonderlich angenehmes Kinoerlebnis, es gibt zudem kaum 
Hinweise darauf, worum es in dem Film geht. Wer das Plakat sieht, 
ahnt lediglich, dass dem titelgebenden Baby etwas Schreckliches 
widerfahren wird. Tatsächlich ist das Plakat sogar ein wenig irre-
führend, denn es zeigt ein Motiv, das es so im Film gar nicht gibt. 
Dennoch bringt das Bild des verlassenen Kinderwagens ein zen
trales Motiv von ROSEMARY’S BABY auf den Punkt: die mütterliche 
Urangst, dass mit dem Wesen, das da im eigenen Körper heran-
wächst, etwas nicht stimmen könnte. Aber auch die Erfahrung, 
dass eine Frau – und insbesondere Mutter – nicht frei über sich 
und ihren Körper verfügen kann, sondern von mächtigen – männ-
lichen – Strukturen kontrolliert wird.

I didn’t choose this poster just because I really like ROSEMARY’S BABY, but also 
because it’s the kind of poster that you seldom see today. Posters nowadays 
usually show portraits of movie stars because they appeal to audiences – or so 
the self-proclaimed marketing experts claim. You want to evoke a good time and 
you definitely don’t want to overwhelm or frighten away your potential audience. 
I think that’s very boring, and posters for blockbusters all look the same these 
days. I much prefer a graphic design solution. This poster is a good example. A 
good half of the image is boldly dipped in black. I’m pretty sure that you would 
struggle to find a distributor these days who would use this image to advertise a 
potential blockbuster. Not only does it evoke a dark and eerie atmosphere, and 
thus an uncomfortable cinematic experience, but there are hardly any clues as to 
what the film is about. Those who see the poster only suspect that something 
terrible will happen to the baby. Really, the poster is a little misleading because it 
shows an image that never appears in the film. Still, the abandoned baby carriage 
evokes a central motif: the primal maternal fear that something is not right with 
the creature growing in her own body. As well as the experience that women – 
especially mothers – don’t exercise full autonomy over themselves and their 
bodies, but are at the mercy of powerful, often male, structures.

Stephen Frankfurt [Orig. USA 1968], 
Degen [Adapt.]

ROSEMARIES BABY
BRD 1968

Siebdruck | screenprint

FILM
ROSEMARY’S BABY

USA 1968 
Regie | dir. Roman Polanski

Nachdem ein junges Paar in ein historisches Wohnhaus in 
New York umgezogen ist, wird die Frau schwanger. Als 
seltsame und beängstigende Ereignisse sich mehren, ver-
mutet sie, dass ihr Baby dem Teufel versprochen worden 
sei. Der psychologische Horrorfilm thematisiert das 
Grauen durch gesellschaftliche Normen.

A woman falls pregnant shortly after she and her husband 
move into a historic building in New York. She begins to 
suspect her baby has been promised to the devil after a 
series of strange and frightening events. The horror film 
takes a psychological approach to consider the nightmarish 
side of societal norms. 
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HELKE MISSELWITZ

Mannequin und Revolutionärin – Als ich Věra Chytilová 2009 
begegnete, trug sie High Heels. Sie war gerade 80 geworden. Ich 
war so beeindruckt davon, mit ihr auf einem Podium zu sitzen, dass 
ich vergaß ihr zu sagen, dass sie für mich die unerschrockenste 
Regisseurin des Kinos ist. Sie lehnte den Begriff Feministin für sich 
ab, was ich gut verstehen konnte – war doch in der ČSR wie in der 
DDR mit der Staatsgründung die Frau gesetzlich dem Mann gleich-
gestellt, anders als in den westlichen Ländern. Wir waren nicht so 
blöd zu glauben, dass jahrtausendalte patriarchalische Strukturen 
und Verhaltensnormen sich per Dekret ändern ließen. Aber wir 
konnten sie hinterfragen und mit künstlerischen Mitteln darüber 
reflektieren. Bei Věra Chytilovás SEDMIKRÁSKY ging es den Oberen 
jedoch zu weit: Die herrschenden Väter fühlten sich in ihrem Pres-
tige-Denken gedemütigt und in ihrer kleinbürgerlichen, geheuchel-
ten Moral geohrfeigt. Der Film durfte nicht in die Kinos der ČSSR, 
auch nicht in die der sogenannten Bruderstaaten, und verschwand 
im Archiv. Nach sieben Jahren der Verhinderung jeglicher filmi-
schen Äußerung der Regisseurin schrieb Věra Chytilová an den 
Präsidenten der Republik, warum man sie nicht arbeiten lasse. 
Seitdem machte sie weiterhin Filme und lehrte an der Prager Film-
hochschule (FAMU) bis kurz vor ihrem Tod – unerbittlich in ihrer 
Kritik, denn Drehbuchschreiben und Regieführen verstand sie als 
fortwährendes Nachdenken über die Welt.

Mannequin and Revolutionary – When I met Věra Chytilová in 2009, she was 
wearing high heels. She had just turned 80. I was so awestruck to be sitting on a 
podium with her that I forgot to tell her that, for me, she is cinema’s most fearless 
director. She rejects the term “feminist,” which I can understand – after all, women 
and men were equal by law when the ČSR and the GDR were founded, in contrast 
to Western countries. We weren’t stupid enough to believe that millennia-old 
patriarchal structures and behaviour norms could be changed by decree. But 
we could question them and reflect on them using artistic means. But Věra 
Chytilová’s SEDMIKRÁSKY went too far for the higher-ups. The governing fathers 
felt they were being humiliated for their prestige-oriented mindset and repri-
manded for their petit bourgeois, hypocritical morality. The film was not allowed 
to be shown in ČSSR cinemas, nor even in the so-called brother states, and dis-
appeared into the archives. After seven years in which the director was prevented 
from working in cinema, Chytilová wrote to the president of the republic to ask 
why she was not being permitted to work. After that, she resumed making films 
and taught at the film school in Prague (FAMU) until shortly before her death. She 
remained unrelenting in her criticism, because she understood screenwriting and 
directing as a continuous reflecting on the world.

Isolde Baumgart 

TAUSENDSCHÖNCHEN
BRD 1969

Offset

FILM
SEDMIKRÁSKY

ČSSR 1966
Regie | dir. Věra Chytilová

In anarchistisch-surrealistischer Manier treiben Marie 1 
und Marie 2 Schabernack, nutzen Männer aus und spielen 
mit der Zerstörung sowohl ihrer Umwelt als auch von sich 
selbst. Der experimentelle Film ist ein Hauptwerk der 
tschechoslowakischen Neuen Welle der 1960er-Jahre.

In an anarchic and surreal manner, Marie 1 and Marie 2 
engage in shenanigans, exploit men, and flirt with destroy-
ing both their surroundings and themselves. This experi-
mental film is a major work of the Czechoslovak New Wave 
in the 1960s.
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Aus der Zeit von 1905 bis 2023 – daraus ein Plakat auszuwählen . . . 
Die Kriterien sind so mannigfaltig, zeigen eine solche Fülle – wie soll 
das denn gehen? Bei meiner verbliebenen Auswahl aus 20 Plakaten 
(darunter SHANGHAI EXPRESS, ERASERHEAD oder MADAME X) 
hat der gewisse Zufall eine Rolle gespielt. Ich entschied mich für 
Isolde Baumgarts und Alfred Hitchcocks VERDACHT. Das ent-
spricht meiner Vorliebe für ein Bild: ein Porträt von Alfred Hitch-
cock, das die komprimierte Übersetzung des Films verkörpert und 
der originelle Schlüssel für Spannung ist, das mich verführt und 
überrascht und meinen Nerv trifft. Das gewählte Plakat fasziniert 
mich, es drückt einen raffinierten Humor aus, macht mich bereits 
zur Komplizin der Geschichte, die ich noch nicht kenne, von der ich 
aber weiß, dass sie mich in etwas Gefahrvolles schauen lassen und 
mir Geheimnisse des großen Film-Erzählers zeigen wird. Egal, wie 
oft ich den Film schon gesehen habe, das Plakat ist ein Verspre-
chen, das mich mehr als nur neugierig macht. Und morgen wären 
es möglicherweise die Plakate SYSTEMSPRENGER von Pauline 
Branke oder KINDER DES OLYMP – ein Plakat wieder von Isolde 
Baumgart.

