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SYNOPSIS 
 
FR 
 
Quatre jeunes filles à quatre époques différentes. Alma, Erika, Angelika et Lenka passent leur 
adolescence dans la même ferme, au nord de l'Allemagne. Alors que la maison se transforme 
au fil du siècle, les échos du passé résonnent entre ses murs. Malgré les années qui les 
séparent, leurs vies semblent se répondre. 
 
 
NL 
 
Vier jonge meisjes in vier verschillende tijdperken. Alma, Erika, Angelika en Lenka brengen 
hun tienerjaren door op dezelfde boerderij in het noorden van Duitsland. Terwijl het huis in de 
loop van de eeuw verandert, weerklinken de echo's van het verleden tussen de muren. 
Ondanks de jaren die hen scheiden, lijken hun levens op elkaar te reageren. 
 
 
EN 
 
Four girls, Alma, Erika, Angelika, and Lenka, each spend their youth on the same farm in 
northern Germany. As the home evolves over a century, echoes of the past linger in its walls. 
Though separated by time, their lives begin to mirror each other. 
 
 
 
 
 
 
 
 
 
 
 
 
 
 
 
 
 
 
 
  



   

ENTRETIEN AVEC MASCHA SCHILINSKI 
 

Votre nouveau film LES ÉCHOS DU PASSÉ suit quatre personnages féminins à 
travers une période de cent ans, avec un casting important dans chaque épisode. 
Comment avez-vous abordé ce défi en tant que scénariste ?  

J’ai développé le film avec ma coscénariste Louise Peter. Nous avons passé un été 
dans la ferme de l’Altmark où se déroule LES ÉCHOS DU PASSÉ. À l’origine, nous 
souhaitions chacune écrire une histoire distincte. Mais en discutant, souvent le soir, 
parfois en buvant du vin, nous avons commencé à nous interroger : qui avait vécu ici 
? Quelles vies avaient traversé ces murs ? Rapidement, il est apparu que toute 
tentative de construire un récit structuré, un "plot", échouait. C’était comme si le lieu 
lui-même résistait à une narration classique. 
J’ai alors commencé à écrire des images, des fragments de scènes, des sensations. 
Nous avons ensuite cherché comment relier ces éléments épars, et c’est ainsi que nos 
personnages ont vu le jour. La ferme, restée vide pendant 50 ans, nous permettait 
presque de "traverser" le passé. Il était encore possible de voir l’endroit exact où un 
fermier avait posé sa cuillère pour la dernière fois. Tout semblait suspendu. Puis, nous 
avons découvert une vieille photographie représentant trois femmes debout dans la 
ferme, fixant l’objectif. Nous nous sommes senties interpellées, comme si elles 
brisaient le quatrième mur. Ce moment nous a profondément marquées : l’atmosphère 
du film s’est alors imposée à nous. 
 
Nous voulions explorer la simultanéité des temporalités – ce moment où, dans un même lieu, 
une personne vit une expérience banale tandis qu’une autre traverse quelque chose 
d’essentiel, d’existentiel.  
 
Au fil de nos recherches, nous avons été frappées par l'absence de point de vue féminin dans 
les archives historiques. Quelques récits d’enfance faisaient parfois mention de choses 
étonnantes, comme cette idée que les servantes devaient être choisies de manière à ne pas 
représenter de danger pour les hommes. Il y avait beaucoup de silences, de zones d’ombre, 
d’éléments relégués en notes marginales.  
 
C’est précisément dans ces blancs que nous avons cherché à faire émerger des vérités, à 
travers nos personnages. 
 
L’un des thèmes centraux du film est la violence – physique et psychologique –
souvent exercée contre les femmes. Comment avez-vous traité cette question ?  

Nos recherches nous ont menées à de nombreux témoignages indirects sur les 
mauvais traitements subis par les servantes. Très peu d’entre elles ont pu témoigner 
en leur nom, car elles n’avaient souvent pas accès à l’écriture. L’une des rares 
citations que nous avons retrouvées nous a bouleversées : une servante, regardant 
sa vie en arrière, disait simplement : « J’ai en fait vécu absolument en vain. » Nous 
avons longuement réfléchi à ce que pouvait signifier une phrase aussi terrible 
aujourd’hui, et à la manière dont les traumatismes vécus par certaines femmes 
pouvaient encore résonner à travers les générations. 
Trudi, l’un de nos personnages, n’avait à l’époque d’autre choix que de survivre. Et 
encore aujourd’hui, nombreux sont ceux – et pas uniquement des femmes – pour qui 
le quotidien se résume à survivre, faute de pouvoir réellement vivre. Cela nous a  
menées à nous interroger sur la transmission des traumatismes : comment ces 
blessures invisibles se perpétuent-elles ? 



