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mit dieser Ausgabe des WENDE-
PUNKT halten Sie als Teilnehmer/
in zugleich - wie inzwischen ge-
wohnt - auch das Programm-
heft von FilmStoffEntwicklung 
2013 in Ihren Händen. In die-
sem Jahr veranstalten wir un-
sere Tagung nun bereits zum 
fünften Mal und freuen uns  
wieder auf anregende und span-
nende Diskussionen mit Ihnen:  

Vielleicht setzen Sie sich zusam-
men mit uns einmal wieder mit 
der Frage auseinander, woher 
die Geschichten für Kino  und 
Fernsehen eigentlich gegenwär-
tig kommen. In Panels zu den  
Themen Adaption, Mythos vs. 
Wirklichkeit, Improvisation sowie 
zur Dachmarke TATORT werden 
die verschiedenen Rahmenbedin-
gungen für die Stoffentwicklung 
aufgezeigt und diskutiert. Haben 
originär entwickelte, nicht vorfor-
matierte  Geschichten demgegen-

über überhaupt noch eine Chance, 
in unserer überbordenden Medien-
welt wahrgenommen zu werden? 
Hat der Zugriff auf bereits ander-
weitig medial aufbereitete Inhalte 
überhaupt zugenommen, oder 
handelt es sich lediglich um das 
altbekannte Muster des Wanderns 
von „Texten“ vom  einen zum  
anderen? Wäre dies ein Merkmal des 
zunehmend transmedialen Denkens 
in unseren Branchen? Stellt „Trans-
medialität“ vielleicht noch mehr 
als die begrifflich so gut wie ab-
gewickelte Postmoderne das Kon-
zept von Originalität und grundle-
gender Eigenständigkeit in Frage?   

Ergänzend widmet sich dieses 
Heft mit einem Schwerpunkt den 
Schnittmengen, Überlappungen 
und Verwischungen von doku-
mentarischem, fiktionalem und 
transmedialem Erzählen, das 
ebenfalls ein Kennzeichen unserer 
Zeit zu sein scheint. 

So setzt sich Sebastian Stobbe 
in seiner Buchbesprechung auch 
kritisch mit dem Phänomen  
auseinander, dass es heute gilt, 
„dokumentarische Stoffe zu  
dramatisieren [und] Strategien zu 
finden, die das Publikum unter-
halten und emotionalisieren“. Paul 
Nickels Bericht über eine Tagung 
zur  Stoffentwicklung für doku-
mentarische Formate legt darüber 
hinaus nahe, den Titel des dort 
diskutierten Transmedia-Projekts 
des SWR nicht nur auf ausster-
bende Äpfel und Birnen zu bezie-
hen: „Rettet die alten Sorten“! 

Viel Spaß beim Lesen wünscht
Rüdiger Hillmer 
Vorstandsvorsitzender VeDRA

Liebe Leserinnen und Leser,

Wendepunkt N°27 | November 2013
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Spiel mit der Wirklichkeit
gelesen von Sebastian Stobbe (VeDRA)

Nichts ist so beständig wie der Wandel – das gilt in 
Film und Fernsehen vielleicht besonders für das 

Verhältnis von Dokumentarischem und Fiktionalem. 
Bereits seit den Anfängen der Filmgeschichte wird 
diskutiert, wo das Dokumentieren von Wirklichkeit 
endet und wo ihre Inszenierung anfängt. Fakt und 
Fiktion sind kein starres Gegensatzpaar, sondern 
etablieren ein vibrierendes Spannungsfeld, das stän-
digen Veränderungen unterworfen ist: Mal überneh-
men dokumentarische Formen erfolgreich Erzähl-
strategien des Spielfilms, dann finden sich Methoden 
des Dokumentarfilms in fiktionalen Werken wieder. 
Permanent werden dadurch geltende Gattungsgren-
zen verschoben, etablierte Sehkonventionen über 
Bord geworfen und neue Regeln aufgestellt. Alle  
Beteiligten, vom Filmschaffenden bis zum Zuschau-
er, befinden sich in einem unablässigen SPIEL MIT 
DER WIRKLICHKEIT. 

Mit ihrer gleichnamigen Monografie beleuchten 
die Herausgeber Kay Hoffmann, Richard Kilborn 
und Werner C. Barg nun speziell die Entwicklung 
und Geschichte doku-fiktionaler Formate im Fern-
sehen. Ihr Augenmerk legen sie besonders auf die 
Umwälzungen seit Anfang der 1990er–Jahre: neben 
der Rollenverschiebung in Spiel- und Dokumentar-
film wird die Entstehungsgeschichte hybrider TV-
Formate aufgezeigt und der Boom zeithistorischer 
Fernsehprogramme unter die Lupe genommen. Um 
eine strikte Abgrenzbarkeit oder einheitliche Defi-
nition von Begrifflichkeiten geht es den Herausge-
bern dabei erklärtermaßen nicht. Ziel ihrer Beitrags-
sammlung ist es vielmehr, sich dem veränderten 
Umgang mit Wirklichkeit aus ganz unterschied-
lichen Richtungen zu nähern. In fast 20 Beiträgen 
von zehn Autoren vornehmlich aus der Filmwis-
senschaft und mit Hilfe von acht Interviews mit re-
nommierten Filmpraktikern wie beispielsweise Guido 
Knopp und Nico Hoffmann werden fast alle Facetten  
gestreift, die heutzutage unter doku-fiktionalem Fern-
sehen zusammengefasst werden. Einige der Beiträge  
wagen zudem den Blick über den deutschen Tellerrand 
und untersuchen in englischer Sprache die Entwick-
lungen im britischen Fernsehen. Egal von welcher 
Seite die Autoren ihr jeweiliges Untersuchungsfeld 
betrachten, seien es nun Coaching-Shows, Scripted- 

Reality-Formate, Docutainment, Doku-Fiktion,  
Living History, Doku-Soap, Anima-Doks, Doku- 
Drama oder die großen historischen Event- 
Movies, so ist doch allen die Frage gemein, was daran  
dokumentarisch und was fiktional ist. Dass es darauf 
keine allgemeingültige Antwort gibt, ist schon allein 
wegen der Bandbreite der Beiträge klar. Dennoch 
ist gerade diese ein großer Pluspunkt des Sammel-
bandes, ermöglicht sie es doch dem Leser stets aufs 
Neue, einen anderen Blickwinkel auf die Materie ein-
zunehmen. 

Zwar können mehrere der Texte ihren spröden  
Wissenschaftsduktus nur schwer verbergen, und die 
Zusammenstellung der Beiträge ist leider nicht frei 
von Wiederholungen. Dennoch ist die Lektüre insge-
samt auf erschreckende Weise erhellend, führt sie dem  
Leser doch vor Augen, wie übermächtig in den letz-
ten beiden Jahrzehnten der Druck geworden ist,  
dokumentarische Stoffe zu dramatisieren. Im Kern 
geht es darum Strategien zu finden, die das Publi-
kum unterhalten und emotionalisieren. Ob dieser 
Trend gleichzeitig auch einer stärkeren Auseinander-
setzung mit der Wirklichkeit dienlich ist, scheint mir 
zweifelhaft und lässt sich wohl nur von Programm 
zu Programm entscheiden. Aber das vorliegende 
Buch lädt dazu ein, das Spiel mit der Wirklichkeit 
daraufhin zu überprüfen.

Kay Hoffmann, Richard 
Kilborn, Werner C. Barg (Hg.):
Spiel mit der Wirklich-
keit – Zur Entwicklung 
doku-fiktionaler Formate  
in Film und Fernsehen

UVK Verlagsgesellschaft 
(erschienen 2012)

ISBN 978-3-86764-257-6
428 Seiten 
Preis: 19,90 €
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Mehr als 150 Branchenakteure waren dem Aufruf 
der Dokumentarfilminitiative gefolgt, aktuelle 

Herausforderungen dokumentarischer TV-Produk-
tionen zu diskutieren: Welche Chancen bieten so-
genannte „crossmediale Projekte“? Und wie könnte 
die Zukunft dokumentarischer Formen im linearen 
Fernsehen und im Internet aussehen? Doch früh 
wurde deutlich, dass zwischen Wunsch und Wirk-
lichkeit eine Lücke klafft. Dass zwar eine allgemeine 
Aufbruchsstimmung herrscht, was die Neuen Medien 
anbelangt – aber niemand so recht weiß, in welche 
Richtung es diesbezüglich gehen soll. Der Medien-
wissenschaftler Thomas Waitz forderte eingangs 
zwar dazu auf, Fernsehen nicht als statisches Medi-
um zu begreifen und appellierte zudem an die Krea-
tiven, dieses Feld nicht nur den „Ingenieuren, Politi-
kern und Juristen“ zu überlassen; doch die Praktiker 
aus dem Publikum erinnerten ihn schnell an die ins-
titutionellen Machtstrukturen des Fernsehapparates, 
denen sie sich häufig unterwerfen müssten. Auch 
Finanzierungsprobleme, fehlende Rahmenbedingun-
gen und die Mutlosigkeit der Sender wurden von der 
Basis im Saal angeprangert – nicht zum letzten Mal. 

SWR-Redakteur Rolf Schlenker betonte darauf-
hin zwar, dass starke Autorenhandschriften immer 
noch gesucht würden, gab aber unverblümt zu, viele 
Projekte In-House zu entwickeln. Die dokumenta-
rische Stärke der dritten Programme sah Schlenker 
in der Regionalisierung und benannte zudem das 
„Campaigning-TV“ als kommenden Trend, das den 
Zuschauer nicht nur übers Fernsehen, sondern auch 
durch Webseiten und Apps erreichen und zur Parti-
zipation auffordern soll. Ein Beispiel hierfür sei das 
SWR-Format RETTET DIE ALTEN SORTEN, das dem-
nächst auf den Sortenschwund in der Landwirtschaft 
aufmerksam machen werde. 

Nachdem Tobias Büchner von zero one film und der 
Regisseur Valentin Thurn Apps und Webseiten zu ih-
ren Produktionen vorgestellt hatten, stand die grund-
sätzliche Frage im Raum, ob es sich hierbei über-
haupt um „transmediales Erzählen“ handelt? Denn 
auch die anschließende Podiumsdiskussion konnte 
nicht befriedigend beantworten, was „crossmedia-
les Erzählen“ bedeutet. Das Panel schwamm bei der  
Definition und flüchtete schnell in Allgemeinplätze. 

Reclaim Television | von Paul Nickel (VeDRA)

Tagung der Dokumentarfilminitiative im Filmbüro NW 
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„Welche dokumentarischen Formen können im Transmedialen bestehen?“ Panel mit Tobias Büchner, Rolf Schlenker, Valentin Thurn, 
Lucia Haslauer, Donata von Perfall, Arne Birkenstock (Fruitmarket) und Moderator Fritz Wolf – Foto: Mathis Hanspach                                                                                    



Report | 5

Der Schwerpunkt der Veranstaltung fiel hierbei etwas 
unter den Tisch, da das Panel nun beinahe ausschließ-
lich über fiktionale Formate sprach und ergebnislos 
darüber spekulierte, ob Dokumentarisches aufgrund 
seiner Natur womöglich „zu unberechenbar“ für eine 
transmediale Auswertung sei. Kritische Stimmen aus 
dem Publikum unterstellten den – von der Zuschau-
erstruktur überalterten – Öffentlich-Rechtlichen  
daraufhin, vergeblich einer jungen Zuschauergruppe 
im Internet hinterhereilen zu wollen. Und tatsächlich 
wurde man das Gefühl nicht los, dass die TV-Macher 
leicht verzweifelt dem bislang inhaltsleeren Grund-
satz folgen: Hauptsache irgendwas mit Internet. 

Dass dokumentarische Innovation im Fernsehen 
noch immer möglich ist, demonstrierten Fabian  
Döring und Florian Müller (NDR) mit der Vorstel-
lung ihres Formats 7 TAGE. Trotz oder gerade auf-
grund eines einfachen Konzepts, wirkte das hier ge-
zeigte Material äußerst wertig und dürfte sicherlich 
auch für junge Zielgruppen interessant sein – und  
womöglich stärker binden, als eine forcierte App zu 
einem Film, die bei iTunes zudem mit hunderttausen-
den konkurrieren muss. Zwar werden seit 2011 auch 
in Deutschland „Innovative Audiovisuelle Inhalte“ 
(Spiele, Webseiten, Apps) von den Förderern mit 
bis zu 100.000 € pro Projekt bedacht, doch schnell 
wurde anhand der vorgestellten Projekte klar, dass 
es hierzulande sowohl bei Antragstellern als auch 
bei Förderern an Erfahrung in diesem Bereich man-
gelt und man meilenweit davon entfernt ist, „trans- 
medial“ zu erzählen: Denn dass ein Internetquiz oder 
eine Graphic-Novel-App zu einem bestimmten Film 
tatsächlich einen erzählerischen Mehrwert mit sich 
bringt, lässt sich bisher nur erahnen. Zudem hier 
auch entsprechende Erlösmodelle fehlen, die ein  
Recoupment ermöglichen. Somit mutet dieser För-
derbereich bisher wie eine reine Standortförderung 
an: Sogar leere Apps – also nur die grafische Be-
nutzeroberfläche – werden gefördert. Inhalte bleiben 
somit leider zweitrangig.

Dass dem senderproduzierten Dokumentarfilm im 
Bezug auf junge Zuschauer Konkurrenz droht, zeigte 
vor allem der Vortrag von Tom Littlewood vom Vice 
Magazine, das unformatierte und eigenwillige  

Dokumentationen im Netz anbietet. Vices Ausflüge 
ins lineare Fernsehen sind bislang freiwilliger Natur. 
Unter den Anwesenden machten Vices frischer Stil 
und die inhaltliche Unabhängigkeit Eindruck, sorgten 
aber auch für Unbehagen: Stimmen aus dem Publi-
kum empfahlen den Öffentlich-Rechtlichen deshalb, 
dringend mehr Geld in die Entwicklung zu geben, 
und attestierten den Sendern zudem einen Mangel 
an durchsetzungsfähigen Programmmachern. 

Die Branche scheint verunsichert: Liegt die  
Zukunft des Films also bald irgendwo zwischen 
Apps und Flashgames? Eines ist nach den zwei Ta-
gen offensichtlich: Paradigmenwechsel können nicht 
künstlich herbeigeredet werden. Technik sollte den  
Inhalten folgen, nicht umgekehrt. Trotz der durch-
aus interessanten Einblicke, hätte man sich auf der  
Tagung deshalb eine deutlich programmatischere 
Debatte gewünscht oder ein stärkeres Bekenntnis 
zur Wichtigkeit von Autorenschaft. In einer vernetz-
ten und medial demokratisierten Welt konkurrieren 
die Filmemacher „der alten Schule“ zwangsläufig 
mit neuen Teilnehmern. Es läge für die Herausge-
forderten somit nahe, das eigene Handwerk und vor 
allem wieder die Inhalte in den Vordergrund ihrer 
Arbeit zu stellen – anstatt sich im Vorbeigehen als 
App-Entwickler zu versuchen. Über dieser Entwick-
lung schwebt zudem merklich eine Generationskluft.  
Exemplarisch für diese Spaltung war deshalb auch 
die Wortmeldung einer älteren Tagungsteilnehmerin, 
die staunend auf das erzählerische Potential „inter-
aktiver Computerspiele“ hinweisen wollte – als hätte 
man diese gerade erst gestern erfunden. Genau in 
der Woche zuvor hatte GRAND THEFT AUTO V  
bereits drei Tage nach Verkaufsstart mehr als  
1 Milliarde Dollar eingespielt – schneller als ein Film 
jemals zuvor.  
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Paul Nickel hat an der KHM 
in Köln Drehbuch studiert und  
arbeitet – nach eineinhalbjähri-
gem Fronteinsatz als „Scripted-
Reality“-Autor – heute als freier 
Autor und Lektor in Köln. 
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 ... wir haben Reenactment bei Spiegel-TV immer 

als die Verlängerung der geschichtlichen Fakten ins 
Erlebbare begriffen, wohl wissend, dass es sich nur 
um eine Möglichkeit, eine Variante oder genauer um 
eine Interpretation historischer Ereignisse handelt. 
Für die Stoffarbeit gilt dann für den gesamten Bereich 
von Reenactment bis zur Doku-Fiction: Du musst 
fast noch mehr als im fiktionalen Bereich Stoffmasse 
dramaturgisch aufarbeiten und fokussieren. Das ist 
die größte Aufgabe. Da wird unglaublich viel Masse 
reingebracht. Über unser Doku-Drama VOM TRAUM 
ZUM TERROR – MÜNCHEN 1972 (ARD, 2012) hät-
ten wir beispielsweise auch einen 10-Teiler machen 
können ... 