How do you select a single poster from the years spanning 1905 to 2022 when 
given such broad criteria and such choice? After narrowing it down to twenty 
posters (among them SHANGHAI EXPRESS, ERASERHEAD, and MADAME X), a 
certain degree of coincidence guided my final decision. I chose Isolde Baumgart’s 
poster for Alfred Hitchcock’s Suspicion because it captures my image prefer-
ences. Here, the portrait of Hitchcock pithily conveys a sense of the film and 
promises suspense. It seduces and surprises, striking a chord. This poster fasci-
nates me because it expresses a sophisticated humour that already makes me 
an accomplice in a story I don’t yet know. But I know something dangerous will 
unfold, and that the narrator’s secrets will be revealed over the course of this great 
film. No matter how many times I watch it, the poster’s promise fills me with 
anticipation. If I was choosing again, I might have selected the posters for SYSTEM 
CRASHER by Pauline Branke or CHILDREN OF PARADISE, both by Isolde 
Baumgart. 

Isolde Baumgart

VERDACHT
BRD 1970

Offset

FILM
SUSPICION

USA 1941
Regie | dir. Alfred Hitchcock

Eine frisch verheiratete junge Frau verdächtigt ihren Ehe-
mann eines Mordes. Bald ist sie davon überzeugt, das 
nächste Opfer zu sein. Auf Verlangen der US-amerikani-
schen Zensurbehörde erhielt der Film gegen den Willen 
Hitchcocks ein Happy End.

A young newlywed suspects her husband of murder. She is 
convinced that she will soon be his next victim. At the insist-
ence of U.S. censorship boards, and against Hitchcock’s 
wishes, the film was given a happy ending. 

ELFI MIKESCH
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ASLI ÖZGE

Ein Reißverschluss in Form eines Ypsilons auf weißrosa Hinter-
grund – ein minimalistisches und entschlossenes Plakat, das weiß, 
was es will. Der Reißverschluss spielt mit Bildern im Kopf der 
Betrachtenden, er provoziert dazu, sich sein Öffnen oder Schlie-
ßen vorzustellen. Gleichzeitig greift er durch die Form des Y-Chro-
mosoms das Thema der weiblichen und männlichen Sexualität im 
Film auf. In diesem erzählt Jean-Luc Godard, einer der wichtigsten 
Regisseure der Nouvelle Vague, in seiner einzigartigen Filmsprache 
von dem Abstieg der Pariserin Nana in die Prostitution. Das Plakat 
des Grafikers Hans Hillmann ist ein außergewöhnliches Kunstwerk, 
das – anders als die vielen gewöhnlichen Plakate zu Godards 
außergewöhnlichen Filmen – mehr als nur Vermarktung sein will. 
Mit dem Reißverschluss, der mutig als einziges Bildelement im Pla-
kat steht, gelingt es Hillmann »zu zeigen, ohne zu zeigen«. Er regt 
die Fantasie der Betrachtenden an, zwingt sie aber auch zur Inter-
pretation. Das im Theater übliche Prinzip eines »Plakats zum 
Thema, nicht zum Stück« wird hier auf ein Filmplakat übertragen. 
Es kommt ohne Fotos von Schauspieler:innen oder Filmszenen aus, 
also auch ohne das Gesicht von Anna Karina, das viele andere 
Godard-Plakate zeigen, um den Kartenverkauf anzukurbeln. Hill-
manns Design verspricht dem Publikum eine andere Art Film. Es 
wirft Fragen auf, etwa danach, wie die Frau im Film aussieht, was 
ihre Geschichte ist, und bietet Raum für unsere Vorstellungen. Die 
Assoziationskraft des Reißverschlusses ist selbst heute, im Zeit-
alter digitaler Filme und neuer Sehgewohnheiten, ungebrochen.

With a Y-shaped zipper on a pale pink background, this minimalist and decisive 
poster knows what it wants. It plays with images in viewers’ minds, provoking them 
to mentally open or close the zipper. At the same time, through the shape of the 
Y-chromosome, the reference to female  and male sexuality picks up on the 
theme of the film. Here, Jean-Luc Godard, one of the most important directors 
of the French Nouvelle Vague, tells the story of the Parisian woman Nana’s descent 
into prostitution, all in his unique filmic language. Graphic designer Hans Hillmann 
transforms the film poster into an extraordinary work of art that – unlike many 
ordinary posters for Godard’s extraordinary films – seeks to be more than just an 
advertisement. With the zipper boldly standing as the only pictorial element in 
the poster, Hillmann succeeds in “showing without showing”. He stimulates the 
viewers’ imagination, but also forces them to interpret. The principle of a “poster 
for the subject, not for the play”, which is common in theatre, is here applied to a 
film poster. It does without actor portraits and film stills, thus also eschewing the 
face of Anna Karina, which adorns many other Godard posters to boost ticket 
sales. Hillmann’s design promises audiences a different kind of film. It raises ques-
tions, such as what the woman in the film looks like, what her story is. Even in an 
era of digital films and new viewing habits, the zipper’s power of association holds 
today.

Hans Hillmann

DIE GESCHICHTE  
DER NANA S.

BRD 1970
Offset 

FILM
VIVRE SA VIE

FR 1962 
Regie | dir. Jean-Luc Godard

Der Film erzählt in zwölf Episoden, wie die 22-jährige Nana 
in Paris aus Geldnot in die Prostitution gerät und ihrem 
Zuhälter zum Opfer fällt. Godards Stilmittel – Zwischen-
titel, lange Dialoge, Rückenansichten, Nebenereignisse – 
brechen radikal mit dem traditionellen Erzählkino.

This film is a twelve-part tale of how 22-year-old Parisienne 
Nana is forced into prostitution due to poverty, and falls 
victim to her pimp. Godard’s stylistic devices – intertitles, 
long scenes of dialogue, scenes filmed from the rear, and 
secondary events – radically break with traditional narra-
tive cinema.

Originalsprache: Türkisch

Original language: Turkish
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DOUGLAS GORDON

	 16. Februar 2023
12:27 Uhr DG schickt Bilder seines Künstlerateliers mit Filmplakat-
Referenzen: BLOW UP, METROPOLIS, Billy Wilder, Mimmo Rotella . . .
12:49 Uhr CT: Siehst du, du musst einfach bei diesem Projekt dabei 
sein :-) Ich habe dir eine E-Mail mit dem Plakatkatalog geschickt, 
freue mich auf deine Auswahl.
17:07 Uhr DG: das ist unmöglich! so viele wunderbare dinge! ich will 
ALLE.

	 4. März 2023
7:55 Uhr DG schickt ein Foto, in dem er auf das Plakat IN GEFAHR 
UND GRÖSSTER NOT im Auswahlkatalog zeigt.
8:03 Uhr DG: das ist es – hierfür würde ich pünktlich sein, um ins 
kino zu gehen! das ist es – hierfür würde ich meine schuhe und 
zähne putzen, meine haare kämmen und ins kino gehen! das ist 
es – hierfür würde ich alles fallen lassen und ins kino gehen!
8:05 Uhr DG: ich weiß gar nichts über diesen film, aber ich habe 
gerade den titel übersetzt: »In danger and great need, the middle 
way brings death«. jetzt habe ich schreckliche angst, den film zu 
sehen, aber ich lag wohl nicht falsch, als ich in seine plakatfalle 
getappt bin. 

	 16 February 2023
12:27 pm DG sends pictures of his artist’s studio with film poster references: 
BLOW UP, METROPOLIS, Billy Wilder, Mimmo Rotella . . .
12:49 pm CT: You see, you simply must be part of this project :-) Looking forward 
to your selection.
5:07 pm DG: it’s impossible! so many wonderful things! i want ALL OF THEM

	 4 March 2023
7:55 am DG sends a picture in which he is pointing to the poster for IN GEFAHR 
UND GRÖSSTER NOT in a print-out of the poster catalogue
8:03 am DG: this is the one that would make me be on time and go into a cinema! 
this is the one that would make me polish my shoes, brush my teeth, my hair and 
go into a cinema! this is the one that would make me drop my guns and go into a 
cinema!
8:05 am DG: i have no clue about this film but i just made a translation “In danger 
and great need, the middle way brings death” i am now terrified to watch but i 
think i was not wrong to fall into the poster trap of this movie. 