   

Dans le film, ce sont souvent de légers tremblements, de petits gestes, un regard qui 
trahit un souvenir enfoui – comme chez Lenka. 
Nous nous sommes également intéressées à des phénomènes plus subtils : pourquoi 
le corps nous échappe-t-il parfois ? Pourquoi trahit-il des émotions que l’on voudrait 
cacher ? Il y a cette scène dans le film où l’on évoque la rougeur : pourquoi rougit-on, 
alors même qu’on cherche à cacher sa honte ? 
Pourquoi le corps rend-il visible ce que l’on voudrait garder secret ? 
 
Les images du film oscillent entre la beauté lumineuse de la campagne et des 
événements tragiques. Quel a été votre parti pris esthétique, et comment l’avez-vous 
mis en œuvre avec votre chef opérateur et vos équipes ?  
 
Dès le départ, il était clair pour moi que LES ÉCHOS DU PASSÉ devait aussi parler 
de la mémoire – de son fonctionnement, de ses mécanismes. Je me suis rendu compte 
que mes propres souvenirs sont souvent corporels.  
Parfois, j’ai l’impression de me regarder de l’extérieur, comme si un fragment de 
mémoire m’échappait. Cela m’a amenée à vouloir filmer à travers des points de vue 
très subjectifs, parfois disjoints, comme si les personnages se regardaient eux-mêmes 
depuis une autre époque. 
 
Avec Fabian Gamper, notre directeur de la photographie, nous avons cherché longtemps 
comment traduire cela visuellement. La caméra devient presque un personnage à part entière, 
une présence dont on ne sait jamais vraiment à qui elle appartient. Elle capte quelque chose 
d’extérieur que les personnages perçoivent soudainement – comme s’ils sentaient qu’ils 
étaient observés. 
 
Nous voulions des images d’une grande limpidité. Francesca Woodman a été une source 
d’inspiration importante : ses photographies de corps flous, presque fantomatiques, dégagent 
une atmosphère flottante qui m’a toujours fascinée. Il était également essentiel pour moi 
d’évoquer ce voile qui s’installe avec le temps sur les souvenirs. Techniquement, cela nous a 
amenés à expérimenter. Nous avons utilisé différentes optiques, beaucoup travaillé avec la 
steadycam, parfois même avec un sténopé pour accentuer les sensations d’étrangeté et de 
dissociation. La caméra devient alors une extension des corps. 
 
Le film semble ancré dans un lieu et une histoire spécifique à l’Allemagne, mais aborde 
des thèmes très universels. Comment avez-vous trouvé cet équilibre ?  
 
Il aurait été possible de raconter cette histoire ailleurs. Certains éléments du quotidien 
auraient été différents, bien sûr. Mais le regard subjectif, celui des femmes et des 
jeunes filles qui observent silencieusement le monde autour d’elles, aurait pu exister 
n’importe où.  
Nous avons tenté de capter ce que les gens ressentent lorsqu’ils ne disposent pas 
encore des mots pour le dire. Je pense que l’on ne se souvient pas tant des phrases 
que des émotions. C’est cette mémoire sensible qui nous a conduites à limiter au 
maximum les dialogues. 
 
Dans le film, les narratrices sont généralement vos quatre protagonistes, mais il arrive 
que la perspective semble plus flottante, non attribuée. Pourquoi ce choix ?  
 
C’est lié à ma conception de la mémoire. Les souvenirs sont instables, sujets au temps. 
Et pourtant, une sorte d’essence demeure, un noyau auquel on tente d’accéder sans 
jamais l’atteindre complètement. Certains souvenirs ont été refoulés ou ont glissé dans 
l’inconscient. L’incertitude est toujours présente pour moi. 
Peut-on vraiment affirmer qu’un événement s’est passé tel qu’on le croit ? 



   

Où commence le rêve, où finit la réalité ? 
 
Comment vos personnages cherchent-ils à donner du sens à leur monde à travers les 
différentes époques ? 
 