 ... die Stoffentwicklung selbst entsteht im Zu-
sammenspiel mit den Sendern – exemplarisch für die 
TERRA X-Folgen von Spiegel-TV war die Koopera-
tion mit der Redaktion ‚Geschichte und Gesellschaft‘ 
(ZDF). Neben dem thematischen Schwerpunkt geht 
es bei der Stoffentwicklung im Reenactment-Bereich 
vor allem um eine sinnliche Übersetzung und das 
Finden entsprechender Schauwerte. Ob eine Doku 
über die Entdeckung Sibiriens letztendlich dort ge-
dreht wird, ist eine andere Sache. Wir waren dafür 
in Litauen, wo es große Landschaften und kleine 
Produktionskosten gibt. Insofern erscheint mir für 
die inhaltliche Stoffentwicklung die Universalität 
des Settings wichtig. In dieses musst du dann ganz 
präzise und sinnlich erfahrbare Detail-Informationen 
setzen ... 

 ... diese (Informationen) müssen – gerade im 
Fall von TERRA X – absolut korrekt sein. Das er-
gibt sich nicht nur durch den hohen Anspruch des 

ZDF, sondern auch durch die oft sehr faktenkundi-
gen und kritischen Zuschauer. Qualitativ muss sich 
das Reenactment auf der Ebene der Interviews und 
des Archiv-Materials bewegen. Außerdem möchte 
man mit Schauspielern und nicht mit Komparsen 
arbeiten – nicht unbedingt welche aus der ersten 
Reihe, aber gelernte Schauspieler. Für diese gibt es 
wiederum eher äußerliche Ansprüche, so müssen sie 
eine visuelle Ähnlichkeit zur historischen Persön-
lichkeit besitzen. An VOM TRAUM ZUM TERROR –  
MÜNCHEN 1972 war auch die Dialogarbeit neu. Was 
sagt der Bürgermeister des Olympischen Dorfes auf 
welche Weise, wenn er mit dem Einsatzleiter spricht? 
Das war sehr schwierig. Wir haben daraufhin ein his-
torisch genaues Szenario entwickelt, das die Schau-
spieler füllen konnten. Da wir mit Leuten wie Peter 
Lohmeyer oder Ken Duken gearbeitet haben, konn-
ten wir hier Qualität erzeugen ... 

 ... hinzu kommt die Fachberatung: Du kannst 
dir sehr viel anlesen, am Schluss benötigst du ein  
Qualitäts-Siegel, etwa von einer Professorin.  
Gerade anspruchsvolle Partner wie das ZDF möch-
ten manchmal wissen wie viele Hunde an Bord einer 
Expedition waren. Und: Sind die Hunde von Norden 
nach Süden oder von Osten nach Westen gelaufen? 
Du benötigst jemanden, der deine Sichtweise mit ei-
ner Expertise sichert. Das ist der Spagat: Du musst 
geschichtsfest sein, die Fakten einer 90-jährigen  
Inka-Koryphäe aber auch in filmische Formen gie-
ßen können ... 

 ... man muss sich aber auch bewusst machen, 
dass Reenactment nicht nur die Zeit der Ritter und 
Inkas wiedererlebbar macht, sondern eben auch die 
unterschiedlichsten historischen Ereignisse der Zeit-
geschichte aufgreift – vom Mauerfall über das Leben 
von Gunther Sachs bis zur sogenannten Kunduz- 
Affäre. Bei diesen Themen muss der Stoffentwickler 
die Fragen etwa des Persönlichkeitsrechts aufs Ge-
naueste beachten. Denn natürlich gilt: Wir haben 
eine Mixtur aus Gefundenem und Erfundenem. Das 
ist eine große Verantwortung, denn das Fernsehen 
hat mittlerweile die Grundversorgung der Bevölke-

Die Verlängerung ins Erlebbare 

Alexander Dieckmann über Stoffentwicklung und 
Reenactment im Dokutainment
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Was gilt es bei der Stoffentwicklung im Bereich 
Reenactment/Dokutainment zu beachten? 
WENDEPUNKT-Redakteur Robert Pfeffer (VeDRA) 
hat Alexander Dieckmann, der als Produzent von 
SPIEGEL TV lange die entsprechenden Formate be-
gleitete, um ein Statement gebeten.
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rung bezüglich der Geschichtsbilder übernommen. 
Doch das Fernsehen hat auch den Hunger auf sinn-
lich erlebbare Geschichte neu geweckt, nicht nur 
durch historische Dokus, sondern auch durch Serien 
wie SPARTACUS, DEADWOOD oder sogar auf eine 
andere Weise auch über eine historisch angehauchte 
Fantasy-Serie wie GAME OF THRONES ... 

 ... bei der Figurenarbeit gibt es beim Reenactment 
einige Unterschiede zur Arbeit an rein fiktionalen 
Stoffen. Natürlich muss man jemanden herausneh-
men, eventuell heroisieren, über den man in den 
Stoff geht. Auf der anderen Seite lebt Reenactment 
von den Details und der Inszenierung von Dingen. 
Sehr zugespitzt, ist die Figur und ihre historische 
Erscheinung eben auch eine im Bilderbogen aus-
gestellte Sache. So dreht sich die Stoffentwicklung 
um die Frage, wie zum Beispiel ein Protagonist vor 
Jahrhunderten mit welchen Ski-Stöcken über die  
Alpenpässe gelangen konnte. Die Ding-Ebene 
wird dadurch aufgewertet. Bei einer gegenstands- 
orientierten Arbeit ist selbstverständlich das Kar-
tenmaterial sehr wichtig und erfordert engagierte  
Recherche  ... 

 ... perspektivisch vermute ich, dass die Hoch-
zeit des Reenactment vorbei sein könnte, gerade die 
Darstellung klassischer ‚Grabungs-Archäologie‘. Der 
Trend geht eher in die Richtung Doku-Drama, mehr 
Heinrich Breloer also, weniger Heinrich Schliemann. 
Hinzu kommt die gestiegene Bedeutung von tech-
nischen Möglichkeiten. Die oben erwähnten Serien, 
und hier muss man ausdrücklich auch die Fantasy-
Serie GAME OF THRONES nennen, haben das Be-
dürfnis, ja den Wunsch nach einer computergene-
rierten Detailgenauigkeit offenbar gemacht. Auch 
ein eher ‚amerikanisches Erzählen‘ wird wichtiger 
werden. Ich könnte mir vorstellen, dass es dann im 
öffentlich-rechtlichen Bereich eine Bündelung des 
Budgets für einige Doku-Drama-Premium-Produkte 
mit ausgezeichneter Fachberatung, hervorragenden 
Autoren und Darstellern und eben auch VFX-unter-
stützter Umsetzung gibt. 
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Alexander Dieckmann, Jahrgang 
1980, hat 2007 an der  Film-
akademie Baden-Württemberg in 
Ludwigsburg sein Produktions-
studium abgeschlossen. Seiner 
Ausbildungsstätte ist er weiterhin 
als Dozent treu. Vor und wäh-
rend des Studiums arbeitete er bei  
diversen Produktionsfirmen und 

Sendern, nach Studienende war er für mehrere  
Jahre bei SPIEGEL TV in Hamburg für die Herstel-
lung deutscher und internationaler Ko- und Auf-
tragsproduktionen angestellt. Seit Anfang 2013 ist 
er als freier TV-Producer tätig.

www.saxonia-media.de

Altenburgerstraße 7 . 04275 Leipzig . Tel 0341 3500 1200



transmedial total | 8

Tweets, Posts, Fotos, Videos – die Menschen tei-
len sich gerne online mit. Das Netz strotzt von 

non-fi ktionalen Inhalten. Was wäre, wenn man 
dieses Mitteilungsbedürfnis im Rahmen einer 
Dokumentation fokussieren und kanalisieren könn-
te? Was wäre, wenn man den Zuschauern die Mög-
lichkeit gibt eine Erzählung mitzugestalten? Nicht 
jeder, der Computer, Kamera und Internetanschluss 
besitzt, ist deshalb bereits ein Geschichtenerzäh-
ler oder Filmemacher. Doch der Wunsch nach Be-
teiligung ist stark – und zwar stark genug, dass 
er die Resonanz von Themen und Geschichten er-
heblich steigern kann. Wenn man ihm nachgibt. 
Manche Dokus funktionieren bereits nach dieser 
Logik. So besteht die kollektiv erzählte Chronik der 
Ägyptischen Revolution von 2011 – 18 DAyS IN 
EGyPT (Projektleitung: Jigar Mehta) – aus Augen-
zeugenberichten. Auf einer Video-Streaming-Platt-
form kann man den User Generated Content abrufen, 

nach Zeit und Raum geordnet und mit dem nötigen 
Kontext versehen. EVERyDAy REBELLION (Regie 
und Koordination: Arash und Arman T. Riahi), ein 
Crossmedia-Format über gewaltlose Protestbewe-
gungen, geht ähnlich vor. Die Nutzerbeiträge sind 
Teil einer so umfangreichen Erzählwelt, dass das 
Projekt als Referenz in Sachen Zivilen Ungehorsams 
gilt. 

Das publikum zum mitmachen bewegen
Wann ist Publikumspartizipation als fi lmisches Ge-
staltungsprinzip sinnvoll? Und: Wie geht man damit 
um? Die Macher von WER IST THOMAS MÜLLER? 
haben zur Frage „Was ist typisch deutsch?“ eine um-
fangreiche Crowdsourcing-Kampagne durchgeführt. 
Der Film, im Auftrag des WDR und unter Beteili-
gung des MDR realisiert, umfasst auch einen Online-
Auftritt und erzählt die Suche nach dem Phantom 
des Durchschnittsdeutschen – die Quintessenz aus 
81 Millionen Bundesbürgern, die zur Unterstützung 
von Werbung, Politik und Wirtschaft durch die Sta-
tistiken geistert. Der Titel ist der Tatsache geschul-
det, dass hierzulande rund 70.000 Menschen Thomas 
Müller heißen. „Der crossmediale Ansatz war von 
Anfang an ein zentrales Element, denn unser The-
ma geht prinzipiell alle etwas an“, sagt Autor und 
Regisseur Christian Heynen. Mithilfe der Internet-
User sollte herausgefunden werden, was die Deut-
schen kennzeichnet und welche Menschen sich hin-
ter den Zahlen der Statistik verstecken. 
„Was man da zurückbekommt, ist absolut ungefi l-
tert“, sagt Heynen. „Eine solche Recherche kann man 
gar nicht alleine stemmen.“ Das Schwierige dabei: 
Die Frage nach dem Landestypischen ruft lange 
nicht so starke Emotionen hervor wie z.B. die regi-
onale Identität. Die Produktion richtete die Crowd-
sourcing-Plattform www.wer-ist-thomas-mueller.de 
ein und rief das Publikum auf, Videoclips zur Fra-
ge „Was ist typisch deutsch?“ hochzuladen. „Man 
muss den Punkt fi nden, wo man die Leute in ihrem 

auf gleicher augenhöhe | egbert van Wyngaarden (VeDra)

Dramaturgische aspekte des Interaktiven
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Die sozialen medien und das internet haben das Verhältnis zwischen Erzähler und publikum verändert. WER 
iSt tHOmAS mÜllER? (Regie: Christian Heynen / augenschein Filmproduktion), der im Frühling 2014 in 
die Kinos kommt, zeigt wie sich auch im Dokumentarfi lmbereich mit einem interaktiven Ansatz facettenreiche 
Erzählungen gestalten lassen. 

www.wer-ist-thomas-mueller.de
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Alltag trifft“, erklärt Jochen Voß, der für die Online-
Strategie verantwortlich ist. Die Menschen seien am 
ehesten bereit zu reagieren, wenn sie über ein spezi-
fisches Thema schon mal nachgedacht hätten. 

Typisch deutsch? Um über die üblichen Floskeln wie 
Pünktlichkeit, Ordnung, Sauberkeit und Fleiß hin-
auszukommen, variierte die Produktion die Frage-
stellung und erkundete sich danach, wie Deutsch-
land riecht, schmeckt und sonst noch sinnlich 
erfahren werden kann. Das User-Feedback erweiterte 
die Perspektive des Teams und veranlasste es, neuen 
Spuren zu folgen. So brachte die Anmerkung einer 
Chinesin, die Deutschen seien doch nur kriegssüch-
tig, Heynen dazu, im Feldlager der Bundeswehr im  
Kundus nachzufragen ob diese Einschätzung zutreffe.  
Trotz vieler Rückläufe war es nicht einfach, brauch-
bares Bildmaterial zu generieren. Nur ein kleiner 
Prozentsatz der User war bereit, eine Kamera in die 
Hand zu nehmen und etwas zu filmen oder zu foto-
grafieren. Es musste eine eigene Videoplattform ge-
baut werden, auf der die User ihre Clips hochladen 
konnten. Manchmal war es notwendig, Teilnehmer 
um Material in einer besseren Auflösung zu bitten, 
bevor man es verwenden konnte. „Immerhin“, sagt 
Heynen, „haben es zwanzig Videobeiträge in den 
Film geschafft.“

Unterwegs im Müllerversum
Die Suche nach dem imaginären und doch so rea-
len Durchschnittsdeutschen bildet den roten Faden 
des Films. Kontrastierende, oft widersprüchliche 
Meinungen über das „typisch Deutsche“ wechseln 
sich mit der Roadmovie-Dramaturgie ab und sorgen 
für unterhaltsame, bewegende und manchmal auch 
ernste Momente. Im Film kommt Heynen schnell an 
einen Punkt, an dem er sich fragt, wie repräsentativ 
er sein kann. Reicht es, wenn er allein loszieht, um 
einen Thomas Müller nach dem anderen zu besu-
chen? So wird der Wunsch nach Nutzerbeteiligung 
gleich zu Beginn klar. Und obwohl der Film schon 
fertig ist, kann die Suche im Internet noch lange 
weitergehen. Das Online-Magazin, das zum Kinostart 
herauskommt, erzählt die Geschichten der Protago-
nisten weiter und vertieft die Themen des Films mit 
Zahlen, Fakten und Nutzerbeiträgen. Aufrufe zum 
Mitmachen, Casual Games und Wettbewerbe sollen 
die User anreizen, sich spielerisch mit der Erzählwelt 

– dem „Müllerversum“ – auseinanderzusetzen. In 
der Auswertungsphase geht es um Reichweite. Über  
Medienkooperationen und eine Facebook-Seite sol-
len immer mehr Fans zusammengetrommelt und 
an den Film herangeführt werden. Dabei ist es die 
Kunst, das Interesse der Community immer wieder 
neu anzustacheln, ohne den Inhalt der Doku vorweg-
zunehmen.  

Neues Erzählen, neue Herangehensweisen
Inwiefern lohnt sich nun der crossmediale Ansatz? 
Man könne aus Film nicht etwas vollkommen Neu-
es machen, betont Heynen. „Aber man kann das 
Medium Film mit den Stärken anderer Medien ver-
binden.“ Gerade im Hinblick auf das Sehverhalten 
junger Zuschauer werden crossmediale Strategien 
immer wichtiger. Auch die Möglichkeit, ein inte-
ressiertes Publikum in die Entstehung eines Films 
einzubeziehen, sieht Heynen als Chance. WER IST 
THOMAS MÜLLER? zeigt, dass der partizipative Her-
stellungsprozess zum Thema passen muss, genauso 
wie die Auswertung eines Films über verschiedene 
Medienkanäle. Nutzerbeteiligung und Reichweite 
entstehen nicht von selbst. Wer ein Projekt auf diese 
Weise angehen will, sollte das von vornherein mit-
bedenken und entsprechend planen. Der Aufwand 
ist zu hoch, um nebenher oder nach Fertigstellung 
des Films noch Crossmedialität hineinbringen zu 
können. Müssen deshalb Dokumentarfilmer plötzlich 
diese Aspekte beherrschen können? Heinen und Voß 
verneinen das. Nicht jeder müsse alles können, man 
brauche die Spezialisierung der Gewerke nach wie 
vor. „Aber“, sagen sie: „Filmemacher müssen lernen, 
zuzuhören“. 
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Der Autor und Dramaturg  
Egbert van Wyngaarden ist  
Professor für Drehbuch und  
Kreatives Schreiben an der 
MHMK München, unterstützt die 
Entwicklung crossmedialer For-
mate und ist Mitgründer sowie 
Vorstand des interdisziplinären 
Netzwerks für Medienschaffende 
Transmedia Bayern e.V.