Margrit und Peter Sickert

IN GEFAHR UND 
GRÖSSTER NOT BRINGT DER 

MITTELWEG DEN TOD 
BRD 1974

Offset

FILM
IN GEFAHR UND GRÖSSTER NOT 

BRINGT DER MITTELWEG DEN TOD
BRD 1974

Regie | dir. Alexander Kluge, Edgar Reitz

Inge und Rita, eine »Beischlafdiebin« und eine DDR-Spio-
nin, sind zur Karnevalszeit in Frankfurt am Main unterwegs. 
Alexander Kluges pseudodokumentarische BRD-Satire 
lässt die Frauen zu Zeuginnen realer Ereignisse werden: 
Räumung besetzter Häuser, Streik, SPD-Parteitag. Der 
Titel zitiert ein Epigramm des Barockdichters Friedrich 
von Logau.

Inge and Rita, a “bedmate thief”, and East German spy are 
on the move in Frankfurt during Carnival. In Kluge’s pseudo
documentary, ripe with West German satire, the women 
become witnesses to real events: the eviction of eviction 
of squatters, a strike, and an SPD party congress. The title 
references an epigram by Baroque poet Friedrich von 
Logau.

 
Auszug aus einem SMS-Austausch  

in englischer Sprache zwischen  
Douglas Gordon (DG)  

und Christina Thomson (CT)

Excerpt from an SMS exchange  
between Douglas Gordon (DG)  

and Christina Thomson (CT) in English





124

MARYNA ER GORBACH

Ich habe das Plakat für Ingmar Bergmans SZENEN EINER EHE aus-
gewählt, weil ich den Film wirklich liebe. Doch auch das kuratori-
sche Denken spielte dabei eine Rolle: Die meisten der Hunderte 
von Plakaten, die zur Auswahl standen, waren grafisch gestaltet, 
die wenigsten basierten auf einem Foto. Daher stachen die »ech-
ten« Gesichter so sehr ins Auge, dass ich sofort meine Wahl traf. 
Obwohl ich den Film gut kenne, hatte ich dieses spezielle Plakat 
noch nie gesehen. Der in gelben und blauen Buchstaben gesetzte 
Titel hat mich wirklich zum Nachdenken angeregt – über den Film, 
aber auch über Bergmans Kunst und über das Leben im Allgemei-
nen. Ich hatte nie in Betracht gezogen, dass es in seinen Filmen 
auch um sein Land geht, um Schweden, sondern immer gedacht, 
dass sich alles um Beziehungen dreht, mehr um das menschliche 
Universum als um ein konkretes Land. Waren die farbigen Buch-
staben also die Idee des Grafikers? Plötzlich wurde mir klar, welch 
wichtige Rolle die Designer:innen spielen: Sie sind Bindeglieder 
zwischen dem Regisseur und mir als Zuschauerin, aber sie bringen 
auch ihre eigenen Ideen ein. Als ich diesen Film zum ersten Mal sah, 
als junge Studentin an der Filmhochschule, konnte ich ihm wenig 
abgewinnen – er schien sich nur um die Probleme von Erwachsenen 
zu drehen. Mit Mitte zwanzig schaute ich ihn noch einmal an, das war 
eine ganz andere Erfahrung: Ich konnte den Film nun als jene ein-
zigartige künstlerische und kinematografische Leistung begreifen, 
die er ist. Seitdem habe ich ihn mir immer wieder angesehen, vor 
allem in der Corona-Zeit. Denn er zeigt, dass selbst die schlimms-
ten klaustrophobischen Situationen und Familienkonflikte ein 
Happy End finden können. Schauen Sie nur, wie Bibi lächelt!

I chose the poster for Ingmar Bergman’s SCENES FROM A MARRIAGE because 
I really love the film – this is honestly the main reason. However, I guess the logic 
of exhibition curation also influenced my choice. Of the hundreds of posters we 
were given to pick from, the majority were graphic posters, and just a small per-
centage were based on a portrait or a still. Hence, the “real” faces stuck out so 
prominently that I immediately made my choice. Despite knowing the movie well, 
I had never seen this particular poster for it. Set in yellow and blue letters, the title 
design really got me thinking – about the film itself as well as about Bergman’s art 
and life in general. I had never considered that, in his films, he might be speaking 
about his homeland, Sweden. I always thought everything was about relationships, 
more about the human universe than a single country. Were the coloured letters 
the graphic designer’s idea? It suddenly struck me what an important role designers 
play: they are conduits between the director and me as a viewer, but they also add 
their own ideas. When I first watched this movie as a young student in film school, 
it hardly resonated at all. It just seemed like a film about adult problems. Re-watch-
ing it in my mid-twenties was quite a different experience. I could now see the 
film as the unique artistic and cinematographic achievement that it is. I have 
watched it many times since, especially during Covid. Why? Because it shows that 
even the worst claustrophobia and family conflicts can find a happy ending. Just 
look at Bibi smiling.

Guido Mangold 

SZENEN EINER EHE 
BRD 1975

Offset

FILM
SCENER UR ETT ÄKTENSKAP

SE 1974
Regie | dir. Ingmar Bergman

Das Beziehungsdrama spiegelt die komplexen emotiona-
len Dynamiken einer langjährigen Partnerschaft wider, 
indem es verschiedene Stationen aus dem Leben eines 
Paares herausgreift. 

This drama examines the complex emotional dynamics in 
a long-standing partnership by looking at different stages 
of a couple’s life. 

Originalsprache: Englisch

Original language: English
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JASMIN TABATABAI

Die ROCKY HORROR PICTURE SHOW hat einen ganz besonderen 
Platz in meinem Leben – der Film, das Plakat und vor allem auch 
die Musik. Es fing damit an, dass ich den Film ganz lange nicht 
sehen durfte: Ich war zu jung, der Film zu verrucht und nicht 
jugendfrei. Meine beiden älteren Schwestern hatten ihn aber sehen 
dürfen und erzählten mir alles im Detail, untermalt von den Songs, 
die bei uns rauf und runter liefen. Bis heute kann ich den Sound-
track in- und auswendig. Ich stellte mir dann die Bilder dazu vor, was 
etwa Frank-N-Furter gerade macht oder wann Janet begrapscht 
wird. So hatte ich im Grunde eine Audioversion des Films, der mit 
den Bildern dazu in meiner Fantasie eine Größe und Wichtigkeit 
bekam. Das Plakat ist wahnsinnig konsequent und pur. Genial, dass 
das Motiv identisch ist mit dem Introbild des Films: Aus der 
Schwarzblende heraus erscheint ein Mund mit glänzend roten Lip-
pen, der das erste Lied singt. Das hat eine unglaubliche Sinnlich-
keit. Man weiß nicht, wer da singt, ob Mann oder Frau, man findet 
es einfach nur sexy – und in Sachen Transidentität ist das seiner 
Zeit weit voraus. Die rote Plakatschrift ist auch super, ein bisschen 
gruselig, wie da Blut runtertrieft. Das Einzige, was mich stört, ist 
die Zeile »a different set of jaws«. Das hat garantiert irgendein 
Marketingmensch verbrochen, der fand, man müsse ein Wortspiel 
machen mit JAWS, dem Blockbuster von Steven Spielberg, der 
damals in den Kinos lief. Ansonsten ist es das perfekte Filmplakat – 
einmal gesehen, vergisst du es nie!

ROCKY HORROR PICTURE SHOW holds a very special place in my heart: the film, 
the poster, and most of all the music. For a long time, I wasn’t allowed to see the 
film. I was too young, and the film was too out there and not suitable for children. 
But my two older sisters had been permitted to see it and told me everything in 
detail, accompanied by the songs that were on constant repeat in our home. Even 
today, I know the soundtrack by heart. I used to imagine what Frank-N-Furter 
would be doing in a certain moment or when Janet would be groped. So essentially, 
I had an audio version of the film, and with the images, it gained dimension and 
importance in my mind. The poster is incredibly direct and pure. I like that the motif 
is the same as the film’s opening image: a mouth emerges with glossy red lips from 
the black background and sings the first song. It’s incredibly sensual. You don’t 
know if a man or woman is singing, it’s just sexy – and it’s well ahead of its time in 
terms of trans identities. The red typeface is terrific too. The way the blood trickles 
down is a little gruesome. The one thing that annoys me is the line “a different set 
of jaws”. I’m certain some marketing guy thought it’d be really clever to reference 
JAWS, Steven Spielberg’s blockbuster movie, which was in cinemas at the time. 
Otherwise, it’s the perfect film poster. Once you see it, you’ll never forget it!

Tony Seininger

THE ROCKY HORROR  
PICTURE SHOW

USA 1975
Offset

FILM
THE ROCKY HORROR PICTURE SHOW

USA 1975
Regie | dir. Jim Sharman

Ein Liebespaar gerät in ein Schloss, das von allerlei Wesen 
unter der Herrschaft eines Transvestiten bevölkert ist. Der 
Pop-Klassiker spielt mit den Themen sexuelle Freiheit und 
Genderrollen sowie moralischen und geschmacklichen 
Konventionen der 1970er-Jahre.