Mes personnages évoluent dans leur quotidien, qu’ils décrivent souvent de manière très sobre, 
presque pragmatique – y compris lorsqu’il s’agit de faits que l’on trouve aujourd’hui cruels ou 
absurdes. Pour eux, il faut simplement ferrer un cheval, stériliser une servante, attacher la 
bouche d’une grand-mère morte pour éviter que les mouches n’y pénètrent. 
Et pourtant, à travers cette apparente normalité, ils tentent, chacun à leur manière, de 
comprendre ce qui les entoure. Tous partagent un même désir : celui de pouvoir exister dans 
le monde sans être constamment précédés par une histoire, un poids. C’est un désir que je 
connais bien, que je partage avec eux. 
 
Comment avez-vous concrètement abordé la réalisation d’un projet aussi ambitieux ?  
 
Le tournage a été un défi majeur. Malgré le soutien précieux de nos partenaires, nous 
disposions d’un budget restreint, typique d’un premier long métrage. Cela nous laissait 34 
jours de tournage – peu pour un film de deux heures et demie, avec de nombreux enfants à 
l’écran. Il a donc fallu tout planifier avec une extrême précision. Nous n’avions ni jours de 
réserve, ni solutions météo – et il a plu presque sans interruption. 
Chaque époque nécessitait une transformation complète du plateau, à l’intérieur même de 
cette vraie ferme. Il était donc très difficile de refaire des prises. 
Heureusement, le village dans lequel nous avons tourné nous a offert un soutien inestimable. 
On peut vraiment dire que ce film est né grâce à eux. Les habitants ont ouvert leurs granges, 
prêté des objets anciens, partagé leurs histoires. 
Les contraintes nous ont aussi forcés à une grande concentration. Chaque membre de l’équipe 
savait que nous n’avions souvent que deux prises. Cela a créé une tension positive sur le 
plateau.  
Finalement, je n’ai pas ressenti le manque de répétitions. J’ai pu, et dû, faire confiance à mon 
intuition. Malgré les difficultés, je garde un souvenir très fort de cette expérience. Je suis 
profondément reconnaissante envers toute l’équipe.  



   

 

INTERVIEW WITH MASCHA SCHILINSKI 
 
SOUND OF FALLING follows four protagonists over a period of 100 years, with a large cast 
in each episode. How did you deal with this challenge as the author of the screenplay? 
 
I developed the film together with my co-writer Louise Peter. We spent a summer on the farm in 
the Altmark region in the deep countryside halfway between Berlin and Hamburg where SOUND 
OF FALLING is set. We actually planned to work on our own projects. And while procrastinating 
and drinking wine in the evening, we asked ourselves, who or what lived in this place? We began 
to write down images and small scenes that rose up in us. We then weaved this loose material 
together. That's how our characters came into being. 
 
The Altmark was always a very rural part of Germany. Not much happens there, but it still carries 
the load of Germany’s complex history. It is bordered by the river Elbe, which in WWII marked the 
final reach of the Russian army’s advance and after the war became part of the Iron Curtain 
between East and West Germany. After the fall of the Wall, people from Berlin looked for weekend 
retreats there, looking for somewhere empty and quiet. 
 
Because the farm we stayed in stood vacant for 50 years, we were able to walk through the 
individual rooms and walk through its past. You could see where the farmer put his spoon down for 
the last time. Everything was still in place. Then we found an old photograph that looked like a 
snapshot. A picture of three women who stood in the farmyard and looked directly at us. That did 
something to us, because we were on the other side, in our present, as if these women were 
breaking the fourth wall and looking directly at us from the past. That basically gave us the 
atmosphere that runs through the whole film. We were interested in the simultaneity of time levels, 
that in the same place one person does something very mundane and the other perhaps has an 
existential, life-changing experience. 
 
During our long research, we noticed that there was hardly a trace of this type of female gaze in 
the historical material. There were childhood stories in which we stumbled across some very 
strange remarks, for example, that the maids had to be “adjusted” so that they were harmless to 
the men. That's all it said. There were many such blank spaces, things that were not talked about, 
but which showed in the margins. Where such secrets became palpable, we tried to explore what 
might have been there with the help of our characters. 
 
The images in SOUND OF FALLING, from rural idyll to tragic events, have a luminous 
beauty. What was your aesthetic concept, and how did you implement it with your DoP and 
your other colleagues? 
 