2012 hat er das auf digitales Erzählen und multi
mediales Design spezialisierte Büro Transmedia Desk 
gegründet. www.transmediadesk.com
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WENDEPUNKT: Wie fand der Roman LA DOUCEUR 
ASSASINE (dt. DIE LETZTE LIEBE DES MONSIEUR 
ARMAND) von Françoise Dorner den Weg zu dir?

Sandra Nettelbeck: Den hat mir mein Agent  
Steffen Weihe geschickt. Er machte auch den Kon-
takt zur Berliner Filmproduktion Kaminski.Stiehm.Film, 
die den Roman damals schon optioniert hatten. Ich 
wollte nach HELEN eigentlich nichts machen, war 
fix und fertig und dachte, ich mache keine Filme 
mehr, das führt einfach nirgendwo hin. 

WP: Was hat dich überzeugt, weiterzumachen?

SN: Das Buch. Als ich es auf dem Weg nach  
Bordeaux las, reizte mich der Gedanke, Mr. Morgan 
als amerikanischen Charakter zu erzählen, der in 
Paris lebt. Ich wollte mich auch ein bisschen lustig 
machen dürfen. So schlug ich Kaminski.Stiehm.Film 
vor, das Buch komplett umzuschreiben.

WP: Was reizt dich an der amerikanischen Kultur 
mehr als an der französischen?

SN: Ich kann erstens kein Französisch und zweitens 
verstehe ich die Franzosen auch nicht so richtig.

WP: Wie entstand die filmische Adaption?

SN: Ich nahm mir alle Freiheit, mich vom Roman zu 
entfernen, und hatte ein bisschen Schiss dabei, da 
ich wusste, dass die Romanautorin die zweite oder 
dritte Fassung lesen wird. Über zwei Ecken hörte ich 
dann, dass ihr meine Adaption gut gefällt. Ich war 
erleichtert, vor allem weil ich das Ende etwas scho-
nender erzählt hatte.

WP: Wen wolltest du mit dem Ende schonen?

SN: Ein Roman bietet einfach mehr Möglichkeiten 
als das Kino. Im Kino kann man seine Hauptfigur 

„Das geht nicht immer so gut aus.“
Silke Cecilia Schultz (VeDRA) im Gespräch mit  

der Regisseurin Sandra Nettelbeck
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Synopsis: MR. MORGAN’S LAST 
LOVE erzählt von der zufälligen  
Begegnung zwischen dem ver-
witweten Amerikaner Matthew 
Morgan (Sir Michael Caine) und 
der jungen Tanzlehrerin Pauline  
(Clémence Poésy) in Paris. In 
dem Film trifft der Philosophie- 
Professor die mutigste Entschei-
dung, die ein Mensch in seinem 
Leben überhaupt treffen kann: 
selbst zu bestimmen, wann es Zeit 
ist, zu gehen. Deutscher Kinostart: 
22. August 2013. 
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nicht einfach so brutal umbringen. Das nehmen dir 
die Leute echt übel. Ich habe versucht, einen Weg zu 
finden, der so sanft, so hoffnungsvoll wie möglich 
das Ende des Romans transportiert, so wie es eben 
sein kann.

WP: Wie lange hast du an dem Buch gearbeitet?

SN: Ich habe für den Produzenten-Pitch relativ 
schnell ein Konzept entwickelt, um den Job zu be-
kommen. Ich schreibe keine Treatments. Das ist mir 
zu langweilig. Ich schreibe lieber über das, was zum 
Film passt, in dem Fall über die Figurenbeschreibun-
gen und über die Geschichte. Am Ende haben die 
Produzenten mit meinem dreiteiligen Konzept auf 
17–18 Seiten Drehbuchförderung beantragt. Dann 
hat es fast ein Jahr gedauert, bis ich mich ans Buch 
gesetzt habe. Nach 6 bis 8 Wochen gab ich die erste 
Fassung im Januar 2010 ab, damit die Finanzierung 
in Cannes beginnen konnte. Im Sommer 2010 schrieb 
ich dann die zweite Fassung, in der ich den Charak-
ter Mr. Morgan auf Sir Michael Caine zuschnitt. Der 
stand in meiner Vorstellung bereits seit der ersten 
Fassung einfach immer im Bild rum.

WP: Wusste Sir Michael Caine zu dem Zeitpunkt von 
deinen Besetzungsplänen?

SN: Nein. Wenn er abgesagt hätte, wäre ich in arge 
Schwierigkeiten gekommen. Es war wohl Fügung, 
dass er sich in meinem Mr. Morgan wiedererkannt 
hat und ich nach einer Woche seine Zusage hatte. 
Genauso war es mit Martina Gedeck, der ich damals 
nach München nachgereist war, weil ich sie unbe-
dingt kennenlernen und für die Hauptrolle in BELLA 
MARTHA besetzen wollte – was für sie nach dem 
Tod ihres Lebenspartners Ulrich Wildgruber sicher 
nicht einfach war.

WP: Bei nur zwei Drehbuchfassungen musst du 
dich in dem Jahr der Finanzierungsphase sehr auf 
die Bucharbeit vorbereitet haben. Hast du Tricks auf  
Lager?

SN: Hm. Früher habe ich immer acht bis neun Fas-
sungen geschrieben – nach dem Motto: Es muss raus 
und einfach drauf los. Heute denke ich länger über 
alles nach, strukturiere innerlich und brauche sehr 

viel weniger Zeit, weil ich mehr weiß. So lasse ich 
mir heute die erste Drehbuchfassung auch komplett 
bezahlen. Gerade schreibe ich an einem Drehbuch 
für einen TV-Spielfilm, bei dem ich nicht Regie ma-
chen werde. Ich konnte meine Bedingung erst nach 
Zusendung der ersten 40 Seiten bei der Sender- 
Redaktion durchsetzen.

WP: Welche dramaturgische Überarbeitung ist nach 
der zweiten Fassung vorgenommen worden?

SN: Keine. Die riesige und heftige Diskussion über 
das Filmende kam erst nach dem Dreh auf und leg-
te sich nach der Entscheidung, nicht nachzudrehen, 
genauso schnell wie sie aufgekommen war. Glück 
gehabt. Das geht nicht immer so gut aus. 

WP: Was hättest du im ‚worst case‘ gemacht?
SN: Ich hätte mich von dem Film distanziert und Sir 
Michael Caine wäre damit auch nicht glücklich ge-
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wesen. Am Ende wurde der Film an einen sehr viel 
kleineren Verleih verkauft als geplant. Es lohnt sich, 
zu streiten. 

WP: War die Romanautorin in die Diskussion invol-
viert?

SN: Die Romanautorin kam während der Dreharbei-
ten ans Set und war selig über die Besetzung von Sir 
Michael Caine und Clémence Poésy. Sie war nicht 
so glücklich über die Szene mit den Sandwich-Girls, 
aber da habe ich gesagt, die bleibt drin, auch wenn 
ihr Pariser das weder lustig noch liebevoll ironisch 
findet. 

WP: Du bist also deine eigene Dramaturgin?

SN: Ja. Ich habe Freunde, die lesen. Das Buch und 
auch Szenen. Manchmal fehlt mir was, eine größe-
re Strenge. Ich finde es wahnsinnig spannend, mit 
meinen Freunden oder Kollegen über ihre Bücher zu 
diskutieren. Das ist wie Therapie. Über meine eige-
nen Stoffe fällt es mir schwer, so klare Gespräche zu 
führen. Ich vermisse meinen Vater, der hat alles von 
mir gelesen. 

WP: Der Vater als Instanz?

SN: Ja. Er war meine strengste Instanz. Mein Vater 
hat ja auch selbst geschrieben. Filmkritiken. Er hat 
mir viel über den Film beigebracht. 

WP: Was machst du, wenn du mit einem Stoff oder 
einem Buch nicht weiterkommst?

SN: Klavierspielen. Ich habe mir vor drei Jahren 
ein Klavier angeschafft und nach Jahrzehnten wie-
der angefangen zu spielen. Meine Nichten haben 
mir beigebracht, wie man Wochenende macht. Das 
konnte ich früher nicht. Ich habe immer gearbeitet. 

WP: Was ist das kraftraubende am Filmemachen?

SN: Die Einigung mit allen (lacht). Schreiben ist das 
größte Vergnügen! Das schlimmste ist, als Auto-
rin, Regisseurin und Editorin mit der Begründung 
„Du bist zu dicht dran.“ die Autorität entzogen zu  
bekommen. Das sehe ich bis heute auch nicht ein. 

Ich bin die Autorität meines Materials und fange 
dann auch Streit an. Mein Ruf ist eh’ schon ruiniert, 
insofern ist das auch egal.

Sandra Nettelbeck hat an der San 
Francisco State Film studiert. In-
ternational bekannt wurde sie 
durch den Film BELLA MARTHA 
mit Martina Gedeck und durch 
HELEN mit Ashley Judd. Sandra 
Nettelbeck arbeitet derzeit an ei-
ner drehbuchgeförderten Ensem-

blefilm-Komödie, die sie August Zirner auf den 
Leib schreibt. Darin spielt Zirner erneut den  
Therapeuten-Charakter aus ihrem Erstling BELLA 
MARTHA.

http://www.eyeworks.tv/
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Box-Office-Hits:  
Superheldinnen und Agentinnen 

In besagter Kritik werden einige kommerziell erfolg-
reiche jüngere Produktionen gerne übergangen, zum 
Beispiel die Resident Evil-Reihe (bislang 5 Teile) 
oder auch Lara Croft: Tomb Raider (2 Teile), bei 
denen es sich jeweils um Computerspiel-Adaptionen 
handelt. Dass diese Werke gelegentlich unter den 
Tisch fallen, hat nicht nur mit ihren platten Story- 
lines zu tun, sondern auch damit, dass sie kaum 
Identifikationspotential für Zuschauerinnen bie-
ten. Sie sind augenscheinlich auf ein männliches Pu-
blikum ausgerichtet – was nicht nur an den sexy 
Lack-Outfits zu erkennen ist, in denen Angelina Jolie,  
Milla Jovovich und Kate Beckinsale es krachen lassen.

Ein Genre, in dem die US-amerikanische Blockbus-
ter-Industrie weibliche Protagonistinnen in jüngster 
Zeit fast zur Gänze gemieden hat, sind Comic-Adap-
tionen. Das hat weniger damit zu tun, dass es sol-
che im Marvel- oder DC-Universum nicht gäbe, als 
vielmehr damit, dass die meisten Produktionen fatal 
gefloppt sind – von Supergirl über Tank Girl bis  
Catwoman. Einer der Gründe für dieses Schei-
tern dürfte sein, dass diese Adaptionen auf keine 
nennenswerte weibliche Leserinnenschaft aufbauen 
können. Das dürfte wiederum nicht zuletzt daran 
liegen, dass viele dieser Figuren von längst verstor-
benen Männern erschaffen wurden. Das Interesse an 
Superheldinnen könnte sich demnächst aber trotz-
dem ändern. Zwar gibt es weiterhin eine Scheu vor 
der Adaption von Wonder Woman (DC), angeb-
lich wird dagegen im Hause Marvel ein Film über  
Colonel Carol Danvers, auch Ms. Marvel genannt, 
vorangetrieben. Außerdem könnte es demnächst die 
eine oder andere Superheldin von der zweiten in die 
erste Reihe schaffen, zum Beispiel Mystique (Jennifer 

Lawrence) aus X-Men: First Class (2011), Kitty  
Pryde (Ellen Page) aus X-Men: Days of Future 
Past (2014) oder auch die Geheimagentin Natasha  
Romanoff/Black Widow, die in gleich drei Filmen (Iron  
Man 2, Marvel’s The Avengers und Captain 
America: The Winter Soldier) von Scarlett  
Johansson dargestellt wurde.

Apropos Geheimagentinnen: Paul Feig (u.a. Brides-
maids) hat sich dem überfälligen und kommerziell 
vielversprechenden Unterfangen, einen weiblichen 
James Bond auf die Leinwand zu bringen, zuge-
wandt. Seine Hoffnungen ruhen auf Susan Cooper 
(20th Century Fox). Feig ist aber nicht der einzige, 
der in dieser Causa tätig ist. Mit Tara Chace steht 
eine Agentin des MI6 im Mittelpunkt der jüngeren 
Comic- und Roman-Reihe Queen & Country (seit 
2001), deren Adaption schon länger in Entwicklung 
ist. 

Jugendbuch-Adaptionen:  
Fantasy und Dystopien 

Während die Anhängerinnenschaft von Wonder 
Woman & Co. anscheinend überschaubar ist, ver-
mögen literarische Heldinnen bekanntlich ein Mas-
senpublikum anzuziehen. Das erklärt unter anderem, 
warum die Fantasy-Romance-Filmreihe mit Kristen 
Stewart in der Hauptrolle am Box Office voll ein-
geschlagen hat. Das 5-teilige Twilight-Film-Fran-
chise hat weltweit 3,3 Milliarden $ eingespielt. Wenn 
schon Teil 1 der Twilight-Reihe mit 392 Millionen$ 
ein voller Erfolg war, gilt das erst recht für den ers-
ten Teil der Jugend-Dystopie The Hunger Games, 
der vier Jahre später weltweit sogar 691 Millionen $ 
verdient hat. Während mit Bella aus der Twilight-
Saga eine zerbrechliche Schöne vor allem weibliche 

Frauen-Power im Box-Office
von Angelika Unterholzner
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Zuletzt wurde immer öfter und zurecht kritisiert, dass Film-Franchises traditionell weitaus öfter auf männ-
liche Protagonisten setzen, wo doch offensichtlich nicht nur Ensemblefilme mit attraktiven Frauen (z.B. 
Charlie’s Angels, Sex and the City) am Box Office reüssieren, sondern – wie Sigourney Weaver mit 
Alien schon vor über 30 Jahren bewiesen hat – auch Filme mit sogenannten „kick ass chicks“ als Haupt-
figuren. Die Autorin und Bloggerin Angelika Unterholzner hat sich Gedanken zum Thema Female-led Fran-
chise gemacht.
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Massen ins Kino gelockt hat, ist es in The Hunger 
Games eine starke Kämpferin, die sowohl Frauen als 
auch Männer zum Kauf von Kinotickets zu bewegen 
vermag. Bei aller Verschiedenheit haben Bella und 
Katniss übrigens eines gemeinsam: Sie stehen beide 
zwischen zwei Männern. Diesem „Detail“ verdanken 
die Reihen Spannungsmomente, die nicht wenige 
Zuschauer/innen bei der Stange halten dürften. Ab-
gesehen davon ist The Hunger Games einem Ar-
tikel auf Indiewire zufolge insofern das erste echte 
„Female Franchise“, als niemals zuvor ein Film mit 
einer weiblichen Hauptfigur so breit (4000 Kopien) 
gestartet wurde. 