A pair of lovers end up in a castle full of creatures under a 
transvestite’s command. This pop-culture classic plays with 
sexual liberation, gender roles, and 1970s conventions of 
morality and taste. 
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LIV LISA FRIES

Das kleine Fotoporträt einer alten Frau auf einem gezeichneten 
weiblichen jüngeren Körper zwischen dem vertikalen Schriftzug 
des Filmtitels und kleinen roten Schriftzügen hat mich interessiert. 
In welchem Verhältnis stehen die alte Frau und die junge Frau? 
Handelt es sich um eine Person oder zwei? Die Ästhetik und Anord-
nung mit dem Schwerpunkt auf der oberen Hälfte des Plakats und 
der entstehende Berg, auf dem der Körper liegt, die Brüste und die 
Vulva, die den Titel und die alte Frau einrahmen – ich finde, es ist 
eine außerordentliche Bildkomposition von Helmut Brade für den 
japanischen Film, der 1975 als bester fremdsprachiger Film für den 
Oscar nominiert worden war.

I was intrigued by the small portrait of an elderly woman placed above the figure 
of a younger woman, set between the vertical lettering of the film title and the 
small letters in red. What is the relationship between this old and young woman? 
Is this story about one person or two? The aesthetic and arrangement focuses 
on the emerging mountain on which the body lies in the upper half of the poster, 
while the breasts and vulva frame the title and the elderly woman. I think Helmut 
Brade’s composition is extraordinary. This Japanese film was nominated for an 
Oscar for Best Foreign Language Film in 1975.

Helmut Brade 

SANDAKAN, HAUS NR. 8
DDR 1977

Offset

FILM
サンダカン八番娼館 望郷 |  

SANDAKAN HACHIBAN SHŌKAN: BŌKYŌ
JP 1974

Regie | dir. Kei Kumai

Eine alte Frau von den Amakusa-Inseln erzählt einer jun-
gen Japanforscherin ihre Lebensgeschichte: Als Mädchen 
wurde sie im Ausland zur Prostitution gezwungen – und 
später dafür geächtet. Aus ihrer Perspektive gibt die 
schwer geprüfte Frau Einblicke iin das Japan der 1920er- 
und 1930er-Jahre.

An elderly woman from the Amakusa Islands tells her life 
story to a young Japanese researcher. As a girl, she was 
sent abroad and forced into prostitution, for which she was 
later ostracized. She looks back on her difficult life and 
offers insight into Japan in the 1920s and ‘30s. 
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GRAF HAUFEN

Natürlich lag es für mich nahe, das Plakat zu VIDEODROME zu 
wählen, weil auch mein Laden in Berlin-Kreuzberg so ähnlich heißt. 
Als ich 1984 die Videothek gegründet habe, war David Cronenbergs 
Sci-Fi-Thriller gerade im Vorjahr rausgekommen. Der Film hat mich 
wahnsinnig beeindruckt, damals wie heute. Er ist so vielschichtig: 
Es gibt kein klassisches Gut-gegen-böse-Motiv, sondern alle Cha-
raktere sind ambivalent, in ihren Aktionen genauso wie in ihren 
Passionen. VIDEODROME enthält auch eine spannende Medien-
kritik im Sinne Marshall McLuhans, die wiederum auch Teil der 
Philosophie des Ladens ist, nämlich sich über gewisse Grenzen 
hinwegzusetzen beziehungsweise der Zensur als Mittel der Mei-
nungsbildung mit Alternativen zu begegnen. Das Plakat verrät viel 
über den Film. Der blaue Streifen in der Mitte stößt mit seinen 
gerissenen Rändern unten und oben an rote »Schriftbänder« – im 
Englischen steht red tape ja für lästige Bürokratie. Im gerasterten 
Bildteil erkennt man den Fernseher, aus dem der Hauptcharakter 
quasi heraustritt. Und das ist ein zentrales Thema des Films: die 
Interaktion von Medien und Menschen. Was machen Medien – in 
diesem Falle TV und Video – mit Menschen? Die Frage kann man 
genauso übertragen auf TikTok und andere soziale Medien. Inso-
fern hat der Film mit dem, was er als Kritik anbringt, heute noch 
Relevanz. All das kommt im Plakat durchaus raus – im wahrsten 
Sinne des Wortes »raus«.

Naturally I wanted to choose a poster for VIDEODROME because that’s the name 
of my shop in the Berlin neighbourhood of Kreuzberg. David Cronenberg’s sci-fi 
thriller had just come out the year before I founded my videotheque in 1984. I was 
incredibly impressed by the film, then and now. It’s so complex. There’s no classic 
focus on good versus evil. All the characters are equally ambivalent, in their actions 
and their passions. VIDEODROME contains an exciting media critique in the sense 
of Marshall McLuhan that reflects my shop’s philosophy: basically, to defy certain 
censorship limits and to change opinions by offering alternatives. The poster tells 
you a lot about the film. The blue strip in the middle collides with the red lines of 
text and ripped edges at the top and bottom. After all, “red tape” is shorthand for 
tedious bureaucracy. The half-tone image indicates the TV that the main charac-
ter is basically stepping out of. And that’s a central theme of the film: the inter-
action between media and people. What does media – here, TV and video – do 
to people? The question can equally be applied to TikTok and other social media. 
Thus the film’s critique is still relevant today. All of this is conveyed in the poster.

VIDEODROME
USA 1983

Offset

FILM
VIDEODROME
USA, CAN 1983

Regie | dir. David Cronenberg

Ein TV-Programmdirektor stößt auf eine illegale gewalt-
pornografische Fernsehsendung, die Halluzinationen 
erzeugt. Daraufhin wird er in einen zerstörerischen Ring 
geheimer Manipulationen hineingezogen. Der Film bringt 
Medienkritik im Genrehybrid aus Science-Fiction, Horror 
und Thriller zum Ausdruck.

A TV executive stumbles upon an illegal channel showing 
violent porn. The channel induces hallucinations. He is drawn 
into a destructive ring of secret manipulations. The film 
offers a media critique in a hybrid genre mix of science fiction, 
horror, and thriller. 
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MARIA FUCHS

In OUT OF AFRICA, einem weltweiten Kinohit der 1980er-Jahre, 
geht es um koloniale Fantasien. Dieses deutsche Plakat war eine 
tolle Neuentdeckung für mich, denn es setzt das Thema des Films 
pointiert in ein grafisches Bild um: Das weiße Gesicht von Meryl 
Streep dominiert die Fläche, ihre Locken verschmelzen mit dem 
Wolkenmeer. Sind dort die Berge des Kilimandscharo? Die Roman-
tik eines Caspar David Friedrich? In dieser visualisierten Imagina-
tion fliegt Streep bereits über die kenianische Landschaft, wie 
dann in der berühmten dreiminütigen Flugszene mit »Wah-Wah-
Effekten« in John Barrys Vertonung. Mit der Überblendung wird 
aber auch die Frau selbst zur Natur – eine etwas klischeehafte 
Darstellung. Der viele Weißraum in der Plakatgestaltung deutet 
vielleicht an, dass Weiße die Akteur:innen sind, während Schwarze 
passive, stumme Statist:innenrollen einnehmen. »Ich hatte eine 
Farm in Afrika, am Fuße der Ngong-Berge«, sagt Streeps Off-
Stimme gleich zu Beginn. Wie die Frau zu der Farm kommt, weiß 
niemand so recht: In der kolonialen Logik ist die Eroberung einer 
»Heimat« in Afrika nur selbstverständlich. Die roten Lippen und 
der erotisierte Blick signalisieren eindringlich, dass es hier um Ver-
führung verschiedenster Art geht, denn schließlich handelt der 
Film auch von einer Liebesgeschichte. Im Sinne eines »Kinos der 
Attraktionen« gilt die Verführung nicht zuletzt den afrikanischen 
Landschaften selbst, die als Sehnsuchtsort ab den 1980er-Jahren 
für den Massentourismus erschlossen wurden.