It was clear to me from the beginning that SOUND OF FALLING is, among other things, a film 
about the act of remembering itself, about how perception and memory work. And I have found for 
myself that I can remember from the body, that I can look at myself from the outside in the aftermath 
of an experience, although I didn't look at myself that way in the situation, of course. It quickly 
became clear to me that I wanted to tell the film from these extremely subjective points of view, 
with every new breaks when characters look at themselves again from the vantage point of another 
time. 
 
I then spent a very long time looking for a visual translation for this feeling with my DoP Fabian 
Gamper. Our camera is present in the scenes like a kind of protagonist, without us knowing exactly 
who this gaze belongs to. I sometimes don't know either. I had the feeling that there was suddenly 
this view from the outside and that the characters instantly felt it themselves. And in doing so, they 
see something that we will never know. Fabian and I looked for a very long time for images with a 
lucid luminosity that can show this. An important inspiration was Francesca Woodman, in whose 
photographs there are transparently shimmering ghostly figures. This floating, flying mood has 



   

always fascinated me. On the other hand, it was very important to me to portray the feeling of 
unavailability when a veil falls over our memories over time. 
 
It took us a while to find appropriate technical solutions. We shot with different objectives, a lot with 
steady cam, sometimes even with a pinhole camera, to capture this feeling of alienation and 
dissociation. 
 
The camera itself almost becomes a part of the protagonists' bodies. 
 
One of the central themes of your film is psychological and physical violence, mostly, but 
not exclusively, against women. 
 
In our research, we came across many examples of the horrible treatment of dairy maids in 
eyewitness accounts or history books. There are very few statements on this from dairy maids 
themselves, who often could not write. One of the few quotes we found has burned itself into our 
memory. A maid looks back on her life and says: "In truth, I have lived completely in vain." That did 
so much to us, and we asked ourselves what such a terrible sentence means today and to what 
extent such traumatic experiences affect women's lives through time. In her time as a maid, our 
character Trudi has no other option than to survive her life. Even today, there are many people, not 
only women, who only survive every day instead of being able to live. 
 
This is one of the big topics that occupied us, especially with regard to children – is there such a 
thing as a transmission of trauma across the generations? These traumas are often not the big war 
stories that are retold in collective memory but rather tiny quiet tremors within the characters. It can 
simply be a look that has burned itself under the skin, as Lenka experiences in the film. 
 
At the same time, however, we were interested in subtle little things, for example why the body 
withholds itself from you or why your own body sometimes betrays you. There is a passage in the 
film that says: why is it that you blush on the head so that everyone sees your own shame when 
you are trying to hide it, and why are our bodies constituted to make this visible to everyone. 
 
SOUND OF FALLING is a German film because of its setting and the story, to which you 
repeatedly set points of connection, and on the other hand, you deal with very universal 
themes. How did you balance particular and universal? 
 
We could have set a similar story in any other place. Certain everyday things would have looked 
different. But this very subjective view through the eyes of the individual women and girls, who 
simply observe what is happening around them and we are thus thrown directly into their 
experience of their everyday life, that could have taken place anywhere in the world. The attempt 
to track down the gaps in people’s felt experience for which there are no words, where language is 
not yet present. I believe that at some point you usually don't remember words and sentences, but 
the feelings remain present. That’s why there is little dialogue in our film – it isn’t essential for the 
function of memory. 
 
Your narrators in the film are usually the four protagonists, but sometimes there is a 
perspective that is not clearly assigned to any one of your characters. 

Yes, this is certainly my approach to how memory processes work. Memories are also subject to 
time. And yet an essence burns itself into our minds that we feel our way towards without ever fully 
reaching it, because we may have repressed something or something has completely tipped over 
into the subconscious. For me, there is always the uncertainty that you can never be sure whether 
something really happened like this and where dreams and reality intertwine. 

 
  



   

How do you see your protagonists' attempts to make sense of their world within the different 
episodes? 
 
My characters all simply live in their worlds, Alma in the almost archaic era in the beginning of the 
20th century, Erika in 1940s under the immediate, physical impression of WWII, Angelika in the 
German Democratic Republic during the 1980s and Lenka in our present, long after the fall of the 
Wall. They are subject to their everyday lives, which they describe very pragmatically and soberly, 
even things that sound cruel or strange from today's perspective. For the characters in their time, 
it's just like that - the horse's hooves have to be shoed, the maid is sterilized, the grandmother's 
corpse has its mouth tied shut so that no fly crawls in. This can be mentioned in the same breath 
because it is simply everyday life. And yet, little by little, they try to understand and question the 
preconceptions they are subject to. What unites all the characters is the longing to exist in this 
world for once without anything having preceded them. It's a longing that I know well and that I 
share with my characters. 
 