Der Erfolg von Twilight und The Hunger Games 
basiert aber neben vielem anderen vor allem auch 
darauf, dass die Figuren von Frauen erschaffen wur-
den – im Gegensatz zu den meisten Comic-Superhel-
dinnen. Die Box-Office-Zahlen haben die Jagd nach 
erfolgreichen Jugendbuchreihen weiter angeheizt, 

unter anderem werden eifrig Rechte an dystopischen 
Jugendromanen erworben. Für die Leinwand adap-
tiert wird derzeit zum Beispiel Divergent, der erste 
Teil einer Trilogie mit einer jungen Frau im Mittel-
punkt (Regie: Neil Burger nach einem Roman von 
Veronica Roth). Im Zusammenhang mit Jugendbuch-
Adaptionen erwähnenswert ist, dass es zwar einige 
äußerst erfolgreiche deutschsprachige Jugendbuch-
Reihen mit weiblichen Protagonistinnen gibt, dass 
wir aber noch auf eine kommerziell gleichermaßen 
erfolgreiche Adaption im Kino warten. Denn auch 
wenn zwischen 2005 und 2009 drei der insgesamt 
5 Teile von Cornelia Funkes Jugendbuchreihe Die 
wilden Hühner unter der Regie von Vivian Naefe 
mit beachtlichem Erfolg auf die Leinwand gebracht 
wurden: Lediglich der erste Teil hat die 1 Mio. Zu-
schauer-Marke geknackt. Weniger erfolgreich im 
Kino gelaufen ist Anfang dieses Jahres der erste Teil 
von Kerstin Giers Trilogie Liebe geht durch alle 
Zeiten: RUBINROT. Obwohl die Zuschauerzahlen 
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(laut FFA-Statistik 485.559 Besucher) eher beschei-
den ausgefallen sind, werden demnächst die Drehar-
beiten zum zweiten Teil (Saphirblau) anlaufen. 

Wenn man die eingeführte Leserinnenschaft als 
Richtlinie für Box-Office-Prognosen nimmt, darf 
man von der Adaption von Fifty Shades of Grey 
einen neuen Besucher/innen-Rekord erwarten. Bei 
der Bestseller-Adaption, in der es um die Sex- und 
Liebesgeschichte zwischen der 21-jährigen Litera-
turstudentin Anastasia Steele und dem 27-jährigen 
Milliardär Christian Grey geht, wird Sam Taylor-
Johnson (Nowhere Boy) Regie führen. Dass die Be-
setzung des Films unter Branchen-Insidern für große 
Skepsis sorgt, wird den anfänglichen Sturm auf die 
Kinos kaum bremsen. Wegen des schwer berechen-
baren Teams, das sich zur Realisierung des Films zu-
sammen gefunden hat und der Herausforderung be-
züglich der Umsetzung der vielen Sexszenen (BDSM 
inklusive) darf man aber gespannt sein, ob der Film 
auf eine ebensolche (verblüffende) Resonanz stoßen 
wird wie die Bücher und in der Folge einem Fran-
chise den Weg zu bereiten vermag.

Vor 10 Jahren waren die Protagonistinnen in kom-
merziell erfolgreichen Filmen noch Figuren aus  
Videospielen. Seitdem hat sich einiges getan.  
TWILIGHT und THE HUNGER GAMES haben bestätigt, 
was seit ALIEN eigentlich schon bekannt ist: Frauen-
figuren funktionieren bei einem Mainstreampublikum 
auch, wenn sie nicht wie Carrie Bradshaw in Manolo  
Blahniks durch NYC stöckeln oder wie Lara Croft 
mit Pistolenholstern an nackten Oberschenkeln auf-
marschieren. Es mangelt in Hollywood zwar immer 
noch an Regisseurinnen, die in der Blockbuster-Liga  
tätig sind – von den oben genannten Filmen wurden  
lediglich TANK GIRL und der erste Teil der TWILIGHT-
Reihe von Frauen inszeniert – aber immerhin gibt 
es eine neue Generation von Box-Office-erprobten 
Regisseuren, die einerseits das Marktpotential von 
weiblichen Hauptfiguren erkannt haben und sich 
andererseits, wie etwa Joss Whedon (Schöpfer von 
Buffy the Vampire Slayer), für starke Frauen-
figuren interessieren. 
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Links 

Will we ever see a female-led film franchise?
http://www.theguardian.com/film/film-
blog/2010/feb/03/female-film-franchise

Will The Hunger Games Be The First Real  
Female Franchise?
http://blogs.indiewire.com/womenandhollywood/
will-the-hunger-games-be-the-first-real-female-
franchise

We Don’t Need No Stinking Wonder Woman 
Movie:
http://www.wired.com/underwire/2013/07/
wonder-woman-movie/

Wonder Woman' Movie Will Deliver Big At Box 
Office For Warner Bros.:
http://www.forbes.com/sites/mark-
hughes/2013/07/25/wonder-woman-movie-will-
deliver-big-box-office-for-warner-bros/

‘Hunger Games,’ ‘Divergent’: The new wave of 
strong female-led sci-fi:
http://herocomplex.latimes.com/movies/hunger-
games-divergent-the-new-wave-of-strong-fema-
le-led-sci-fi/#/0

Angelika Unterholzner lebt und 
arbeitet in Wien. Sie ist Autorin 
von Hörfilmfassungen (für TV 
und Film) und Unterrichtsmateri-
alien (für TV, Film und Medien), 
sowie Betreiberin von Flixe, einem 
Blog über Drehbuch und Stoffent-
wicklung: 
http://angleika.wordpress.com



WENDEPUNKT: What was your 
personal motivation to engage 
deeply into the psychological  
aspects of screenwriting? 

JURGEN WOLFF:  Since I was 
quite young I have been inter-
ested in psychology and in writ-
ing. A strong influence was the 
original Twilight Zone series, in 
which the brilliant Rod Serling 
and other writers used science 
fiction-based stories to look at 
issues like racism. Of course Star 
Trek carried on that tradition. 
I've also for a long time been in-
terested in dreams and hypnosis 
as reflecting the more mysteri-
ous powers of the mind. This all 
came together in a practical way 
when I started working in Holly-
wood as a free-lance scriptwriter, 
initially mostly for sitcoms. I had 
the chance to pitch up to about 
ten shows a year and in each case 

was expected to deliver six to 
eight solid story lines. It became 
soon obvious that sitting around 
waiting for inspiration wasn't a 
very practical approach. I began 
to research topics like brainstorm-
ing and found that there were two 
fields that had done a lot of work 
in that area: advertising and psy-
chology. I started applying and 
adapting the techniques they had 
uncovered, and found that this 
was an effective way to generate 
ideas.

WP: You have worked also with 
hypnosis as a part of script-devel-
opment. Could you give us some 
insights about your experiences.

JW:   I believe it's a powerful 
method for accessing parts of 
the mind that normally are out 
of your conscious awareness. In 
terms of how it can be used in 

script development, one example 
is having the writer visualise an 
interaction with a character in  
order to understand that character 
better. Another would be to make 
it easier for a writer who has made 
a commitment to a particular plot 
direction to explore other ways 
the story could go. 

WP: How would you describe  
your connection as a writer to 
your subconscious mind and how 
would you describe your way to 
work consciously with your own 
subconsciousness?

JW:  I believe that too many writ-
ers are starting with a template or 
formula like the hero's journey or 
a detailed three act structure and 
forcing their stories into that pat-
tern. The result is that more and 
more movies seem very similar 
and predictable.
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Der in Berlin geborene Jurgen Wolff ist Autor, 
Creativity Coach und Script Consultant, er lebt und 
arbeitet in London, Südkalifornien und Panama. 
Als Autor und Script Doctor hat er Mini-Serien, 
TV- und Kinofilme und über 100 Serienepisoden 
in den Vereinigten Staaten, England und Deutsch-
land verantwortet (u.a. ALLES ATZE, LUKAS,  
NIKOLA). Er gibt Kreativitäts- und Schreibsemina-
re für verschiedene Institutionen und an Filmschu-
len in Kalifornien, Berlin und München. Der zerti-
fizierter Hypnosetherapist und NLP-Practitioner ist 
außerdem Verfasser diverser Drehbuch-Klassiker. 
Sein  neuestes Sachbuch heißt Your Creative  
Writing Masterclass.  
www.timetowrite.blogs.com
www.screenwritingsuccess.com

Der sechste Sinn
Marcus Patrick Rehberg (VeDRA) im Gespräch mit Jurgen Wolff über die 

Rolle des Unterbewusstseins im kreativen Prozess der Stoffentwicklung
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I recommend working in four 
stages, each of which can benefit 
from accessing the subconscious 
mind. First: explore the story 
world - that is anything and eve-
rything that comes to mind. Don't 
limit this to things you think will 
be in the script.
During this phase, using visu-
alisations is especially useful. 
For instance, when you visual-
ise your protagonist's childhood, 
maybe an image will come into 
your head of him in the hos-
pital when he was a teen-ager.  
At another point, you may realise 
that in your visualisations he is 
very shy around woman, and the 
connection is that because he was 
frequently ill, he missed some of 
the typical coming-of-age experi-
ences.
What surprises writers who use 
this method is how easily such 
notions come up - it's more like 
discovering a story rather than 
inventing it. 

WP: That sounds like a process 
that would give you more infor-
mation than you could ever use 
in one script. How do you proc-
ess it?

JW: That's the second stage, which 
is figuring out the genre and 
which part of the story you want 
to tell. Much of what you discover 
in the story world will not be used, 
but it enriches your writing. It's 
often during this phase that the 
writer begins to discover what the 
story is really about, the theme.  
Which part of the story gets you 
excited? That's the one to choose 
even if your conscious mind is 
saying some other topic might be 
more commercial. 

WP: Two steps of approaching 
the story in a more intuitive way. 
When does conscious structuring 
enter the game?

JW: In the next step, but it’s not 
the final structure. It is figuring 
out the basic progression of the 
story, chronologically. This is a 
more conscious process, although 
you're using raw material that was 
generated during your visualisa-
tions. However, the fourth phase 
is, now that you know what the 
core story is, what's the best way 
to tell it? I mean best in terms of 
being interesting, involving, sur-
prising, entertaining, revealing. 
There's no reason you have to tell 
it chronologically, although of 
course you can. But now you open 
up your mind again and consider 
alternatives by using that applied 
daydreaming process. Instead of 
treating the chronological story 
as the only choice, you return to a 
more dreamlike state and alterna-
tives will come to you.
For instance, you might show par-
allel worlds. With this approach, 
you keep an open mind about the 
structure until very late in the 
process, and you allow the dream-
ing mind a much bigger role. The 
main idea that I want to suggest is 
that the story should be the mas-
ter and the structure the servant, 
not the other way around.

WP: What is your personal fa-
vorite concept of the subcon-
scious mind? And is there a dif-
ference for you using the word 
unconscious and subconscious?

JW: I like to think of the subcon-
scious mind as a part of our ex-
perience of the world that works 

on the level of impulse, colour, 
emotion, symbols and intuition. 
Usually it breaks through only in 
dreams or sometimes in a ritual 
ceremony, or a breakdown. Our 
ancestors were more in touch 
with it, and it came out through 
mythology and folk tales. Script-
writers are crafting the mythol-
ogy and folks tales of today but 
with a lot of pressure to make 
them uniform and acceptable to 
the majority. It's the difference 
between Grimm's fairy tales and 
the Disney versions. I'm in favour 
of bringing in a bit more of the 
Grimm's spirit. I suspect there is 
another layer even deeper, the 
unconscious, that remains out 
of reach, and this may relate to 
a Universal Principle or God or 
gods. By definition, it's hard to 
say much about it.

WP: How do you take the authors 
subconscious mind into account 
during a script consulting process?

JW:  Often the problem with a 
script is that the characters are 
doing arbitrary things that serve 
the plot but are not consistent 
with who the character seems 
to be. In that case there are two 
alternatives. One is to go deeper 
into the existing character. This 
is where I'd encourage the writer 
to go back to the character's part 
of the story world, visualise his or 
her childhood, relationships, and 
values. You see a beggar on the 
sidewalk: What would your char-
acter do? Give money? Look the 
other way? Or let the character 
watch the news with you: What 
would they say about the lat-
est developments in the Middle 
East? About reality shows? That 
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gives the writer a deeper insight 
and it probably means changing 
the plot to be consistent with the 
character's values and view of the 
world.
The other option is to do what 
the late, great Elmore Leonard 
once said he does: if a character 
isn't cooperating, he fires him and 
hires somebody who will. In other 
words, figure out what kind of 
person would do the things you 
want them to do in the script. 
Foreshadow the things that might 
otherwise seem implausible. By 
the way, to be fair to writers, of-
ten the script is much more logical 
than the film because somewhere 
along the way the director or the 
producer or the star had an idea 
for "improving“ the script. 

WP: Could you give an example 
of your "techniques“?
 
JW:  One of my favourite  
exercises is to get into a very re-
laxed state, close your eyes, and 
imagine yourself going to the 
place where your character lives. 
Nobody is home and you have 
the character's permission to be 
there. Imagine going in. Look 
around: what is the decor like? Is 
it a bright or a dark place? What 
kind of furniture is there? What 
sounds can you hear? Are there 
any smells like cooking smells, or 
stale cigarettes, or fresh flowers? 
Somewhere in this place, there is 
a photo or picture that is very im-
portant to your character. What 
does it show? Are there people 

in it? Who might they be? If you 
can, look at the back. Is anything 
written on it? Why is this image 
or photo so important to your 
character? Then put it back just 
where you found it… and leave 
the way you came in, and bring 
your attention back to the present 
as you open your eyes gently. 
That's the brief version, normally 
I take about 15 or 20 minutes, 
and about 9 out of 10 people re-
port they've found a meaningful 
image that reveals something to 
them about their character that 
they didn't know. I find that fas-
cinating because it shows that 
your subconscious mind is ready 
to give you all kinds of useful and 
interesting insights if you invite 
it to do so.
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Der Schatten des Körpers des Kameramans
von Alfred Behrens (VeDRA)
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Mein Dokumentarfilm DER 
SCHATTEN DES KÖRPERS 

DES KAMERAMANNS handelt 
vom Schweben zwischen den Zei-
len, zwischen den Bildern. Der 
Film ist ein Brief an einen Freund, 
der viel zu früh gestorben ist. He 
was born to be wild ... Lyriker –  
Maler – Streetfighter – Maoist 
1968.  Es geht um den Tod in ei-
nem Schaukelstuhl aus Teakholz.  
Es geht um den Unzuverlässigen 
Erzähler. The Unreliable Narrator. 
Alles ohne Drehbuch. Ohne Shot-
List. Mit einer klaren Orientierung 
am offenen Struktur-Modell des 
topos-zentrierten Erzählens. An 
der holistischen Dramaturgie der 
mehr-medialen Narration. Wir 
zeigen hier Bild 2 aus dem Mon-
tagebuch.

Bild 2	 ReShoot RoadMovie	 I / T

Die Windschutzscheibe des RoadMovie-VW B-AB 9199
wird per Kärcher-WaterCannon vom Landstraßen-Staub befreit
Identifikations-Fotos/Lfd. Nr. 2 – 12

O-Ton im Fahrzeuginneren – Auftreff-Geräusche des Hoch-
druck-Wasserstrahls auf die Frontscheibe 
Musik aus dem Autoradio: Bruce Springsteen, Across The  
Border (leise)

VoiceOver AB
Jan Christoph,
ich könnte sagen: Dies ist ein Reisefilm.
Ein Road Movie. Ein Railroad Movie.
Ich könnte sagen: Jeder Film braucht ein Erstes Bild,
ein Letztes Bild, ein Zentrales Bild.
Ich könnte sagen: Jeder Film braucht eine Reihe  
Zentraler Bilder.
Ich könnte sagen: Ich habe heute Nacht geträumt,
dass unser verschollenes Drehbuch von 1966,
unser verschollener Film von 1967
sich wieder angefunden hätten.