OUT OF AFRICA, a worldwide hit of the 1980s, is about colonialist fantasies. This 
German poster was a great discovery for me. Meryl Streep’s white face dominates 
the surface as her curls become entangled with the sea of clouds, pointedly 
translating the film’s focus into a graphic image. Do the mountains of Kilimanjaro 
lie beyond of the romanticism of a Caspar David Friedrich? In this imagined visual, 
Streep flies over the Kenyan landscape, just as she does in the famous three-
minute flying scene accompanied by John Barry’s score with its “wah-wah” 
effects. But this blended portrayal in which the woman herself becomes one with 
nature is something of a cliché. The amount of white space in the poster design 
is perhaps indicative of the fact that, in the film, the main characters are white, 
while the supporting Black roles are played by passive, silent extras. “I had a farm 
in Africa, at the foot of the Ngong Mountains”, Streep’s voiceover states at the 
start. Yet no one really knows how she acquires this farm: following settler logic, 
usurping a “home” in Africa is something taken for granted. Her red lips and eroti-
cized gaze instantly signal that this is a film about seduction of the most diverse 
kind. It is a love story, after all. In keeping with a “cinema of attractions”, desire is 
particularly focused on the African landscapes, which were opened up to mass 
tourism in the 1980s and became a site of longing.

JENSEITS VON AFRIKA
DDR 1987 

Offset

FILM
OUT OF AFRICA

USA 1985
Regie | dir. Sydney Pollack

Die dänische Schriftstellerin Karen Blixen führt in den 
1910er-Jahren eine Kaffeeplantage im britisch kolonisier-
ten Kenia. Ihre Ehe ist dysfunktional, ihre Liebesbeziehung 
zu einem englischen Großwildjäger endet tragisch. Den-
noch lebt sie ihren Traum einer Existenz fernab westlicher 
Zivilisation. 

Danish writer Karen Blixen runs a coffee plantation in the 
British colony of Kenya in the 1910s. Her marriage is dys-
functional, and her love affair with an English big-game 
hunter ends tragically. Nevertheless, she lives out her 
dream of an existence far from Western civilization.
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ELLA LEE

Den Film FEAR AND LOATHING IN LAS VEGAS, eigentlich empfoh-
len ab 16, habe ich (aus Versehen!) etwas zu früh gesehen – ver-
mutlich hat er auch deswegen einen so starken Eindruck hinter-
lassen. Ich erinnere mich, dass ich anfangs dachte: »Ach, das sieht 
ja lustig aus, so schön bunt!« Das leicht Traumatische kam erst 
später. Auf dem Plakat ist der Hauptcharakter zu sehen, gespielt 
von Johnny Depp, mit total verzerrtem Kopf. Das bezieht sich auf 
diesen schlechten Drogentrip, den er eigentlich den ganzen Film 
über hat. Die riesigen Brillengläser, der verzerrte Hals und die 
gekrakelte Schrift – das ist wirklich alles sehr bad trip-mäßig. Mit 
den großen spiegelnden Augen sieht Depp aus wie eine Fliege. Das 
finde ich sehr passend zum Film, denn das Bild beschreibt in seiner 
Essenz, worum es geht. Für mich war das Ganze wie so eine Anti-
Drogen-Werbung: »Don’t do drugs, kids!« FEAR AND LOATHING 
verbinde ich vor allem mit einem vagen Gefühl von Verwirrtheit, 
gemischt mit Albtraum. Ich glaube, damit spielt der Film auch visu-
ell ganz stark. Durch die ganzen Verzerrungen taucht man total in 
die Wahrnehmung des Hauptcharakters ein, geht fast mit ihm auf 
den Trip. In einer Szene nimmt er Acid und sein Kopf wird zu einem 
Reptil, dann wachsen die Teppiche zu Wänden an und er kämpft 
sich durch enge Menschenmassen – das fand ich sehr eindrucks-
voll. Und die Zeile »My blood is too thick for Nevada«, die ist auch 
hängen geblieben.

FEAR AND LOATHING IN LAS VEGAS is recommended for audiences over sixteen, 
but I (accidentally!) saw it a little too early. That’s probably why it made such an 
impression on me. I remember thinking at first, “Oh, that looks so funny, so nice 
and colourful.” The somewhat traumatic part came later. The poster shows the 
main character (played by Johnny Depp) with a distorted head. This references a 
bad drug trip that spans the entire movie. His massive shades, distorted neck, and 
the shaky writing all smack of a bad trip. Depp looks like a fly with his large, mir-
rored eyes. This is all very fitting for the film because the image captures its 
essence, what it’s all about. For me, the whole thing was something of an anti-drug 
ad: “Don’t do drugs, kids!” What I mostly associate with FEAR AND LOATHING is 
a vague sense of confusion cut with nightmare. I think the whole film’s visuals 
heavily play with this idea. All the distortions completely immerse you in the main 
character’s world. It’s almost like you’re tripping with him. In one scene, he takes 
acid and grows a reptilian head. Then the rugs turn into walls, and he fights his 
way through a dense crowd. I found that very striking. And I’ll always remember 
the line “My blood is too thick for Nevada”.

Evan Wright, Peter Mountain (Foto) 
Ralph Steadman (Illustration) 

FEAR AND LOATHING  
IN LAS VEGAS

DE 1998
Offset

FILM
FEAR AND LOATHING IN LAS VEGAS

USA 1998
Regie | dir. Terry Gilliam

Ein Journalist und sein Anwalt unternehmen einen Road-
trip nach Las Vegas, um dort von einem Autorennen zu 
berichten. Durch den anhaltenden Drogenkonsum der 
beiden wird die Reise zu einem exzessiven und selbstzer-
störerischen Trip, der in surrealen Filmszenen auch ein 
Abgesang auf die 1970er-Jahre ist. 

A journalist and his lawyer take a road trip to Las Vegas to 
report on a car race. Their constant drug consumption 
turns the trip into one of excess and self-destruction. The 
surreal film scenes are a swan song to the 1970s.
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KIDA KHODR RAMADAN

GEGEN DIE WAND ist für mich verbunden mit der ersten Berlinale, 
die ich wahrgenommen habe. Der Film war echt ’ne Wucht – ganz 
großes Tennis, mit Wahnsinns-Schauspieler:innen: Sibel Kekilli, die 
hier zum ersten Mal gespielt hat, aber mit was für einem Gefühl, 
und Birol Ünel, den ich kannte und für seine Schauspielerei total 
bewunderte. Es ist einer der besten Filme, die wir je im deutschen 
Kino und Fernsehen hatten. Auch das Plakat ist einfach genial: 
Unter dem Titel in fetten Buchstaben die große Geste von Ünel, 
der seine Arme nach oben reckt, wie auf der Suche nach Freiheit, 
dazu der starke Ausdruck von Kekillis Gesicht. Wenn ich an so einem 
Plakat vorbeilaufe, muss ich doch stehen bleiben! Es gibt einen 
riesigen Impuls, den Film anzusehen. Und wer ihn dann gesehen 
hat, denkt: »Danke, liebe Litfaßsäule!« Ich bin in Kreuzberg groß 
geworden, da gab es zwei Kinos: das Eiszeit und das Moviemento. 
Als Kind bin ich immer am Moviemento vorbeigekommen und habe 
mir die Filmplakate im Aushang angesehen, Werbung für interna-
tionale Filme aller Art. Damals wusste ich noch nichts über Genres, 
Regie oder Filmmusik, ich habe mir bloß die Menschen angeguckt, 
mich von schönen Bildern inspirieren lassen und geträumt, dass 
auch meine Plakate mal da hängen würden. Und irgendwann war 
es dann so! Es ist traurig, dass mein Blick heute so beeinflusst ist 
von zu viel Wissen über die Filmbranche. Eigentlich sollte man ein-
fach Plakat und Titel vertrauen, in den Film reingehen und sich die 
Kunst der Filmemacher:innen anschauen, sich ihre Vision erzählen 
lassen – egal, ob sie eine große Vita haben oder nicht.

I associate GEGEN DIE WAND (HEAD ON) with my first Berlinale. The film blew 
me away with its incredible actors. It was Sibel Kekilli’s first role, but she showed 
such sensitivity. I already knew and idolized Birol Ünel. It’s one of the best films to 
come out of German cinema and TV. The poster is great. Under the title’s bold 
letters, you see Ünel’s grand gesture, stretching his arms overhead as if reaching 
for freedom, seen against Kekilli’s powerful expression. It stopped me in my tracks. 
I had such a strong desire to watch the movie. And after I’d seen it, I thought: 
“Thank you, lovely ad!” I grew up in Kreuzberg, with two cinemas: Eiszeit and Mov-
iemento. I always walked past Moviemento and looked at the posters advertising 
all kinds of foreign films. Back then I didn’t know anything about genres, directors, 
or soundtracks. I simply looked at the people and felt inspired by the beautiful 
images, dreaming that one day my poster would hang there too. And at some 
point, that actually happened! It’s sad that my gaze is now filtered through 
everything else I know about the film industry. Really, you ought to be able to trust 
the poster and the title, go see the movie, and experience the filmmaker’s art, 
letting them express their vision – regardless of whether they have an impressive 
track record or not. 