As a director, how did you approach the implementation of such an ambitious project in a 
very practical way? 
 
The shoot was a big challenge. In many ways, I look at SOUND OF FALLING as my debut film. 
While I had some experience through my previous project THE DAUGHTER, that film was the final 
project in my third year at the film academy, and it wasn’t supposed to be a feature. I went to the 
house of family friends in Greece with the actors and a minimal crew and just shot the film in three 
weeks. SOUND OF FALLING was a very different animal. Despite wonderful partners, we had the 
tight budget of a debut film, which was only enough for 34 days of shooting, without time for 
rehearsals. That's not a lot of time for a film of two and a half hours that works with a big cast 
including many children. So we had to plan very carefully. We had no alternative or weather options 
– and it rained constantly. For each of the four time periods, we had to completely redesign the set, 
i.e. this real farm, from top to bottom and therefore could hardly reshoot any scenes. 
 
The film wouldn't have worked at all if the village where we shot hadn't supported us so generously. 
You could say that it takes a village to make a film, at least in this case. Because everyone there 
unlocked their barns and brought out old carts and the historical tools that we used in this film. We 
also received stories and photo material from the village during our research, which was 
enormously helpful. 
 
But the limitations we had to work with forced us all to use the greatest possible precision and 
concentration. There was a positive tension on set because all the departments knew we had a 
maximum of two or three takes. In the end, it was an incredibly good experience, so I didn't miss 
rehearsing at all. I had to and could completely follow my intuition. Despite the tough shooting 
conditions, I like to think back to this experience. I'm just very happy that despite everything, we 
managed not to make any compromises, and that the whole team and above all the great ensemble 
of actors stuck together in such a way that my vision could turn into this film. To me, that is a great 
gift. 
 

  



   

SOUND OF FALLING, AU CROISEMENT DES LIGNES DE VIE 
 
Révélée à la Berlinale en 2017 avec son long métrage Die Tochter (Dark Blue Girl), l’Allemande 
Mascha Schilinski place les relations familiales au cœur d’intrigues aussi mystérieuses que 
poétiques. Elle entre cette année pour la première fois en Sélection officielle avec Sound of Falling, 
en lice pour la Palme d’or. 
 
Parmi ses trois courts métrages réalisés entre 2012 et 2015 (Wir müssen los, Das Gefühl, Die 
Katz), le premier explorait les liens entre une mère et son fils, tandis que le dernier, Le chat, mettait 
en scène la relation conflictuelle entre une adolescente et sa mère, marquée par le départ du père. 
En 2017, Die Tochter racontait l’histoire de Jimmy et Hannah, un couple séparé depuis deux ans, 
tenté par un retour de flamme, mais confronté à l’opposition farouche de leur fille de sept ans, avide 
d’exclusivité. 
 
La famille et ses failles traversent en filigrane la jeune carrière de la réalisatrice et scénariste, qui 
signe Sound of Falling aux côtés de Louise Peter. Film dramatique et historique, cette ambitieuse 
fresque étalée sur un siècle suit le destin de quatre jeunes filles vivant dans une ferme, à des 
époques différentes, dont les existences semblent mystérieusement liées. Le temps s’étire, dans 
une quête de sens et de mémoire, portée par une écriture sensorielle et poétique qui devient la 
signature de la cinéaste. 
 
La jeunesse, ses mystères et ses contradictions, semblent nourrir l’imaginaire de Mascha 
Schilinski, elle-même élevée dans un univers artistique dès l’enfance, auprès d’une mère cinéaste. 
Devenue jeune adulte, elle mène une vie de saltimbanque, suit un cirque itinérant à travers 
l’Europe, et y exerce ses talents de sorcière et de danseuse de feu. 
 
 
SOUND OF FALLING, THE CROSSROADS OF LIVES 
 
Making her debut at Berlinale in 2017 with her feature film, Die Tochter (Dark Blue Girl), German 
director Mascha Schilinski prominently features family relationships in her plots, which are both 
mysterious and poetic. This year for the first time, she is listed in the Official Selection with Sound 
of Falling, competing for the Palme d’or. 