Topoi-Mix: Obstructed Visibility / Unschärfe / Bewegung / 
Flow / Das Zentrale Bild

VoiceOver AB cont´
Jan, bevor wir unseren virtuellen Vier-Minuten-Film 
auf den Schneidetisch legen, würde ich dir gern noch 
eine weitere Passage aus der Geschichte der Unschärfe 
vorlesen:  
„Die Wirkung der Instrumentalmusik wurde dadurch 
erklärt, dass sie über alles einseitig Bestimmte – 
über konkrete Inhalte – hinausgehe und in 
ihrer ‚Reinheit‘ – ihrer Freiheit von mimetischen 
Zwängen – eine eigene, unabhängige Welt bilde. 
Sie wurde daher auch zum Vorbild für andere nach 
ästhetischer Autonomie strebende Künste – vor allem 
für die Landschaftsmalerei: Die Räumung von Staffage, 
der Verzicht auf Bilderzählungen drückt das Stre-
ben nach einer absoluten Kunst aus, die vergleichbar 
‚rein‘ wirken – ähnlich intensive Stimmungen bieten – 
soll wie die Musik.
Der Weg zur Unschärfe, schließlich zur immer weiteren 
Reduktion und Abstraktion ist Folge dieses Wunsches, 
den literalen Charakter der Malerei zu überwinden, 
und damit Konsequenz des einschneidendsten Leitbild-
wechsels, den die bildende Kunst in den letzten 
Jahrhunderten erlebte: 
Erstmals seit der Renaissance orientierte sie sich 
nicht mehr an der Literatur ...“

Alfred Behrens arbeitet seit 1968 
als Regisseur, Autor, Dramaturg, 
Übersetzer und Journalist. Seit 
1986 lehrt er vor allem im Be-
reich Drehbuch bzw. Dramaturgie, 
u.a. am Deutschen Literaturinsti-
tut Leipzig, an der Master School 
Drehbuch, am Grinnell College of 
Liberal Arts und vor allem an der 
HFF Konrad Wolf in Potsdam- 
Babelsberg. 
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Der Roman Feuchtgebiete ist nicht nur ein Skan-
dalbuch, wie es in unserer liberalisierten Zeit nur 
selten noch erscheint. Er erzählt vor allem eine Ge-
schichte, die sich auf den ersten Blick sehr schwer 
in eine filmische Form bringen lässt. Denn der inne-
re Monolog der Erzählerin Helen befasst sich ganz 
weitgehend nur mit inneren Erlebnisprozessen, wäh-
rend die Protagonistin quasi reglos und passiv im 
Krankenhaus liegt. Für die Verfilmung wurden daher 
sehr weitreichende Umbauten vorgenommen, um die 
statische Handlung in eine flüssigere Dramaturgie zu 
bringen. Es wurden einzelne Figuren wesentlich stär-
ker ausgebaut; Handlungsstränge hinzuerfunden; 
zusätzliche Schauplätze hinzugenommen. Vor allem 
aber ist natürlich die Verfilmung insofern ein Draht-
seilakt, als der Roman fast ausschließlich in Gefilden 
spielt, die gemeinhin als „eklig“ und unhygienisch 

gebrandmarkt sind. Der große Unterschied, der ent-
steht, wenn man über etwas nur spricht oder es auch 
sieht, spielt in der Verfilmung von Feuchtgebiete 
eine große Rolle.
Der Akt der Verfilmung barg also viele Risiken und 
Fallstricke. Roland Zag wird sich mit Autor und  
Regisseur David Wnendt intensiv über die Bezie-
hung zwischen Roman und Film auseinandersetzen 
und dabei auch Wnendts ersten Film Kriegerin mit 
einbeziehen.

GÄSTE: 
David Wnendt (Autor, Regisseur)
Claus Falkenberg (Co-Autor)

MODERATION: 
Roland Zag (Dramaturg, VeDRA)

Adresse: »Der Tagesspiegel«, Askanischer  
Platz 3, 10963 Berlin (S-Bhf. Anhalter Bahnhof)

Zeit: 9.11.2013, Einlass ab 8:30 Uhr
Beginn: 9:30 Uhr 

Preis: VVK: 50,- / 40,- (erm.) / 25,- (Mitgl.)
Tageskasse: 55,- / 45,- / 30,- Euro

Die Fachtagung „FilmStoffEntwicklung 2013“ findet am Samstag,  

den 9. November 2013 wieder in den Räumen des Tagesspiegel statt.

Anmeldung: 
www.filmstoffentwicklung.de 

Für Kurzentschlossene wird es eine 
Tageskasse geben. 

Ergänzende News:
www.facebook.com/Filmstoffentwicklung

Feuchtgebiete - Vom Skandalroman zum Kinofilm
Raum 1, 9:45 – 11:00 | WERKSTATTGESPRÄCH

Begrüßung
Raum 1, 9:30 – 9:45 | Dr. Rüdiger Hillmer (Vorstandsvorsitzender VeDRA)
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Der Dokumentarfilm REVISION von Philip Scheffner 
und der Kriminalroman GRENZFALL von Merle Kröger 
im Vergleich. 

Der Fall: 1992 werden in einem Feld nahe der polni-
schen Grenze zwei rumänische Männer von Jägern 
erschossen, sieben Jahre danach endet der Prozess 
gegen die Schützen mit Freispruch. Philip Scheffner 
unternimmt in seinem Film eine Rekonstruktion der 
Ereignisse, spricht mit den Angehörigen, mit Bau-
ern, Ermittlern, Journalisten, Anwälten; nur die Jä-
ger sind nicht zu einem Gespräch bereit. Scheffner 
hat für diese Erzählungen eine Form gefunden, die 
zunächst irritieren mag: Die Zuschauer sehen Men-
schen, die konzentriert einer Aufnahme ihrer eige-
nen Worte zuhören. 
Wie sich herausstellt, wussten die Hinterbliebenen 
nichts von einem Prozess und auch nicht davon, 

dass ihnen eine Entschädigung zugestanden hätte. 
Das bleibt nicht die einzige Überraschung, die dem 
begonnenen Projekt eine neue Richtung gibt. Wie 
wurde die besondere Dramaturgie für diesen Film 
gefunden, und wie kam die Idee auf, aus dem Stoff 
einen Krimi zu schreiben (der mit dem Deutschen 
Krimipreis ausgezeichnet wurde)? Das Gespräch wird 
durch Filmbeispiele und die entsprechenden Passa-
gen aus dem Roman ergänzt.

GÄSTE: 
Philipp Scheffner (Regisseur, Autor REVISION)

MODERATION: 
Angela Heuser (Dramaturgin, VeDRA)

Die Dramaturgie des Ungewissen – Ein Stoff, zwei Werke
Raum 2, 9:45 – 11:00 | Werkstattgespräch 

http://www.dramaqueen.info
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Ideen finden, sie drehen und wenden, ins Absur-
de führen, zurück in den Kontext bringen, zu einer 
Filmvorlage gestalten und diese auf den Weg zum 
Publikum bringen – das ist eine faszinierende Her-
ausforderung. Egal ob Freizeit-, Teilzeit- oder Voll-
zeitautor, die Grundlage für kreativen und monetä-
ren Erfolg ist immer gleich: Imagination plus jede 
Menge harte Arbeit, Geduld und Nerven. Um diesen 
Prozess zu bewältigen, muss jeder Autor seine eige-
nen Strategien entwickeln. 

In ihrer Veranstaltung erläutert Susan Graul warum 
Loglines die besten Freunde eines jeden Autors sind, 
und zeigt, wie Sie sowohl in der Ideenfindungs-, 
Schreib- und Pitchphase eines Projekts für Klarheit 
und Fortschritt sorgen können.

Im anschließenden Workshop werden die Loglines 
von Teilnehmern vorgestellt und deren Prägnanz, 
Funktionalität und Charme geschärft. Außerdem 
wird das Experiment des Plottens in großer Runde 
gewagt.

GÄSTE:
20 Workshop-Teilnehmer

MODERATION:  
Susan Graul (SUGR STEPS drehbuchstudio)

Nach der Krise in den 1990er-Jahren schwingt sich 
die Tatort-Reihe zu immer neueren Höhenflügen 
auf. Während die Dachmarke längst zum Kultlabel 
geworden ist, zeigt sich die Reihe heute innovativ 
und variabel wie nie zuvor. Ein ganzes Heer an neu-
en Ermittlern haben die ARD-Redaktionen in den 
letzten Jahren ins Rennen geschickt. Während einige 
die Tradition wahren, üben sich andere im Genre-
mix und entwickeln den Fernsehkrimi in Richtung  
Action, Melodrama oder Komödie. Doch wie dehnbar 
ist das Krimigenre? Wie viele Ermittler verträgt der 
Sendeplatz, ohne in Beliebigkeit zu verfallen? Und 
wo bleibt bei allem Klamauk und aller Spektakulari-
tät die für den Tatort postulierte gesellschaftliche 
Relevanz der Themen? 

Mit Gästen aus dem Epizentrum der Stoffentwicklung 
wollen wir diesen Streitfragen nachgehen. Während 
einige Sender den TATORT von ihren Tochtergesell-

schaften produzieren lassen, arbeiten andere mit 
wechselnden Produktionsfirmen zusammen. Der Ab-
stimmungsprozess zwischen Autoren, Produzenten, 
Dramaturgen und Redakteuren für die „Königsklasse 
des deutschen Fernsehens“ ist oft lang und schwie-
rig. Welchen Interessen und Zwängen unterliegen 
die Akteure?

GÄSTE:
Sabine Tettenborn (Geschäftsführerin, Maran Film)
Dr. Josefine Schröder-Zebralla (Redakteurin RBB) 
Dorothee Schön (Drehbuchautorin) 
Gisela Weilemann (Dramaturgin, BR) 

Moderation: 
Dr. Enrico Wolf (Dramaturg, VeDRA)

Loglines live – Vom entfesselten Plotting zum fokussierten Pitch
Raum 3, 9:45 – 11:00 | WORKSHOP  

Tatort: Drehbuch – Stoffentwicklung für das 
„letzte Lagerfeuer der Nation“
Raum 1, 11:30 – 12:45 | PODIUMSDISKUSSION
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Filme wie Inglourious Basterds und Wild at 
Heart haben für viele Zuschauer Kultstatus, lassen 
sich dramaturgisch aber nur schwer einordnen. Ge-
meinsam ist ihnen die spielerische Vermischung ver-
schiedenster Traditionen und Codes. Dies kann als 
postmoderne Haltung verstanden werden. Aber was 
bedeutet das genau? Der Begriff ‚Postmoderne‘ wird 
seit Ende der 70er-Jahre insbesondere im Zusammen-
hang mit Architektur, Philosophie, Kunst und Litera-
tur verwendet, im Filmbereich jedoch nur wenig dis-
kutiert. Dabei gibt es seit mehr als 30 Jahren Filme, 
die die Verabsolutierung einer Perspektive und einer 
sinnstiftenden Aussage über die Welt vermeiden, die 
stattdessen einen spielerischen Charakter aufweisen 
und ganz eigene Erlebniswelten schaffen.

Herausragend sind dabei zahlreiche Werke von  
Quentin Tarantino und David Lynch. Aber auch  

Filme wie The Shining von Kubrick und Die  
dritte Generation von Fassbinder lassen sich 
bereits derart verstehen. Es geht in diesem Gespräch 
um die Frage, wie sich eine postmoderne Haltung auf 
Filmgeschichten auswirken kann und welche besonde-
re Dramaturgie und Ästhetik den postmodernen Film 
kennzeichnen. Im Vordergrund steht das Gespräch, 
Inhalte werden durch Filmstills aus postmodernen  
Filmen visualisiert.

GAST:
Dr. Kerstin Stutterheim (Dramaturgin VeDRA, Filme-
macherin, Professorin HFF ‚Konrad Wolf‘)

MODERATION:  
Dr. Eva-Maria Fahmüller (VeDRA)

Eine dramaturgische Faustregel sagt: Während beim 
Drehbuch die ersten 15 Seiten zentral wichtig sind, 
zählen beim fertigen Film vor allem die letzten 15 
Minuten. In beiden erzählerischen Kernmomenten 
gilt es, in eindrücklichen Key Visuals Verständnis 
und Sensibilität für Thema, Autorenhaltung und 
Kern des Stoffes zu wecken.
Wie man bereits in der Drehbuchentwicklung die 
dramaturgische Kraft eines gelungenen Anfangs 
und eines unvergesslichen Endes optimal gestaltet, 
diskutiert Dramaturgin Kyra Scheurer gemeinsam 
mit Drehbuchautor Bernd Lange und Cutter Hans-
jörg Weißbrich. Im Zentrum des Werkstattgesprächs 
stehen die Anfänge und Enden dreier gemeinsamer 
Projekte: REQUIEM, STURM und WAS BLEIBT?  
(Regie bei allen: Hans-Christian Schmid). Wie haben 
sich die jeweiligen Anfänge und Enden bereits in der 
Drehbuchphase entwickelt, verändert und heraus-
kristallisiert, welche Varianten wurden geschrieben, 

welche gedreht und welche Schnittfassungen standen 
jeweils zur Disposition? Prallen in der Kommunikati-
on die verschiedenen Haltungen von Drehbuch, Re-
gie und Montage stärker aufeinander bzw. wie lassen 
sich kreative Synergien der Gewerke besonders beim 
Setzen dieser wichtigen filmischen Zeichen optimal 
nutzen?
Anhand von Filmausschnitten und Drehbuchpassa-
gen werden diese Fragen erörtert und sicher auch der 
ein oder andere Ausflug zu filmischen Vorbildern im 
Sinne von „Anfänge wie sie nicht sein sollten“ oder 
„Lieblingsenden“ unternommen.

GÄSTE:
Hansjörg Weißbrich (Editor) 
Bernd Lange (Autor)

MODERATION:  
Kyra Scheurer (Dramaturgin, VeDRA)

Zeichen setzen – Anfang und Ende im Kinofilm
Raum 2, 11:30 – 12:45 |  PODIUMSDISKUSSION

Neue Dramaturgien IV – Der postmoderne Kinofilm

Raum 3, 11:30 – 12:45 | GESPRÄCH
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Ist die kreative Herausforderung, Ferdinand von 
Schirachs knappe, lakonische und pointenreiche 
Sprache visuell umzusetzen, gelungen? Das Werk-
stattgespräch beleuch tet den Entstehungsprozess 
und die Umsetzung der fi lmischen Adaption der 
erfolgreichen Kurzgeschichten-Anthologie aus der 
Per spektive des TV-Autors, des Creative Producers 
Jan Ehlert von moovie - the art of entertainment / 
Constantin Film AG, und des leitenden ZDF-Redak-
teurs Günther van Endert.

Ferdinand von Schirachs Erzählband VERBRECHEN 
stand 54 Wochen auf den Bestsellerlisten und wurde 
in über 30 Länder verkauft. Die Anthologie des Berli-
ner Strafverteidigers und Autors zeichnet sich durch 
knappe lakonische Pointen aus und nicht durch eine 
identifi kationsgetrimmte Bildsprache. Eine kreative 
Herausforderung, daraus eine ebenso erfolgreiche 
Serie zu entwickeln. Die Miniserie stellt im Gegen-

satz zu bestehenden Krimi-Formaten nicht Moral 
und Gerechtigkeit wieder her, sondern lebt von der 
Ko-Existenz von Schuld und Unschuld ihrer Charak-
tere, um die immer wiederkehrende Frage von Strafe, 
Recht und Sühne mit großem Ernst und subtilem Hu-
mor zu stellen. Das Werkstattgespräch beleuchtet die 
kreativen Herausforderungen am Beispiel des Serien-
Auftakts „Fähner“.

GÄSTE:  
André Georgi (Drehbuchautor) 
Jan Ehlert (Creative Producer)
Günther van Endert (Leiter Red. Spielfi lm, ZDF)

MODERATION: 
Silke Cecilia Schultz (Dramaturgin, VeDRA)

VerBrechen – Vom Bucherfolg zur innovativen tV-miniserie
raum 1, 14:15 – 15:30 | Werkstattgespräch 

http://www.facebook.com/FilmStoffEntwicklung
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Als Schaltstelle der deutschen Filmförderung, aber 
auch der dramaturgischen Weiterentwicklung und 
Beratung von Kino-Stoffen, nimmt das Drama  
Department des Beauftragten der Bundesregierung 
für Kultur und Medien (BKM) einen wichtigen Platz 
ein. Die ehemalige Leiterin Susan Schulte übernahm 
2002 das damals neu eingerichtete Department, und 
es wurde Pionierarbeit geleistet: Die Zusammenar-
beit mit Dramaturgen während der Stoffentwicklung 
wurde zur Bedingung gestellt. Wir blicken zurück 
und fragen nach: Was hat die Einrichtung des Dra-
ma-Department für Autoren und Filmwirtschaft und 
damit für die Effektivität der Förderung gebracht? 
Was hat sich geändert?
Anhand des Beispielprojekts EIN HIMMEL VOLLER 
ESKIMOS schildert die Autorin Michaela Beck ihre 

konkreten Erfahrungen. Das Projekt nahm April 
2013 an dem internationalen Drehbuchworkshop  
eQuinoxe Europe in Spanien teil. Somit werden wir 
auch die Zusammenarbeit des Drama Department 
und éQuinoxe Europe beleuchten, dessen deutscher 
Zweig éQuinoxe Germany von Susan Schulte mit 
aufgebaut wurde.