Andreas Thiel, Kerstin Stelter (Foto)

GEGEN DIE WAND
DE 2004

Offset

FILM
GEGEN DIE WAND

DE 2004
Regie | dir. Fatih Akin

Um ein selbstbestimmtes Leben außerhalb ihrer traditio-
nellen Familie führen zu können, geht eine Frau eine 
Scheinehe mit einem Fremden ein, die tragisch endet. 
Jahre später sehen sich beide in Istanbul wieder. Der Film 
befasst sich mit den Themen Identität und Selbstfindung 
im Zusammenhang mit deutsch-türkischer Migration.

A woman enters a marriage of convenience with a stranger 
so she can live her life independent of her traditional family. 
It ends badly, and years later, they meet again in Istanbul. 
The film examines questions of Turkish-German identity 
and self-discovery. 
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NATALIE MACMAHON

Knalliges Himmelblau und kräftiges Pink, ein weiß geschminktes 
und ein rosafarbenes Gesicht, und zwei Figuren, die praktisch von 
der Seite kommen – alles an der Bildkomposition dieses Plakats ist 
visuell ungewöhnlich und stark. Sie spielt mit Kontrasten, bei den 
Farben ebenso wie bei den Protagonist:innen: Einen alternden 
deutschen Mann und eine junge japanische Butoh-Tänzerin bringt 
man erstmal nicht unbedingt zusammen. Die beiden liegen neben-
einander, eingewickelt in eine dieser typischen blauen Plastikpla-
nen, quasi der künstliche Gegensatz zur Natur der Kirschblüten aus 
dem Titel. Das hat etwas Kurioses und macht neugierig: Ja, wie sind 
die denn da gelandet? Als ich das zum ersten Mal sah, hatte ich ein 
Schmetterlingsmotiv im Kopf: Jeder ist wie in seinem eigenen 
Kokon, muss sich aber trotzdem mit anderen verbinden, um frei zu 
sein, sich zu entfalten, muss ein bisschen Angst überwinden, um 
wieder zu leben. Tatsächlich ist das Plakatmotiv aus einer Szene 
im Film, in der sich die Frau in die Plane einrollt, nachdem der trau-
rige Mann ihr erklärt hat, wie seine gerade verstorbene Frau immer 
Kohlrouladen machte. Und er macht es ihr dann nach. Das ist wun-
derbar melancholisch und komisch in einem.

Electric blue and dark pink. A ruddy face and a face painted white. Two figures 
emerge horizontally from the side. Everything about this poster design is unusual 
and powerful. It plays with contrasting colours and people. You don’t necessarily 
expect to see an aging German man and a young female Japanese Butoh dancer 
together. The two are lying wrapped in one of those plastic tarps, the artificial 
opposite of the cherry blossoms referenced in the title. It’s odd and it makes you 
curious. Where are we, anyway? When I first saw it, I thought of butterflies. Each 
figure is in their own cocoon but has to find a connection to the other in order to 
be free and emerge, to overcome fear and live again. As it happens, the image is 
from a scene in which the woman rolls a tarp around herself after the man in 
mourning has explained how his recently deceased wife would make cabbage 
rolls. And he imitates her. It’s beautifully comical and poignant at once. 

Katja Clos

KIRSCHBLÜTEN – HANAMI
DE 2008

Digitaldruck | digital print

FILM
KIRSCHBLÜTEN – HANAMI 

DE 2008 
Regie | dir. Doris Dörrie

Auf einer Reise nach Japan, dem nie erreichten Wunsch-
ziel seiner verstorbenen Frau, findet ein bayerischer 
Beamter zu sich selbst. Der Film handelt von Tod und 
Trauer, aber auch von menschlicher Verbindung über 
Kulturen und Generationen hinweg.

A Bavarian civil servant travels to Japan, a place his 
deceased wife always longed to visit. The film depicts 
death and mourning as well as human connections that 
transcend cultures and generations. 
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CARLO CHATRIAN

Plakate wirken heutzutage wie Relikte aus einer anderen Zeit. Sie 
lassen mich an meine Kindheit zurückdenken. Früher durfte man 
als Kind nicht allein ins Kino gehen. Doch in den Schaufenstern 
hingen die Plakate: bunte Verheißungen fantastischer Geschich-
ten. Manche Filme konnte man sich mit den Eltern ansehen, andere 
blieben verboten. Seitdem sind Filmplakate für mich ein Objekt der 
Begierde – denn wenn etwas verboten ist, wird das Verlangen 
bekanntlich stärker. In jenen Jahrzehnten gab es in Europa eine 
spezielle grafische Schule, ein Handwerk der Plakatherstellung. 
Manche Plakate erzählten durch die besondere Gestaltung eine 
ganz andere Geschichte als der Film, manche spielten mit dem 
Titel, manche waren wie Gemälde. Anhand der Plakate begann ich, 
mir Geschichten auszudenken. Ich kann also sagen, dass meine 
Liebe zum Kino vielleicht eher damit als mit bewegten Bildern 
angefangen hat. Ich habe PINA im Jahr 2011 bei den Berliner Film-
festspielen gesehen, mit perfektem 3-D-Bild und Surround-Sound 
auf der großen Leinwand im Berlinale Palast. Wim Wenders hatte 
so eine überraschende, wenn nicht offenbarende Art, mit den tan-
zenden Körpern im Raum zu arbeiten und die Zuschauer:innen 
buchstäblich in die Szenen hineinzuziehen. Ich erinnere mich an 
ein schwebendes Gefühl während des gesamten Films, das Gefühl, 
dass ein realer Körper in einem realen Raum schwebt. Das fängt 
das fotografische Bild auf dem Plakat – eine helle Figur, die im 
dunklen Raum schwebt – perfekt ein.

In today’s digital world, film posters seem a little like relics from the past. So it feels 
natural to go back to my childhood. As a child, you were not allowed to enter a 
cinema alone, but you could walk past it. There in the street windows were the 
posters: colourful promises of fantastical stories. Some films you could hope to 
watch with your parents, while others remained forbidden. Ever since then, film 
posters have stood for an object of desire – because, as we all know, when some-
thing is prohibited, our desire is heightened. In those decades, there was a special 
graphic design tradition in Europe, a craft to making posters. Some told quite a 
different story from the film, some played with the title, and others resembled 
paintings. Through the posters, I started imagining stories. It’s perhaps more 
accurate to say that my love for cinema actually started with still images rather 
than moving ones. I watched PINA during the Berlin Film Festival in 2011, with crisp 
3D visuals and surround sound on the big screen at the Berlinale Palast. Wim 
Wenders had this surprising, even revelatory way of working with dancing bodies 
in space, literally pulling viewers into the setting with them. I remember a floating 
feeling throughout the film, a sense of a real body floating in a real space. The 
photographic image on the poster showing a bright figure hovering in dark space 
captures this perfectly.

Propaganda B

PINA
DE 2011
Offset

FILM
PINA

DE 2011
Regie | dir. Wim Wenders

Der Film ist eine dokumentarische Hommage an die Cho-
reografin und Ballettdirektorin Pina Bausch. Gedreht in 
3-D-Technik kombiniert er die Tanzperformances ihres 
Wuppertaler Ensembles mit persönlichen Interviews. 

This 3D documentary is an homage to choreographer and 
artistic director Pina Bausch. It interweaves her Wuppertal 
troupe’s dance performances with intimate interviews. 