Among her three short films produced between 2012 and 2015 (Wir müssen los, Das Gefühl, and 
Die Katz), the first explored the relationship between a mother and her son, while the last, The Cat, 
presented the contentious relationship between a teenager and her mother, affected by the father 
leaving. In 2017, Die Tochter (Dark Blue Girl) told the story of Jimmy and Hannah, a couple, 
separated for two years, who tried to rekindle the flame, but was confronted by the fierce opposition 
of their seven-year-old daughter, who is eager to remain the center of affection. 

The family and its quirks implicitly permeate the young career of the writer and director, who made 
Sound of Falling alongside Louise Peter. This dramatic and historic film is an ambitious saga 
spanning a century that follows the destiny of four young girls living on a farm, at different times, 
whose existence seem to be mysteriously connected. Time is stretched in the search for meaning 
and memory, portrayed through a sensory and poetic script that has become the hallmark of the 
filmmaker. 

Youth, its mysteries and its contradictions, seem to inspire the imagination of Mascha Schilinski, 
who herself was raised in an artistic world from childhood, with a mother who was a filmmaker. 
When she became a young adult, she lived the life of an entertainer, following a travelling circus 
across Europe, where she showcased her talent as a magician and a fire dancer. 

Charlotte Pavard – Festival de Cannes 2025 



   

MASCHA SCHILINSKI  
 
Mascha Schilinski is a writer and director born in Berlin. 
 
She completed the "Drehbuch-Masterclass" at the Filmschule Hamburg and worked as a 
writer. Schilinksi then began her film directing studies at the Film Academy Baden-
Württemberg. Her award-winning medium-length film DIE KATZE (THE CAT) was made in her 
second year of study. In her third year of study, she directed her feature film DIE TOCHTER 
(DARK BLUE GIRL). The film premiered at the Berlinale in 2017 and was nominated for the 
GWFF Award - Best First Feature. DIE TOCHTER (DARK BLUE GIRL) screened at more than 
forty festivals worldwide and won several international awards.  
 
In 2023, she and her co-writer Louise Peter won the Thomas Strittmatter Award for their 
screenplay SOUND OF FALLING. 
 
SOUND OF FALLING premiered in Official Selection - Competition at the 78th Cannes Film 
Festival an has been awarded the Jury Prize (ex-æquo with SIRÂT). 
  



   

LISTE ARTISTIQUE / CAST 
 
Alma   Hanna Heckt 
Angelika Lena Urzendowsky 
Emma  Susanne Wuest 
Erika  Lea Drinda 
Lenka  Laeni Geiseler 
Lia  Greta Krämer 
Rainer  Florian Geißelmann 
Christa  Luise Heyer 
Trudi  Luzia Oppermann 
Fritz  Filip Schnack 
Uwe  Konstantin Lindhorst 
Irm  Claudia Geisler-Bading 
Albat  Andreas Anke 
Nelly  Zoë Baier 
Max  Gode Benedix 
 
 
LISTE TECHNIQUE / CREW 
 
Réalisé par / Directed by   Mascha Schilinski 
Écrit par / Written by                           Mascha Schilinski, Louise Peter 
Script Consultant    Franz Rodenkirchen 
Image / DoP     Fabian Gamper 
Costumes / Costume Designer   Sabrina Krämer 
Décors / Production Designer   Cosima Vellenzer 
Coiffure & Maquillage / Hair & Make-up Anne-Marie Walther, Irina Schwarz 
Son / Sound      Claudio Demel     
Montage / Editor    Evelyn Rack 
Musique / Original Score   Michael Fiedler, Eike Hosenfeld 
Casting     Jacqueline Rietz, Karimah El-Giamal 
1er Assistant réalisateur /   Olivier Grüttner 
1st Assistant Director 
Chef électricien / Gaffer   Olivier Geissler 
Montage son / Sound Editor   Billie Mind, Jürgen Schulz 
Mixage / Re-recording Mixer   Kai Tebbel 
 
Commissaires de production /   Burkhard Althoff, Melvina Kotios 
Commissioning Editors 
ZDF/Das Kleine Fernsehspiel 
Production      Maren Schmitt, Lucas Schmidt 
Productrice associée / Associated Producer Kerstin Jummrich 
Producteur exécutif / Executive Producer Lasse Scharpen 
Line Producers     Henning Falk, Alex Kret 
Régisseur général / Unit Production Manager Maximilian Seidel 
 
Soutenu par / Funded by    Mitteldeutsche Medienförderung (MDM) 

Die Beauftragte der Bundesregierung für Kultur und 
Medien (BKM) 
Deutscher Filmförderfonds (DFFF) 

 