Gäste:  
Susan Schulte (ehem. Leiterin Drama Department BKM)
Michaela Beck (Autorin)

Moderation:  
Volker Kellner (Dramaturg, VeDRA)

Förderung (Beratung inklusive) – 
Das Drama Department des BKM
Raum 2, 14:15 – 15:30 | gespräch 

Diskussionen darüber, welche Filme die richtigen für 
Kinder sind, gibt es reichlich. Ebenso wird viel da-
rüber geschrieben und gesprochen, was einen guten 
Kinderfilm ausmacht. Doch in der Regel unter Aus-
schluss der Hauptzielgruppe. Diese Podiumsdiskussi-
on will andere Wege gehen und explizit Kinder und 
Jugendliche zu Wort kommen lassen.
Im Fokus der Veranstaltung steht die Berlinale-Sektion 
GENERATION mit ihren jährlichen Programmen Kplus 
und 14plus. Auch hier treffen Erwachsene die Vor-
auswahl. Doch ab dem Moment haben es Kinder und 
Jugendliche in der Hand, die Filme zu bewerten und 
die Preise zu vergeben. Zusätzlich liefern Zuschauer 
via Fragebögen, die nach jeder Vorstellung ausgeteilt 
werden, konkrete Rückmeldungen zu den Filmen und 
damit wertvolle Hinweise, welche Filme beim jungen 
und jugendlichen Publikum ankommen und vor allem 
warum.

Auf dem Podium begrüßt Elke Nieschalk die Leite-
rin der Berlinale-Sektion GENERATION, Maryanne  
Redpath, sowie Mitglieder der vergangenen Kplus- und 
14plus-Jurys. Diese berichten über ihre Erfahrungen 
und darüber, welche Filme sie sich im Kino wünschen. 
Zusätzlich geben Filmausschnitte mit dazugehörigen 
Rückmeldungen aus den Fragebögen einen Einblick 
in das, „was Kinder wirklich wollen“.

Gäste:
Maryanne Redpath (Berlinale-Sektion Generation)
Judith Rinklebe (Kinderjury Generation) 
Fion Mutert (Kinderjury Generation)
Zoë Louna Noack (Kinderjury Generation)
Lonja Siebenmann (Kinderjury Generation)

Moderation: 
Elke Nieschalk (Dramaturgin, VeDRA)

Was Kinder wirklich wollen – Kinderkino auf dem Prüfstand
Raum 3, 14:15 – 15:30 | PODIUMSDISKUSSION 
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Im Gespräch mit der Degeto-Chefin Christine Strobl 
soll der Schwerpunkt auf die inhaltlichen Kriterien 
gelegt werden, die den Programmentscheidungen 
zugrunde liegen. Statt die Skandalaspekte in den 
Mittelpunkt zu stellen, interessieren uns die Hin-
tergründe von Degeto-Beteiligungen für die unter-
schiedlichen Auswertungsformen vor und nach der 
Krise. Inwiefern können, sollen und müssen sich die 
Entscheidungsprinzipien ändern, da sich auch das 
Publikumsverhalten und die Filmwelt stetig wan-
delt? 
Welche Zuschauerbedürfnisse sind aber auch deut-
lich beständiger, als es viele Filmemacher wahr-
nehmen wollen, und rechtfertigen deshalb auch 
bestimmte, in der Branche mitunter geschmähte, 
Degeto-Dramaturgien? Wie kann heute angemessen 
und erfolgreich für ein differenziertes Publikum er-
zählt werden? Welche Themen wollen die Zuschauer 
in welcher Form im Fernsehen und im Kino sehen? 

Welche dramaturgischen Schlussfolgerungen lassen 
sich aus dem aktuellen Zuschauerverhalten ziehen? 
Solche und ähnliche Fragestellungen sowie Aus-
schnitte aus aktuellen Degeto-Produktionen sollen 
das Gespräch bestimmen.

GAst:  
Christine Strobl (Geschäftsführerin, Degeto)

MODERATION:  
Norbert Maass (Dramaturg, VeDRA)
Angela Heuser (Dramaturgin, VeDRA)

In ihrem neuen Spielfilm operiert Vanessa Jopp be-
wusst mit einer gezielten Verwirrstrategie. Die Schau-
spieler des figurenreichen Ensemblefilms kennen 
nämlich zu Beginn der (chronologischen) Dreharbei-
ten nur ihren Charakter, ihre Figur – nicht aber den 
Plot. Sie durchlaufen also selbst im Lauf des Films 
genau jenes Schicksal, welches die Autoren für sie 
vorgesehen, aber nicht im Voraus preisgegeben ha-
ben. Dadurch entsteht ein neuartiges, dramaturgisch 
freieres, spontaneres, allerdings auch in mancher 
Hinsicht komplizierteres Arbeiten. Die zentrale Arbeit 
verlagert sich dabei auch auf den Schnitt. Indem die 
Darsteller aufgrund ihrer spontanen Reaktionen sehr 
unterschiedliche Takes und variable Sequenzen lie-
fern, hängt viel davon ab, wie die Montage den roten 
Faden legt und durch die Auswahl einzelner Takes die 
Figuren definiert. 

Vanessa Jopp wird daher von einzelnen Sequenzen 
verschiedene Schnittfassungen präsentieren, die un-
terschiedliche Charakterbögen nach sich ziehen könn-
ten – und erläutern, warum sie sich für die definitive 
Version entschieden hat. Freilich wird das Ende des 
Films auch hier nicht verraten – schließlich muss eine 
Veranstaltung zum Thema WA(H)RE LÜGEN auch auf 
unserer Tagung ihr Geheimnis für sich behalten ...

Gäste: 
Vanessa Jopp (Autorin, Regisseurin)
Jonas Dornbach (Produzent)

MODERATION: 
Roland Zag (Dramaturg, VeDRA)

Degeto Reset! – Die neue Ausrichtung der ARD-Tochter
Raum 1, 16:00 – 17:15 | WERKSTATTGESPRÄCH 

Wa(h)re Lügen – Geplante Verwirrung in Vanessa Jopps 
neuem Kinofilm
Raum 2, 16:00 – 17:15 | WERKSTATTGESPRÄCH
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Das dramaturgische Quartett widmet sich dieses Mal 
dem Thema Adaption: Zwei Verfilmungen eines litera-
rischen Klassikers werden einander gegenübergestellt. 
Passend zum 200. Geburtstag Georg Büchners wagt 
die aktuelle WOYZECK-Verfilmung von Nuran David 
Callis mit Tom Schilling in der Hauptrolle einen Trans-
fer der Handlung in die großstädtische Gegenwart. 
1979 hatte Werner Herzog das berühmte Theaterstück 
mit Klaus Kinski noch als historische Adaption auf 
die Leinwand gebracht und so einen eigenständigen 
filmischen Klassiker geschaffen.
Wie ist dieser Adaptionsansatz ‚gealtert‘? Welche 
Akzentsetzungen beider Werke überzeugen, welche 
Buchentscheidungen polarisieren und wie halten bei-
de Filme es mit der Werktreue? Wie definiert man 
überhaupt Werktreue, und welchen Stellenwert nimmt 
sie im Rahmen einer Verfilmung ein, die die Standard-

lektüre unzähliger Deutsch-Leistungskurse als Vorlage 
hat? Darf – oder muss – man sich bei solchen Neuver-
filmungen Gedanken um Zielgruppen machen, oder 
steht hier allein der ‚künstlerische Kern‘ im Fokus? 
Moderiert von Kyra Scheurer darf auf Basis dramatur-
gischer Analyse und Fachkenntnis durchaus beherzt 
polemisiert werden.

GÄSTE: 
Alexander Dydyna (Drehbuchautor)
Ines Häufler (Dramaturgin, VeDRA)
Robert Pfeffer (Dramaturg, VeDRA)
Roland Zag (Dramaturg, VeDRA)

Moderation: 
Kyra Scheurer (Dramaturgin, VeDRA)

Das Dramaturgische Quartett:  
Woyzeck-Adaptionen im Vergleich
Raum 1, 17:45 – 19:00 | Podiums-Diskussion 

Onliner in Deutschland verbringen im Schnitt 169 Mi-
nuten im Internet. Smartphone, Tablet & Co. treiben 
zudem die mobile Internetnutzung weiter an: Sie hat 
sich 2013 im Vergleich zum Vorjahr fast verdoppelt. 
Vor allem jüngere Zuschauer nutzen den second screen, 
um klassische TV-Inhalte z.B. in sozialen Netzwerken 
zu kommentieren oder eigens für das Netz hergestellte 
Erweiterungen des Contents zu nutzen. Kein Wun-
der also, dass die deutschen TV-Sender in die Trans- 
medialität vor allem serieller Formate investieren. 

Die Online-Erweiterung des SWR–Tatorts Tatort 
Plus haben Zehntausende genutzt. Für die innovati-
ve arte-Serie Zeit der Helden, die als Echtzeit-Fik-
tion das Geschehen rund um eine Familie erzählt und 
zusätzlich erweiternde Anwendungen im Netz bereit-
stellt, gab es jüngst den Deutschen Fernsehpreis. Die  
Macher dieser Serie begrüßen wir auf unserem Podi-

um. Außerdem die Autorin der deutsch-französischen 
Serie About Kate, in der die turbulente Gedan-
ken- und Gefühlswelt der jungen Heldin crossmedial 
dargestellt wird. Mit unseren Gästen wollen wir zum  
einen die spezifische Machart und Dramaturgie ihrer 
Formate beleuchten, und zum anderen auch über die  
Zukunftsperspektiven transmedialer Serien mit Blick 
auf Marktchancen und Stoffentwicklung diskutieren.

Gäste:  
Volker Heise (zero one film) 
Amos (soma-labs) 
Janna Nandzik (Regisseurin, Autorin)

Moderation: 
Egbert van Wyngaarden (Dramaturg, VeDRA), 
Gunther Eschke (Dramaturg, VeDRA)

Wie geht’s weiter? Und vor allem wo? – 
Stoffentwicklung für transmediale Serien
Raum 3, 16:00 – 17:15 Uhr | CASE STUDY MIT PODIUMSDISKUSSION
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Die Drehbuchautorin Rodica Doehnert nutzte das 
Instrument der systemischen Drehbuchaufstellung 
von Verena Weese bei der Arbeit an ihrem Fernseh-
roman DAS ADLON. EINE FAMILIENSAGA. Dabei 
steht nicht die Familie Adlon, die das Hotel baut und 
betreibt, im Mittelpunkt der Handlung, sondern die 
fiktive Familie Schadt, die mit den Adlons befreun-
det ist, Geld in das Unternehmen steckt und teilweise 
dort wohnt und sogar arbeitet. Die Hauptfigur Sonja 
Schadt und ihre Familie dienen somit als Katalysator 
von 70 Jahren deutscher Geschichte.

In dem Fernsehroman werden historisch verbürgte 
Fakten um die Hotelgeschichte, dessen Untergang 
und Wiederaufbau mit der dramatischen Geschich-
te von fiktiven Figuren emotional verbunden. So 
entsteht eine mehrdimensionale erzählerische Land-
schaft, die ein Spannungsfeld zwischen Historie und 

Fiktion schafft. Ist die Herausforderung gelungen? 
Welche kreativen und dramaturgischen Grenzen ge-
lang es der Drehbuchautorin und der Dramaturgin in 
ihrer Zusammenarbeit zu sprengen?

GÄSTE:
Rodica Doehnert (TV-Autorin) 
Verena Weese (Systemische Dramaturgin)

Moderation:  
Silke Cecilia Schultz (Dramaturgin, VeDRA)

Seit den 90er-Jahren gilt auch in Deutschland: 
Drehbuchschreiben kann man lernen – und lehren.  
Seitdem sind zahlreiche Ausbildungsstätten und Pro-
gramme jenseits der staatlichen Filmhochschulen ent-
standen. 
20 Jahre später darf man fragen, ob sich der Bedarf 
noch mit dem Angebot deckt. Was sind die Ausbildun-
gen in der Branche wert? Wie sind die Bewerber- und 
Teilnehmer-Zahlen der letzten Jahre? Was wird – ab-
gesehen vom puren Handwerk – gelehrt? 
Im Gespräch erläutern Vertreter etablierter Schu-
len ihre Lehrkonzepte: Jeder oder nur die Talentier-
ten – wer wird aufgenommen? Berufsautoren oder  
Hobbyschreiber – wer wird ausgebildet? Kino, Fern-
sehen oder auch Transmedia – welches Medium wird 
bedient? ‚Endstation Ausbildung‘ oder Startschuss für 
eine erfolgreiche Karriere – wie ergeht es den Absol-
venten?
 

GÄSTE: 
Dr. Eva-Maria Fahmüller (Master School Drehbuch, 
Dramaturgin, VeDRA) 
Martin Thau (DrehbuchWerkstatt München)
Dr. Anton Magnus Dorn (TOP: Talente e.V.)
Wilbirg Brainin-Donnenberg (drehbuchFORUM Wien)

Moderation: 
Evi Goldbrunner (Dramaturgin, VeDRA)

DAS ADLON. Eine Familiensaga – Vom Mythos zum TV-Event
Raum 2, 17:45 – 19:00 | WERKSTATTGESPRÄCH 

Endstation Ausbildung oder Labor für neue Kreativität? 
Raum 3, 17:45 – 19:00 | PODIUMSDISKUSSION
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Prodesse et delectare – („Nützen und erfreuen“) 
war, mit Berufung auf den römischen Dichter  

Horaz, ein Wahlspruch der literarischen Aufklä-
rung im 18. Jahrhundert. Doku-Games, so glaubt 
man, stehen ganz in dieser Tradition. Sie sollen in 
der Regel auf interaktive Art und Weise informieren 
und Wissen vermitteln, und rücken damit schnell in 
die Nähe von Lernspielen oder Serious Games. Die 
Grenzen zwischen diesen Kategorien sind fließend. 
Für alle gilt jedoch die Annahme, dass sie allein auf-
grund ihrer Interaktivität unterhaltsam sind. Dies 
ist vermutlich ein Trugschluss: Wie ein guter Doku-
mentarfilm braucht auch ein Doku-Game eine Dra-
maturgie, damit der Spieler die Inhalte strukturiert 
rezipieren kann.

Das Doku-Game FORT MCMONEY etwa, das unter 
anderem in Zusammenarbeit mit arte, Le Monde und 
der Süddeutsche Zeitung entwickelt wurde, lässt den 
Spieler als Bürgermeister der Stadt Fort McMurray 
die großen Entscheidungen treffen: Umweltschutz 
und Lebensqualität oder Ölförderung und Reichtum. 
Dabei können die Bürger befragt werden, Statistiken 
begutachtet und insgesamt viele Informationen ge-
lesen werden. Die ersten gezeigten Spielszenen aus 
dem Ankündigungstrailer lassen darauf schließen, 
dass sich der Aspekt des Wissenssammelns deutlich 
im Vordergrund befindet und das Spielerische ledig-
lich darin besteht, dass der Spieler aussuchen kann, 
in welcher Reihenfolge er die Informationen aufneh-
men möchte, und mit seinen Entscheidungen einen 
gewissen Einfluss auf den Fortgang des Spiels haben 
kann. Ob dabei wirkliche Spannung oder Spielspaß 
aufkommt, bleibt abzuwarten, das Spiel ist Ende No-
vember online verfügbar.