Originalsprache: Englisch

Original language: English
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THEA EHRE

BLAU IST EINE WARME FARBE war einer der ersten Filme mit 
queeren Inhalten, die ich in meinen Teeniejahren gesehen habe. Er 
kam 2013 raus und war 2014 in Oberösterreich in den Kinos. Plötz-
lich war da so ein ganz anderer Film, eine Arthouse-Produktion, 
was damals eine Entdeckung für mich war. Ich fand, dass die 
Hauptdarstellerinnen, Léa Seydoux und Adèle Exarchopoulos, 
darin unglaublich gut spielen. Definitiv ist das einer der Filme, die 
mein Interesse an der schauspielerischen Arbeit geweckt haben. 
Allerdings darf man nicht vergessen, dass dem Regisseur von 
Frauen in seinem Arbeitsumfeld auch Missbrauch seiner Position 
vorgeworfen wurde. Dass es ein Film über eine lesbische Liebe ist, 
kann man am Plakat erkennen. Obwohl ich heute beim Sprechen 
darüber die Schwerpunkte anders setzen würde: Klar geht es 
um das Lesbische, aber das eigentliche Thema des Films ist eine 
extrem authentische Liebesgeschichte. Egal, welche Sexualität 
man hat, man geht bei der Erzählung mit und sympathisiert mit 
den beiden. Das Plakat drückt die Spannung aus, die sich im Film 
zwischen den Liebenden aufbaut, und zeigt ihre unterschiedlichen 
Charaktere. Eine Person wirkt fordernd, die andere entspannter, 
vielleicht erfahrener. Ihr Mund ist offen – eine Momentaufnahme, 
aus der ein Gespräch entstehen könnte, oder halt ein Kuss. Die 
Stimmung im Bild ist einfach total magnetisch!

BLUE IS THE WARMEST COLOR was the first queer film I saw as a teenager. It 
was released in 2013 and in cinemas in Upper Austria in 2014. Suddenly I encoun-
tered a completely different kind of film, an arthouse production, which was new 
for me back then. I thought the leads, Léa Seydoux und Adèle Exarchopoulos, were 
incredibly talented. It’s definitely one of the first films that awakened my interest 
in working as an actor. But we can’t forget that women have accused the director 
of abusing his position. The poster shows that the film is about lesbian love. But 
these days I would place the emphasis elsewhere when talking about it. Of course 
it’s about lesbianism, but the film’s real topic is an incredibly authentic love story. 
The story carries you away regardless of your sexuality and you sympathize with 
the couple. The poster expresses the tension between the lovers that mounts 
over the course of the film, revealing their different characters. One of them 
seems more demanding, and the other is more relaxed, perhaps more experi-
enced. Her mouth is open and this snapshot could be the start of a conversation, 
or a kiss. The mood you see is completely magnetic. 

Karine Savard

BLUE IS THE  
WARMEST COLOR

CAN 2013
Offset

FILM
LA VIE D’ADÈLE
FR, BE, ESP 2013

Regie | dir. Abdellatif Kechiche

Eine französische Schülerin aus einfachen Verhältnissen 
verliebt sich in eine Kunststudentin mit blau gefärbten 
Haaren. Sie werden ein Paar, ziehen zusammen und erleben 
eine intensive Beziehung mit Höhen und Tiefen. Der intime 
Film ist die Adaption einer 2010 erschienenen Graphic 
Novel von Jul Maroh.

A French student from a humble background falls in love 
with an art student whose hair is dyed blue. They become 
a couple, move in together, and have an intense relationship 
with highs and lows. This intimate film is an adaptation of 
a graphic novel by Jul Maroh published in 2010. 
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ALBRECHT SCHUCH

THE LOBSTER von Giorgos Lanthimos war damals die absolute 
Offenbarung – der Film ist definitiv unter meinen Top Three. Das 
hat viel mit den Spieler:innen zu tun und mit der großartigen Erzähl-
struktur, in der das Absurde und das Tragische eine seltsame 
Komik entfalten, aber auch eine Düsterheit in sich tragen. Der Film 
ist einfach ein großer Wurf, von vorn bis hinten mit allen Gewerken 
orchestriert, bis hin zum Plakat ist alles aus einem Guss. Es gibt 
selten den Moment, in dem ich vor einem Kinoplakat stehe und 
denke, dass der Kern des Films so sehr – im wahrsten Sinne des 
Wortes – umarmt, so getroffen wird wie in diesem Bild. Ich finde 
das Motiv so fein poetisch, so sehnsuchtsvoll. Die Bildsprache ist 
reduziert und klar, sie erzählt mir ganz viel mit ganz wenig: Es geht 
um zwei Menschen, die sich ent-lieben sollen, sich nicht lieben dür-
fen. Es geht um Leere und Sehnsucht, aber auch um Zuneigung, 
Liebe, Geborgenheit – alles Begriffe, die den Kern unseres Daseins 
berühren. Spannend finde ich, wie durch die Weglassung der einen 
Person im Bild mit meiner Reaktion darauf viel mehr passiert. Ich 
konzentriere mich auf die Hände, die für Tasten, Fühlen, Erspüren 
stehen. Ich kann mich selbst in die Lücke hineinprojizieren oder 
draußen bleiben. So erweitert sich durch die Leerstellen die Band-
breite des Fühlbaren.

Back then, Giorgos Lanthimos’s THE LOBSTER was an absolute revelation. It’s 
definitely one of my top three favourite films, thanks to the actors and the incred-
ible narrative structure. Absurd and tragic events combine to create a uniquely 
dark comedy. Simply put, the film is a masterpiece, intricately made and utterly 
cohesive, right down to the film poster. I don’t often stand before a poster think-
ing that it has so completely and aptly embraced – quite literally! – the film’s soul. 
This image is so delicately poetic and full of desire. The visual language is simple 
and clear. It conveys a great deal with very little: it’s about two people who are 
meant to fall out of love, who aren’t allowed to be in love. It’s about emptiness and 
desire, but also attraction, love, and security – all terms that touch the core of our 
existence. I think it’s exciting to observe how I react to the omission of a figure in 
the image. I focus on the hands, which represent groping, feeling, and sensing. I 
can project myself into the void or choose to remain outside it. The negative space 
expands the range of what is tangible.

Vasilis Marmatakis

THE LOBSTER
GR 2015 
Offset

FILM
THE LOBSTER

GR 2015
Regie | dir. Giorgos Lanthimos

Die Gesellschaft besteht nur noch aus Paaren. Alleinste-
hende werden in einem Hotel untergebracht, in dem sie 
45 Tage Zeit haben, einen Partner oder eine Partnerin zu 
finden, sonst werden sie in Tiere verwandelt. Als dem Pro-
tagonisten die Flucht gelingt, stößt er auf eine Gegenge-
sellschaft, die sich im Wald versteckt hält.

This society is comprised solely of couples. Singles are sent 
to a hotel where they have 45 days to find a partner. If they 
fail, they are turned into an animal. When the film’s main 
character manages to escape, he discovers a parallel soci-
ety hiding in the woods. 
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CHRISTIAN BRÄUER

TONI ERDMANN habe ich bei der Premiere gesehen, das war ein 
unglaubliches Ereignis. Ein deutscher Film im Wettbewerb von 
Cannes kommt ja nicht so oft vor – und dann begeisterte die Vor-
führung alle, es gab mehrfach Szenenapplaus und am Ende mehr 
als zehn Minuten Standing Ovations. Der Film ist in so vielerlei Hin-
sicht einzigartig! Er spielt mit Emotionen, durchleuchtet eine Vater-
Tochter-Beziehung, thematisiert Fremdschämen, ist gleichzeitig 
Tragödie und Komödie. Im Plakat zum Film fließt auch alles inein-
ander: Jede Menge schwarzer und heller Haare (ein bisschen wie 
»King Kong und die weiße Frau«), Figuren von vorn und von hinten, 
tief emotionale Gesten. Üblicherweise nutzen Filmplakate Close-
ups, die ganz auf die Stars abzielen. Hier gibt es gar kein Gesicht, 
stattdessen ist alles bis ins Unkenntliche miteinander verwoben. 
Wer ist überhaupt dieser Toni Erdmann? Sandra Hüller, die Haupt-
darstellerin, wird fast verschluckt in der haarigen Masse des Vater-
Monsters, das sie schützend umarmt. Mit dieser Schlüsselszene 
bringt das Plakat den Film wunderbar auf den Punkt. Auch dessen 
Witz, sein Reichtum an skurrilen Momenten, wird darin angedeu-
tet. Es ist eine beeindruckende Leistung des Grafikdesigns, so neu-
gierig zu machen auf ein Kinoerlebnis.

The premiere of TONI ERDMANN was an incredible experience. You don’t often 
see a German film in competition at Cannes Film Festival. Everyone there was so 
enthusiastic: there was applause during several scenes, finishing with a standing 
ovation lasting over ten minutes. The film is unique in so many ways. It plays with 
emotions, illuminates a father-daughter relationship, shares the sense of feeling 
embarrassed on someone else’s behalf, and is equal parts tragedy and comedy.  
Everything comes together in the film poster. There’s black and blonde hair (a little 
like King Kong), figures seen from the front and from behind, and deeply emotional 
gestures. Usually, posters use close-ups that focus on the stars. You can’t make 
out a single face here. Instead, everything is indistinguishably interwoven. Who is 
Toni Erdmann anyway? The female lead, Sandra Hüller, is almost swallowed up in 
the hairy embrace of her monstrous, protective father. This key scene boils the 
film down to its essence. Even its humour and bountiful cringeworthy moments 
come across. You have to admire graphic design that can make people so eager 
to see a movie.