Jenseits der erklärten Doku-Games kommen doku-
mentarische Elemente auch in den Game-Block-
bustern vor – allerdings nur am Rand oder als 
Stilmittel. In dem Action-Rollenspiel THE ELDER 
SCROLLS V:SKYRIM finden sich zum Beispiel mas-
senweise Monumente, Bücher und andere Schrift-
stücke, die innerhalb der Spielewelt die Historie des 
Königreichs Himmelsrand beleuchten. Sie spiegeln 
somit einen dokumentarischen Charakter vor, der 
aber wie die Spielewelt vollkommen fiktional ist. 
Die ASSASSIN’S CREED-Reihe baut gar – in einer 
Form des Reenactment – ganze historische Städte 

nach und nutzt diese als Grundlage für die Spielwelt:  
das Jerusalem zur Zeit der Kreuzritter, das Florenz 
Leonardo da Vincis oder das Rom der Renaissance.

Neben dieser Art der ‚selbstbezogenen Game-Doku-
mentation‘ gibt es auch dokumentarische Elemente 
in Games, die auf die reale Welt verweisen. Beson-
ders in den Vordergrund tritt dies bei Augmented Re-
ality Games. Als Beispiel kann hier INGRESS dienen, 
das von einer Abteilung der Firma Google program-
miert wurde und auf allen mobilen Geräten läuft, die  
Googles Betriebssystem Android nutzen. Die in  
INGRESS gewobene Story handelt von der Entde-
ckung einer außerirdischen Materie, die sich auf der 
Erde verbreitet und es ermöglicht Portale zu erschaf-
fen, um deren Kontrolle die zwei Spielfraktionen 
kämpfen: die Resistance und die Enlightened. Diese 
das Spiel ausmachenden Portale, die von den Spielern 
selber erstellt werden können, stellen die Verbindung 
zwischen der realen und der digitalen Welt dar: Die 
reale Welt bietet die Spielfläche, während die digita-
le Welt diese mit den Spielezielen verbindet. Um zu 
einem Portal zu gelangen, muss der Spieler sich phy-
sisch dorthin bewegen. Sein Standort wird per GPS 
übermittelt und bildet so den Link zwischen Realem 
und Digitalem. Die Portale nun befinden sich an 
einprägsamen Orten der realen Welt: Kirchen, Denk-
mälern, Kunstwerken, auffälligen Gebäuden. Der 
Wiedererkennungsfaktor ist ein entscheidendes Kri-
terium bei der Einrichtung eines neuen Portals, von 
denen jedes zunächst von Google auf seine Tauglich-
keit geprüft wird. So kann INGRESS dazu verleiten 
mit wacheren Augen durch die Stadt zu gehen und 
die besonderen Sehenswürdigkeiten zu entdecken. 
Das Dokumentarische kann so auch in Games neue 
Teile und Aspekte der Welt beleuchten – sofern man 
denn die Augen vom Smartphone hebt.

Spiel / Film 8.0 | von Lukas Wosnitza (VeDRA)

N°27 | November 2013

Lukas Wosnitza hat seine Ab-
schlussarbeit an der Rheinischen 
Friedrich-Wilhelms-Universität 
Bonn über Dramaturgie im digita-
len Spiel verfasst und beschäftigt 
sich für uns mit der Schnittstelle 
von Games und Film. Seine Ko-
lumnen findet man auch unter 
www.leckerefelsen.de.
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Der VeDRA-Fragebogen 

beantwortet von Ron Kellermann 

Auf welchen Wegen oder 
Umwegen bist du zur  
Dramaturgie gekommen?

Eigentlich wollte ich mal Regis-
seur werden. Na so was aber auch, 
wer hätte das gedacht. Während 
meiner Arbeit als freier Kamera- 
assistent für eine Videoproduk-
tion, die vorzugsweise Tapeten-
abkratzfilme für Baumärkte pro-
duzierte (das war Anfang der 
90er), wurde mir aber klar, dass 
das Koordinieren vieler Leute … 
wie soll ich sagen … nicht ganz 
meiner Persönlichkeitsstruktur 
entspricht. Also lieber Germa-
nistik-Studium. Ich habe es tat-
sächlich durchgezogen, in erster 
Linie aber wegen Philosophie, 
der ich zwischenzeitlich verfallen 
war. Nach dem Studium bewarb 
ich mich dann einfach bei ein 
paar Produktionsfirmen und warf 
mit einigen dramaturgischen Be-
griffen um mich, die ich in den 
üblichen Drehbuchratgebern auf-
geschnappt, aber nicht wirklich 
verstanden hatte. Nachdem ich 
rausgeworfen wurde, fing ich an 
zu schreiben. Zuerst Krimi, aus 
der ganz nüchternen Überlegung 
heraus, dass der Krimimarkt der 
größte ist und die Nachfrage ent-
sprechend hoch sein muss. Ist sie 
auch. Nur nicht für Debutautoren. 
Zwei Jahre brauchte ich, um das 
zu kapieren. In der Zwischenzeit 
fing ich an, Seminare zu leiten, 
um wenigstens ein bisschen Geld 
zu verdienen. 
Nach insgesamt sieben Jahren 
mit dem fiktionalen Schreiben 
aufzuhören, war wohl die bes-
te Entscheidung meines Lebens. 
Zumindest hatte ich seither kei-
ne Krisen mehr. Leicht gemacht 

wurde mir die Entscheidung auch 
dadurch, dass mir meine Dozen-
tentätigkeit immer mehr Spaß 
machte und immer besser lief, vor 
allem nachdem Ende 2006 mein 
Buch Fiktionales Schreiben 
(Emons, 2006) erschienen war. 
Und dadurch, dass ich feststellte, 
dass es mir mehr liegt und viel 
mehr Freude bereitet, andere bei 
der Entwicklung ihrer Stoffe und 
Drehbücher zu unterstützen, ich 
also eher Dramaturg als Autor 
bin. Und ich muss sagen: Ich bin 
es verdammt gerne.

Mit welchem Projekt warst 
du zuletzt besonders gern 
beschäftigt und in welcher 
Funktion?

Seit Juni letzten Jahres arbei-
te ich mit York-Fabian Raabe 
an seinem Debutfilm. York hat 
einen sehr schönen und hoch-
dekorierten Kurzfilm gemacht: 
Zwischen Himmel und Erde. 
Meine Funktion ist die des Dra-
maturgen an der Grenze zum Co-
Autor und des Coaches. Was mir 
an der Zusammenarbeit mit York 
gefällt, ist, dass er zum einen 
ein sehr sympathischer Mensch 
ist, und zum anderen mit seiner 
und meiner zwei unterschiedliche 
Sichtweisen auf Geschichten und 
Filme aufeinandertreffen, aus de-
nen immer wieder etwas Neues 
entsteht. Ebenfalls seit ungefähr 
Juni letzten Jahres arbeite ich 
mit Tarek Ehlail an seinem dritten 
Kinospielfilm zusammen, er hat 
vorher Chaostage und Gegen-
gerade gemacht. Warum ich mit 
ihm gerne zusammenarbeite? Weil 
er ein super Typ ist. Und wegen 
seiner Radikalität, im positiven 

Ron Kellermann studierte Philo-
sophie, Germanistik und Kom-
munikationswissenschaften, seit 
2001 arbeitet er im Bereich Dreh-
buchentwicklung, seit 2004 ist er 
als Dozent tätig. Er entwarf und 
leitete die Autorenwerkstatt am 
Filmhaus in Köln und auch die  
Weiterbildung zum Fictionprodu-
cer. Er gibt zahlreiche Seminare 
im Bereich Drehbuch, aber auch 
über Storytelling im Journalismus, 
in Games, in der Markenführung 
und im Change-Management. 
Seit September 2012 unterrichtet 
er den Master-Studiengang „edu-
cational media/ Mediendidaktik“ 
am Duisburg Learning Lab.

Sinne. Eine weitere Zusammenar-
beit, mein erster Dokumentarfilm, 
für dessen Storytelling ich ange-
fragt wurde, steht bevor und ich 
freue mich enorm darauf.  

Welche Fähigkeiten sollte 
ein Stoffentwickler/Dra-
maturg unbedingt haben?

Dramaturgen und Dramaturgin-
nen müssen sich in die Welt der 
Geschichte und in die Gedanken-
welt der Autorin oder des Autors 
begeben und innerhalb dieser 
Welt an der für den Autor best-
möglichen Geschichte arbeiten. 
Keinesfalls dürfen sie der Versu-
chung erliegen, dem Autor die  
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Geschichte aufzuschwatzen, die sie 
am liebsten erzählen würden. Das 
passiert leider viel zu häufig (gar 
nicht mal so sehr durch Drama-
turgen …), und dann wird man als  
(neuer) Dramaturg zu einem Stoff 
herangezogen, der alles mögliche 
hat, bloß keine klare erzählerische 
Linie mehr. Und zwar weil der  
Autor es nicht geschafft hat, sei-
ne Vision der Geschichte zu ver-
teidigen, er – manchmal auch aus 
Gefälligkeitsgründen – alle An-
merkungen von außen aufnimmt, 
abnickt, versucht umzusetzen und 
dann merkt, dass das alles gar nicht 
mehr zusammenpasst und vor al-
lem nichts mehr mit dem zu tun 
hat, was er ursprünglich wollte. 
Um wirklich gut mit Autoren ar-
beiten zu können, müssen Drama-
turginnen und Dramaturgen ihre 
Vision kennen. Die Erzählintention 
nicht zu kennen, mit Autoren nicht 
gemeinsam an ihr zu arbeiten und 
ihr nicht konsequent zu folgen, ist 
wie ein Hochhaus ohne Fundament 
bauen zu wollen. 
Gute Dramaturginnen und Drama-
turgen kennen außerdem den Un-
terschied zwischen dramatischer 
Relevanz bzw. dramaturgischem 
Argument und individueller Ge-
schmackssache. Sie schaffen es, in 
einer optimalen Distanz zur Ge-
schichte zu bleiben. Oder haben 
wenigstens die Fähigkeit, zu erken-
nen, wann sie selbst betriebsblind 
werden, und den Mut, zuzugeben, 
dass es jetzt besser ist, den Stab an 
einen anderen Dramaturgen wei-
terzugeben. 

Was sind deine persönli-
chen Glücksmomente in 
diesem Beruf?

Wenn sich plötzlich scheinbar 
wie von Geisterhand verschie-
dene Elemente zusammenfügen, 
funktionieren und richtig gut sind 
(auch wenn sich später erweist, 

dass sie doch nichts taugen …). 
Der kreative Flow … Ganz profan: 
Wenn ich Geld für meine Arbeit 
bekomme. Wenn mich jemand 
nach meinem Honorar fragt und 
nicht voraussetzt, dass ich un-
entgeltlich arbeite, weil es mir ja  
ohnehin Spaß macht. Wenn mei-
ne Arbeit also schlicht und ein-
fach wertgeschätzt wird. 

Was sind immer wieder-
kehrende Probleme bei der 
Stoffentwicklung?

Die Beteiligten verlieren die Ori-
entierung innerhalb des Stoffes. 
Die Stoffe werden überfrachtet. 
Und dadurch erklären sie mehr als 
sie erzählen. Oder: Die Beteiligten 
reden aneinander vorbei, weil sie  
unterschiedliche Vorstellungen 
von dem Stoff haben. 
Neben diesen Problemen in der 
Stoffentwicklung gibt es auch ein 
sehr schwerwiegendes struktu-
relles. Gerade eben habe ich mit  
einer Autorin telefoniert, die ich 
bei der Entwicklung ihres ersten 
TV-Stoffes unterstützt habe und 
die bei einer sehr großen Pro-
duktionsfirma untergekommen 
ist. Seit einem Jahr arbeiten sie 
nun gemeinsam an dem Buch, 
ein Fernsehsender ist auch mit an 
Bord, nur: Außer einem Options-
vertrag hat sie noch keinen einzi-
gen Cent bekommen. 
Mir ging es neulich ähnlich: 
Eine Produktionsfirma will einen  
Roman adaptieren und sucht  
jemanden, der den Romanautor 
dabei unterstützt. Es gibt schon 
ein Budget für den Film, Geld für 
die Stoffentwicklung fließt aber 
erst, wenn die Produktionsfirma 
das Drehbuch [sic!] abnimmt. Kein 
Geld für’s Exposé, kein Geld für’s 
Treatment, keins für die ersten 
Drehbuchfassungen. Aber von der 
ersten Minute an dramaturgisch 
mit reinquatschen wollen. Ich 

habe der Produktionsfirma Unse-
riosität vorgeworfen und den Job 
abgesagt. Das ist eine Entwick-
lung, die mir in den letzten Jahren  
immer stärker zu werden scheint:  
Das finanzielle Risiko der Stoff-
entwicklung wird mehr und mehr 
auf die Kreativen abgewälzt. Deren 
Bereitschaft zur Selbstausbeutung 
wird zusehends ausgenutzt. Nicht 
nur von Seiten der Produktions-
firmen, sondern auch von Seiten 
der Fernsehsender. Und dann aber 
Rumjammern, dass es keine gu-
ten Bücher gibt. Klar gibt es zu  
wenige, denn wer tut sich das 
denn an? Ein „Geschäftsmodell“ 
auf der Bereitschaft zur Selbst-
ausbeutung aufzubauen, kann 
unmöglich zu qualitativ hoch-
wertigen Ergebnissen führen. 
Noch ein Problem sind die ver-
kappten Autoren, die sich nicht in 
die Welt der Geschichte und in die 
Gedankenwelt der eigentlichen 
Autoren hineinversetzen können 
(oder wollen), sondern versuchen 
ihnen die Version der Geschich-
te reinzudrücken, die sie selbst  
gerne erzählen würden. 

Welcher Film hat dir (zu-
letzt) besonders gefallen 
und warum?

In meinen Seminaren stelle 
ich seit zwei, drei Jahren eine  
Verschiebung fest: Hieß es früher 
„Hast du diesen oder jenen Film 
gesehen?“, wird heute gefragt: 
„Kennst du diese und jene Serie?“ 
Mir geht es genauso, ich schaue 
mittlerweile lieber Serien als  
Filme, weil sie ein größeres  
erzählerisches Potenzial bieten. 
Momentan gefällt mir sehr gut 
The Slap – Nur eine Ohrfei-
ge (arte). 

Über welches Drehbuch 
bzw. welchen Film hast du 
dich besonders geärgert?



N°27 | November 2013

Profile | 33

mich fürchterlich aufgeregt und 
für blöd gehalten gefühlt habe. 
Mit Freude ärgere ich mich auch 
über Komödien, die ihre Figuren 
nicht ernst nehmen, deren Figuren 
kein komisches Potenzial haben. 
Lacher können sie nur dadurch 
erzeugen, dass die Figuren stän-
dig in für sie peinliche Situatio-
nen gebracht werden, in denen sie 
der Lächerlichkeit preisgegeben 
werden. Das Publikum lacht nicht 
über sie, sondern es lacht sie aus. 
Matthias Schweighöfers Komödi-
en haben das ziemlich gut drauf, 
vor allem What a man. Ah, da 
fällt mir noch ein Film ein, über 
den ich mich geärgert habe: Das 
weiSSe Band. Aaaaaaaaaaah… 
Das begründe ich jetzt aber nicht.

Wie sieht dein perfektes 
(Arbeits-)Leben aus – wie 
nahe bist du diesem Ideal?

DIANA AMFT     
TOBIAS LICHT     

EDITA MALOVCIC     
FRITZ KARL     

GREGOR BLOÉB     
ARMIN ROHDE

AB JETZT
IM KINO

»Herrliches 
Gute-Laune-Kino! 

Wehe, du 
bleibst ernst!« 

HÖRZU

/imweissenroessl   www.imweissenroessl.senator.de

In meinem perfekten Arbeitsle-
ben arbeite ich nicht, sondern 
habe nur noch Spaß und verdiene 
trotzdem viel Geld. 
Da ich in der glücklichen Situ-
ation bin, nicht mehr jeden Job 
annehmen zu müssen, bin ich 
zumindest in Sachen Spaßeffekt 
schon ziemlich nah dran am per-
fekten Arbeitsleben …

Welche Film- oder Fern-
sehfigur (früher oder heute) 
hättest du gerne erfunden?

Ich kann mir leider Namen und 
Titel so schlecht merken …

Was dürfen wir deiner 
Meinung nach ‚on screen‘ 
auf keinen Fall verpassen?

Die SportschaU natürlich. 