Propaganda B

TONI ERDMANN
DE 2016
Offset

FILM
TONI ERDMANN

DE 2016
Regie | dir. Maren Ade

Ein Aachener Vater versucht, das Leben seiner karriere-
orientierten Tochter zu verstehen, die in Bukarest als 
Unternehmensberaterin arbeitet. Mithilfe seines Alter 
Ego, Toni Erdmann, wirft er auf tragikomische Weise die 
Frage auf, was im Leben wichtig ist.

A father in Aachen is trying to understand the life of his 
career-driven daughter, who works as a management 
consultant in Bucharest. In a tragicomic manner, he and his 
alter ego Toni Erdmann pose the question of what is 
important in life. 
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LEMOHANG MOSESE

Wenn ich einen Film anschaue, ist mir oft sehr bewusst, dass ich 
es mit einem Kunstwerk zu tun habe. Als ich zum ersten Mal das 
Filmplakat von MOONLIGHT sah, mit den farbigen Dreiecken über 
dem Gesicht der Hauptfigur, kam es mir vor wie das Bild einer Zeit-
maschine oder einer Uhr. Ich war schon immer besessen von der 
Vorstellung der Zeit – dem eisernen Rad, das sich immer weiter-
dreht, vollkommen gleichgültig gegenüber unserer menschlichen 
Existenz. Man wird geboren, durchläuft seine Irrungen und Wirrun-
gen, wird erwachsen. In jeder Phase des Lebens erlebt man neue 
Turbulenzen und Triumphe. Man wird noch ein bisschen älter, die 
Schwerkraft übernimmt die Macht, und dann stirbt man. Das ist 
das Wesen des Lebens, das Rad der Zeit. Die drei Farben auf dem 
Plakat stehen auch für die drei Phasen, die dieser Mensch auf seiner 
Reise vom Jungen zum Erwachsenen durchlebt. Er erfährt Heraus-
forderungen und Hässlichkeit, aber auch Liebe und Schönheit. Es 
gibt eine Szene im Film, in der der Protagonist und sein Freund im 
Meer baden. In der vom Mond erhellten Nacht leuchtet ihre Haut 
fast bläulich. Einer von ihnen sagt: »Ja, du wirst die Schwarzen 
immer und überall finden.« Für mich war das der schönste Moment, 
in dem dieser Junge weiß, dass er nie allein sein wird. Dafür steht 
einer der Blautöne: für die Schönheit des Lebens, mit Hoffnungen 
und Träumen. Es gibt auch eine sehr dunkle Seite des Films, die sich 
in dem anderen Blauton wiederfindet. So interpretiere ich dieses 
Plakat: als verschiedene Schattierungen des Lebens.

When I watch a movie, I often get a strong sense of it being a work of art. When 
I first saw the poster for MOONLIGHT, with its coloured triangles over the main 
character’s face, it struck me as the image of a time machine or a clock. I have 
always been obsessed with the idea of time, the iron wheel that is forever 
marching, quite indifferent to our existence as human beings. You are born, you 
go through your trials and tribulations, your coming of age. You become a bit of 
an adult, again enduring tribulations or triumphs in life. You get a bit older still, 
gravity takes over, and then you die. That is the essence of life, the wheel of time.  
The coloured triangles in the poster also show that there are three characters in 
one person’s journey. Going from boy to adult, he experiences adversity and ugli-
ness but also love and beauty. There is a scene in the film where he and his friend 
are in water. In the sea at night, with the moon shining above, their skin glows, 
almost blueish. One of them says: “There are Black people everywhere.” For me, 
that was the most beautiful moment, when this young boy knew he would never 
be alone. This is one of the shades of blue: the beauty of life, with hopes and 
dreams. Then there is also a very dark side of the film, which is another shade. 
That is how I interpret this poster: as the different shades of life.

Steve Reeves | InSync PLUS

MOONLIGHT
USA 2017

Offset

FILM
MOONLIGHT

USA 2016
Regie | dir. Barry Jenkins

Das Leben eines jungen homosexuellen US-Amerikaners 
wird in drei Phasen von der Kindheit bis ins Erwachsenen-
alter erzählt. Die Geschichte basiert auf dem autobio-
grafisch geprägten, unveröffentlichten Text »In Moonlight 
Black Boys Look Blue« von Tarell Alvin McCraney.

A young homosexual American’s life is told in three phases 
spanning childhood and adulthood. The story is based on 
an unpublished autobiographical manuscript by Tarell Alvin 
McCraney, titled ‘In Moonlight Black Boys Look Blue’.

Originalsprache: Englisch

Original language: English
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MAXIMILIAN MUNDT

Meine Wahl von THE INNOCENTS war komplett unvoreingenom-
men: Ich kannte weder das Plakat noch den Film. Das Plakat ist mir 
ins Auge gestochen, weil ich auf surreale, abgefahrene Geschich-
ten mit leicht morbidem Hang stehe – und exakt das verspricht mir 
das Bild in seiner Mischung aus Dunkelheit und Verspielt-Kindli-
chem auf den ersten Blick. Ich bin ein großer Fan davon, wenn bei 
Filmplakaten konzeptionell gearbeitet wird, also nicht mit Stills aus 
den Filmen, sondern mit eigens geschaffenen Visuals. Diese Szene 
hier ist mutig und clever konzipiert. Die Schaukel, die gegen die 
Physik arbeitet, macht sofort klar, dass man es im Film mit über-
natürlichen Kräften zu tun hat. Dass es dunkle Kräfte sind, wird 
durch die Farben angedeutet, die ich in ihrer Tonalität wahnsinnig 
stimmig finde. Die kopfüber gestellte Schaukel hat schon fast 
etwas von einem Galgen, was mich denken lässt, dass es im Film 
um Tod geht, vielleicht um Horror oder Thriller – genau mein 
Geschmack! Dass die Entscheidung auf ein Plakat mit fotografi-
schem Motiv fiel, hat sicher auch mit meiner eigenen Arbeit als 
Fotograf zu tun. Angefangen habe ich mal mit Fotocollagen und 
Verfremdungen, in denen ich versucht habe, fantastische Welten 
ins Hier und Jetzt zu bringen. Auch in Filmen liebe ich es, in Welten 
entführt zu werden, die nicht der Realität entsprechen. Es gibt also 
viele Gründe dafür, dass mich das Plakat zu THE INNOCENTS so 
sehr angesprochen hat.

I chose THE INNOCENTS completely spontaneously: I neither knew the poster nor 
the film. The poster instantly struck me because I love surreal, bizarre stories with 
a lightly morbid twist. That’s exactly what this image promises, thanks to its mixture 
of darkness and whimsical childishness. I’m a big fan of conceptual film posters 
that use original visuals rather than stills from the movie. This scene is both bold 
and clever. The swing is moving in defiance of the laws of physics, making it 
immediately clear that the film is about supernatural powers. The fact that these 
are dark powers is suggested by the colours, which harmonize beautifully. The 
upended picture of the swing evokes a gallows, which makes me suspect the film 
is about death, maybe a horror or a thriller. Right up my alley! The fact that I work 
as a photographer certainly played a role in my choosing a film poster with a 
photograph. I began my work by experimenting with photocollages and appropri-
ations in which I tried creating fantastical worlds in the here and now. And I love 
films that sweep me away to worlds that don’t conform to norms. So there are 
many reasons why the poster for THE INNOCENTS appealed to me so much.

Intermission Film

THE INNOCENTS
GB 2021

Digitaldruck | digital Print

FILM
DE USKYLDIGE

NOR, SE, DK, GB 2021
Regie | dir. Eskil Vogt

Als ein Mädchen mit seinen Eltern und der autistischen 
Schwester in eine Plattenbausiedlung zieht, geschehen 
unheimliche Dinge: Hier leben Kinder mit besonderen 
Fähigkeiten. Ihre Kräfte verstricken sie in ein emotionales 
Wirrwarr zwischen Freundschaft, Angst und Feindseligkeit.

When a girl moves into a high-rise with her parents and 
autistic sister, strange things start to happen. The building 
is inhabited by children with special powers. Her abilities 
embroil her in an emotional tumult of friendship, fear, and 
hostility. 