Mit dem Ärgern, das ist so eine Sa-
che in dieser Branche: Wenn man 
erst mal anfängt, wird es schwer, 
wieder damit aufzuhören. Weil 
es so viele Anlässe gibt. Deshalb 
versuche ich seit einer Weile, mich 
in stoischer Gelassenheit zu üben. 
Nützt ja nix. Gelingt bloß leider 
viel zu selten. Der erste Schritt je-
denfalls besteht darin, mich nicht 
mehr über spezielle Bücher oder 
Filme zu ärgern. Sondern wenn, 
dann eher über so allgemeine Sa-
chen, zum Beispiel über die Ver-
kümmerung des Erzählkinos zum 
Erklärkino: Wenn Drehbücher und 
Filme mir also ständig die Ge-
schichte und die Figuren erklären 
und sie mit dramatisch irrelevan-
ten Informationen überfrachten. 
Spontan fällt mir Der Felsen 
von Dominik Graf ein. Ist schon 
einige Jahre her, aber ich kann 
mich noch gut erinnern, dass ich 

http://www.imweissenroessl.senator.de


Ehrlich gesagt: Schmöker wie 
DER MEDICUS, DIE WANDER-

HURE oder DER DA VINCI CODE 
würde ich nie freiwillig lesen.  
Insofern war mir aber auch der 
Stoff unbekannt, als das überlange 
Drehbuch auf meinem Tisch lag. 
Dadurch hatte ich aber auch den 
dramaturgisch wagemutigsten und 
folgenschwersten Coup der Auto-
ren bereits verpasst: Jan Berger 
hatte – anders als zahllose Bear-
beiter vor ihm – den Mut, einfach  
einen riesigen Teil des Romans 
rauszuschmeißen. Das konnte ich 
erst im Nachhinein erkennen und 
gutheißen.

Noah Gordons Werk beginnt ur-
sprünglich (wie der Film) in Eng-
land mit der Geschichte des jun-
gen Rob, dessen Mutter stirbt und 
der dann in einer sich über Jahre 
hinziehenden Reise von Frankreich 
die Donau abwärts bis nach Persien 
geht, um in Isfarhan beim großen 
Arzt Ibn Sina zu studieren. Diesen 
ganzen ewig langen Teil der Reise 
lässt Jan Berger fort. Seine Vorge-
schichte endet an den Felsen von 
Dover. Schnitt. Und schon sind wir 
in Afrika. Auch in Isfarhan wütet 
der Autor mit großen Strichen und 
einer maximal reduzierten Konzen-
tration auf ein paar Figuren, unter 
denen erwartungsgemäß die Liebe 
zu Mirjam eine besondere Rolle 
spielt. Ich unterstütze und vertei-
dige diese radikale Konzentration. 
Erst durch die kühne Freiheit der 
Umgestaltung wurde eine Verfil-
mung möglich. Freilich gab es für 

mich doch noch etwas zu tun. Zwar 
präsentierte sich die Story farben-
prächtig und pittoresk. Aber noch 
immer war nicht wirklich klar, wo 
das emotionale Zentrum lag. Die 
ersten Bearbeitungen zeigten Rob 
als finsteren medizinischen Tech-
nokraten, der mit Gott im Hader 
lag, weil dieser Menschen leiden 
und sterben ließ. In diesem abwei-
senden Rachegeist Rob war mehr 
ein existenzialistischer Held des 20. 
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Wer macht was? | VeDRA-Mitglieder in der Praxis

Roland Zag: DER MEDICUS

Autor: Jan Berger, Regie: Philipp Stölz Produzent: Wolf Bauer, Nico Hofmann 
Produktion: UFA Cinema, Fox International  I  Kinostart: 15.12.2013 

Rob Cole (Tom Payne) hat eine außergewöhnliche Gabe, denn er kann 
fühlen, dass seine kranke Mutter sterben wird. Auf sich allein gestellt, 
schließt er sich einem fahrenden Bader (Stellan Skarsgård) an, der 
ihn die Grundlagen der Heilkunst lehrt. Doch Rob erkennt schnell die  
Begrenztheit der mittelalterlichen Medizin. Als er von dem berühm-
ten Universalgelehrten Ibn Sina (Ben Kingsley) im fernen Persien hört,  
beschließt er sich dort zum Arzt ausbilden zu lassen, und ein unglaub-
liches Abenteuer beginnt ...
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Jahrhunderts als ein gottesfürchti-
ger, wenngleich wissensdurstiger 
Arzt des Mittelalters zu erkennen. 

Um sich auf die Emotion der  
Story wirklich einzulassen, schien 
es (mir) nötig, Robs „Gabe“ – also 
die märchenhaft-wunderliche Fä-
higkeit zu erkennen, wann es mit 
einem Menschen zu Ende geht – 
in den Mittelpunkt zu stellen. Rob 
verfügt damit ja über ein Genie: »  



Termine
Erfolgreiche 
Drehbuchbesprechungen

Im Seminar erarbeiten Sie die 
Grundlagen erfolgreicher Ge-
sprächsführung, setzen sich mit 
Ihrer mentalen Einstellung aus-
einander und lernen, Ihre per-
sönlichen Stärken gezielt zu 
nutzen. Von der methodischen 
Vorbereitung über das Verhalten 
in kritischen Situationen bis hin 
zur richtigen Körpersprache wird 
trainiert, Tonalität und Ablauf ei-
nes Gesprächs ergebnisorientiert 
zu beeinflussen.

Termin: 10.11.2013 
Dozenten: O. Schütte, L. Kish
Preis: 159,- Euro
Ort: Master School Drehbuch, 
Zossener Str. 41, 10961 Berlin
Infos und Anmeldung: 
www.masterschool.de

Drehbuch 
Development 

Das Programm besteht aus den 
Geschichten der Teilnehmer:  Sie 
können ausführlich mit anderen 
in einer kleinen Gruppe über Ih-
ren Stoff diskutieren, Feedback 
einholen und professionelle Be-
ratung in Anspruch nehmen. Seit 
April 2012 enthält das Drehbuch 
Development neben der reinen 
Stoffentwicklung auch zwei 
Gastvorträge.

Dozentin: Frauke Schmickl
Termine: ab 20.11.2013 bis Ende 
Mai 2014 jeden 2. Mittwoch
Preis: 419,- Euro
Ort: Master School Drehbuch, 
Zossener Str. 41, 10961 Berlin
Infos und Anmeldung: 
www.masterschool.de

Leitfaden ins 
Drehbuchgeschäft 

Sie haben sich dazu entschlos-
sen Drehbuchautor zu werden, 
haben es sogar geschafft ein 
ganzes Drehbuch, Exposé oder 
einen Pitch zu schreiben. Und 
nun? Lernen Sie das Know-how 
und die Voraussetztungen ihres 
Berufs kennen, damit Sie sicher 
und selbstbewusst erste Kontakte 
in der Film-und Fernsehbranche 
machen können. 

Dozentin: Katharina Schwarz
Termin: 23./ 24.11.2013 
Preis: 220,- Euro
Ort: Master School Drehbuch, 
Zossener Str. 41, 10961 Berlin
Infos und Anmeldung: 
www.masterschool.de
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« Eigentlich ist DER MEDICUS eine Art Künstlerdra-
ma. Die Hauptfigur läuft mit einem seltenen (von Noah 
Gordon dreist erfundenen) Talent durch die Welt. Rob 
muss lernen, diese wunderliche Gabe nicht von sich 
zu stoßen, sondern anzunehmen. Wenn Rob am Ende 
die „Seitenkrankheit“ (die Blinddarmentzündung) be-
siegen will, die schon seine Mutter dahingerafft hat, 
dann muss er die strengstens verbotene Sektion an To-
ten probieren. Woraus sich dramaturgisch eine Menge 
Fallhöhe entwickelt, die dem Film einen bildkräftigen, 
actionreichen Showdown verschafft. 

Mit der Idee, Robs Auseinandersetzung mit seiner 
„Gabe“ stärker und in mehr Austausch mit seinem  
Lehrer zu behandeln, stieß ich Gott sei Dank auf  
offene Ohren. Die zunächst eher kalt wirkenden Dreh-
buchentwürfe wurden sprunghaft wärmer, menschli-
cher, emotional spannender. Danach verschwand das  

Projekt wieder aus meinem Blickfeld. Im Februar hatte 
ich dann das Privileg, den Feinschnitt ungemischt sehen 
zu dürfen und konnte noch Ratschläge für den Schnitt 
machen. Heute würde ich sagen: Im Gegensatz zum  
Roman würde ich mir einen Film wie DER MEDICUS 
gerne „antun“. Die Bilder sind (natürlich) überwältigend, 
die Schauspieler (natürlich) phantastisch. Aber das  
Wesentliche liegt tatsächlich in der berührenden – und 
bei Filmen diesen Kalibers keineswegs selbstverständ-
lichen – Begegnung mit einer faszinierenden Haupt-
figur; darüber hinaus mit einem Islam, der einst fort-
schrittlich, liberal und integrativ war; einem Judentum, 
das ihm darin in nichts nachsteht; und einer Geburts-
stunde der modernen Medizin. Es kann einen nicht kalt 
lassen, zu beobachten, wie die Menschheit es in recht 
kurzer Zeit (was sind schon 1000 Jahre …) geschafft 
hat, so vieler Gebrechen des menschlichen Körpers Herr 
zu werden.  
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Mika Kallwass: 
MORDSHUNGER –  
Verbrechen und andere 
Delikatessen (ZDF)

Buch: Mika Kallwass; 
Dramaturgische Begleitung:  
Sebastian Stobbe, Volker Gehrke;
 
Regie: Marcus Weiler, Katinka 
Feistl; Produktion: Network 
Movie (Bettina Wente, Nina 
Güde); Redaktion: Sabine Groß

Britta Janssen (Anna Schudt) besitzt eine eigene Wirtschaft und einen 
Partyservice. Vor allem aber löst die fulminante Köchin Mordfälle. Ihre 
Triebfeder ist ihre Neugierde, und da ihr Bruder Max (Aurel Manthei) 
bei der Polizei ist, mischt sie sich unweigerlich ein. Wenn Britta be-
ginnt Fragen zu stellen, landet sie immer da, wo sie eigentlich nichts 
zu suchen hat. Am Ende hat sie dann immer zu Recht das Gefühl, dass 
„da irgendetwas nicht stimmt“. 

Die ersten Folgen (4 x 60 Min) liefen vom 31.08. bis 21.09.2013 am
Samstag um 21.45 Uhr im ZDF. 
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Eine kulinarische Krimiserie auf 
dem Land, eine Köchin, die ge-

nauso leidenschaftlich Mordfälle 
löst wie sie kocht – diese Idee tru-
gen Bettina Wente und Nina Güde 
von Network Movie anfangs an 
mich heran. Als dann nach meinem 
Konzeptentwurf der Auftrag vom 
ZDF kam, begann ich an den ersten 
Büchern für eine neue Krimiserie 
zu arbeiten. Hier gab es eine ech-
te Chance, etwas selbst zu prägen 
– selbstverständlich im Rahmen 
des Auftrags für den spezifischen  
Sendeplatz, der zunächst der Frei-
tagabend im ZDF sein sollte. 

In der Entwicklung war es uns 
wichtig, etwas Eigenes zu schaffen. 
Wir arbeiteten an einem spannen-
den Krimi mit einem dunkleren, 
schrägen Humor, der nah an die  
Figuren ranging – und der dann 
auch begann, Kulinarisches auf 
seltsame Weise mit Mord und Lie-
be zu verbinden. Die ermittelnde 
Köchin und der Kripo-Beamte, der 
nicht in die Mordkommission darf, 
wurden für mich zu einem unzer-
trennlichen Geschwisterpaar, das 
ein wenig an Hänsel und Gretel 
erinnert:  eingeschlossen in seiner 

eigenen Welt und auf ewig dazu 
„verdammt“, dem Bösen zu begeg-
nen. Damit stand der Mittelpunkt 
von MORDSHUNGER, um den  
herum sich alle Geschichten dre-
hen. 
Als dramaturgischen Berater für das 
Projekt bat ich den VeDRA-Kollegen  
Sebastian Stobbe dazu, und auch 
meinen Mann Volker Gehrke, den 
seine 20-jährige Erfahrung als Cutter 
auf ganz eigene Weise qualifiziert.  
Mit den beiden als Mitstreiter war es 
mir möglich, sehr schnell zu arbeiten. 
Ich kam auch qualitativ viel weiter, 
weil die Analyse und die Gesprä-
che wichtige Fragestellungen und 
Entscheidungen bewusst machten.  
Mir war es zudem ein Anliegen, ihre 
Mitarbeit dem Sender gegenüber 

transparent zu machen, so dass 
die beiden, dank der kreativen und 
mutigen Redakteurin einen Credit 
im Abspann der Sendung bekamen. 
Das stellt in dieser Konstellation 
leider eher eine Ausnahme dar.

Mika Kallwass 
hat in Großbri-
tannien und den 
USA Film und an 
der IFS Drehbuch 
studiert. Seit 
2003 arbeitet sie 
als freie Autorin 

und Dramaturgin, und hat als 
solche u.a. die Serien STROM-
BERG, DER KLEINE MANN und 
DR. PSYCHO betreut.
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Ines Häufler: 
DRIFT (KINOFilm)  

Buch und Regie: Benny Vandendriesche,
Produktion: Inti Films, Belgien 2013

Ein belgisches Paar wartet in einem leeren Hotel in 
den Kaparten. Sie leidet an einer unheilbaren Krank-
heit. Er hilft ihr dabei, ihren Frieden zu finden. Als 
er alleine zurückbleibt, flieht er vor der Realität und 
lässt sich durch die Landschaft treiben.  Der Film 
wurde zu den Filmfestivals in Busan und Heidelberg 
eingeladen. Website: http://driftthefilm.com

REMOTE CONTROL (KINO)  

Der Film REMOTE CONTROL hat beim Internationa-
len Filmfestival Busan (Südkorea) den New Currents 
Award gewonnen. Wir gratulieren!

Egbert van Wyngaarden: 
LIQUID DOCUMENTARY  
(Fachartikel)  

In: Leitner, M. (Hrsg.): DER DOKUMENTARFILM 
IST TOT, ES LEBE DER DOKUMENTARFILM, 
Schüren Verlag, Marburg (2014)

Über sein Büro für digitales Storytelling Transmedia 
Desk unterstützt Ebert van Wyngaarden die Entwick-
lung innovativer Unterhaltungsformate. Unter dem 
Titel LIQUID DOCUMENTARY ist in diesem Herbst 
eine ausführliche Analyse des interaktiven Doku-
mentarfilms erschienen. 

Alfred Behrens: 
Der schatten des körpers 
des kameramanns (KINOFilm)  

Regie: Alfred Behrens und Benjamin Dickmann,
Produktion: a&b pictures, Deutschland 2013
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Inhaltsverzeichnisse, Leseproben
sowie weitere Film-Fachbücher:

www.uvk.de/film

Fachbücher für Filmpraktiker

Heiko Raschke
Szenische Auflösung
Wie man sich eine 
Filmszene erarbeitet
2013, 188 Seiten, flex. Einb.
ISBN 978-3-86764-356-6
€ (D) 19,99

Nicole Mosleh
Drehbuchschreiben
Das Geheimnis glaubwürdiger
Charaktere und fesselnder
Geschichten
2013, 310 Seiten, flex. Einb.
ISBN 978-3-86764-372-6
€ (D) 24,99
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Wir arbeiten kontinuierlich daran, das Layout 
unseres Newsletters zu optimieren. 

Aus diesem Grund würden wir gerne wissen, auf 
welchem Medium der WENDEPUNKT überwie-
gend gelesen wird: Ausgedruckt auf Papier, auf 
dem Tablet/iPad, am Bildschirm … ? 

BITTE KREUZEN SIE IHR PRIMÄRES LESE-
MEDIUM AN, TRENNEN SIE DIESE SEITE AB 
UND WERFEN SIE SIE IN DIE DAFÜR BEREIT-
GESTELLTE BOX AM EMPFANGSCOUNTER.

Vielen Dank!
Ihr WENDEPUNKT-Team

Ich lese den WENDEPUNKT primär:

  ausgedruckt auf Papier

  am Laptop-/PC-Bildschirm

  auf dem Tablet/ iPad

Anmerkungen:


