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Mithilfe von verschiedenen Filtern – nach Regisseur, 
Dauer des Spaziergangs oder Stadtviertel – kann 
jeder User selbst entscheiden, wie er Paris cinema-
tographisch erlebt. Die Macher der App können ihr 
Angebot jederzeit erweitern und neue Clips einspie-
len: Das Produkt ist nicht mehr in sich geschlossen, 
sondern versionierbar. Das könnte künftig auch für 
filmische Erzählungen gelten. Die Bedienungsgestik 
von Smartphones und Tablets wirkt bereits so intu-
itiv, dass wir schnell vergessen, welches gestalteri-
sche Potential sie hat. Warum sollten dieselben Na-
vigationsprinzipien, mit denen wir uns durch Ebooks 
oder die sozialen Medien bewegen, nicht auf Filmer-
lebnisse anwendbar sein? Vertov setzte Kamera und 
Filmschnitt ein, um auf eigenwillige Weise durch 
Räume zu navigieren und die Wahrnehmungsge-
wohnheiten des Zuschauers auf den Kopf zu stellen. 
Ähnlich kann die Navigation des Users funktionie-
ren, nur selbst- statt fremdbestimmt.  
Cornelia Funkes MIRRORWORLD App fürs iPad 
(2013) kostet diese Möglichkeiten geschickt aus. Der 
User kann am Touchscreen haptisch eine Märchen-
welt erkunden, die zwischen Erzählung, Film und 
Spiel  die Mitte hält. Die Sensortechnik macht aus 

dem iPad ein Einstiegstor in ein magisches Univer-
sum. Bemerkenswert ist hier, wie sich Filmsequenzen 
mit anderen multimedialen Inhalten verbinden und 
gemeinsam eine Art Meta-Narrativ bilden.   
Auch 360 Grad-Videos und VR-Filme sollten hier 
nicht unerwähnt bleiben. Mithilfe von einfachen Ge-
stellen wie Google’s Cardboard lässt sich das Smart-
phone in eine grenzenlose Leinwandsphäre verwan-
deln – grenzenlos dadurch, dass sich das Filmbild 
automatisch an die Blickrichtung des Zuschauers an-
passt, als befinde sich dieser tatsächlich im gezeigten 
Raum. Beispiele solcher Produktionen sind aktuell I, 
PHILIP und TANKSTELLEN DES GLÜCKS bei ARTE. 

Smartphones und Tablets  
als Kommunikationstool  

Obwohl der mobile Filmkonsum eher in Absonde-
rung stattfindet, macht die Konnektivität der Gerä-
te neuartige soziale Erfahrungen möglich. Die User 
sind untereinander vernetzt und verfügen über einen 
Rückkanal zu den Anbietern der Medieninhalte. Es 
kann Dialog stattfinden. Aus genau diesem Grund 

sollten wir YouTube nicht 
als Distributionskanal, 
sondern vielmehr als so-
ziales Medium betrach-
ten. Es geht um Schauen 
und Austausch.  

Mit der BR MASHUP-
APP (2014), die der Bay-
erische Rundfunk zu 
seinem sechzigjährigen 
Jubiläum herausgebracht 
hat, konnten die Medi-
ennutzer Ausschnitte 

Steuerungsgesten für das 
iphone 
Bild: Julian Bruford



N°35 | Juni 2016

TRANSMEDIAL TOTAL | 11

aus deutschen Fernseh- und Kinofilmen  „ganz  
legal“ neu vertonen und inhaltlich umgestalten. Die 
originellsten Neu-Synchronisationen wurden in der 
BR-Mediathek veröffentlicht. Der ko-kreative Um-
gang mit Bildmaterial kann das Gestaltungsprinzip 
für ganze Filmprojekte sein.  

Andere Projekte greifen die interaktiven Kommu-
nikationsmöglichkeiten mobiler Endgeräte auf.  
HAUTING MELISSA (2013) zum Beispiel, erzählt eine 
Mordgeschichte mittels Webcam-Gesprächen, Video-
tagebüchern, Instant Messaging, Sprachnachrichten 
und Überwachungskameras. Die Handlung entfaltet 
sich in Form eines assoziativen Bewusstseinsstroms 
und nicht als zielgerichteter Plot. Filmszenen wer-
den dynamisch ausgespielt und sind, wenn man 
sie ein zweites Mal schaut, leicht verändert. Nichts 
steht wirklich fest. Damit will das Projekt zeigen, wie 
flüchtig und schwer überprüfbar Fotos und Filmbil-
der heute geworden sind.  
Die Vernetzung ermöglicht es auch, individuel-
le und kollektive Medienerfahrungen miteinan-
der zu verbinden. Das macht zum Beispiel die On-
line-Befragung junger Erwachsener GENERATION  
WHAT (2016), die momentan stattfindet. Die Ant-
worten, die man auf Fragen zu verschiedenen gesell-
schaftlich wichtigen Themen gibt, werden mit den 
europaweit gesammelten Ergebnissen gespiegelt. 
Das, und auch die Videobeiträge, die andere Medien-
nutzer beim Ausfüllen der Befragung zeigen, macht 
die Teilnahme zu einem anregenden, manchmal auch 
verstörenden Erlebnis. 

Welche der vielfältigen Gestaltungspotenziale mo-
biler Endgeräte das Dokumentarfilmprojekt EXIT 
aufgreift, werden wir Ende 2016 sehen: Dann soll 
der Film herauskommen. Klar ist schon jetzt, dass 
hier noch viele,  weitgehend unerforschte Möglich-
keiten für innovative filmische Erzählungen lauern. 
Und damit Chancen, die Menschen mit Filminhalten 
dort anzusprechen, zu fesseln und zu bewegen, wo 
sie einen beachtlichen Teil ihrer Zeit verbringen: am 
kleinen Bildschirm, zuhause oder unterwegs.   

Der Autor und Dramaturg Egbert 
van Wyngaarden ist Professor für 
Drehbuch und Kreatives Schreiben 
an der Hochschule Macromedia 
in München und Vorstandsvor-
sitzender des interdisziplinären 
Netzwerks Transmedia Bayern e.V.  
Er hält Vorträge über Wertschöp-
fung in der digitalen Medienwelt 

und bietet Workshops für die Entwicklung von inno-
vativen Unterhaltungsformaten an.

BR MASH-UP                                                        Bild: BR

HAUNTING MELISSA               Quelle: bloody-disgusting.com
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Zu ANATOMY OF STORY,  
Stoffentwicklung und Genre: 

The story analyst has a very tough job, because 
unlike the writer who might master two or at 

most three genres, the story analyst has to know all 
of them. But this is essential, especially given the 
fact that one of the two most important story strat-
egies for professional writing worldwide is mixing 
genres. Knowing not only what are the specialized 
genre beats in each one of those genres, but know-
ing how to combine two, three, sometimes even four 
genres in a single story is very complicated. Yet this 
mash up of genres is, as I say, one of the two major 
strategies for popular storytelling around the world. 
There are seven key structure steps in any good sto-
ry, regardless of medium or genre. In the Anatomy of 
Story masterclass and in my book, I also go through 
an expanded version of the seven steps, which are 
the 22 steps. The major genres, which are different 
story forms, take not just the seven, but a number of 
the 22 steps and twist them in unique ways. For ex-
ample in a thriller the ally, the friend of the hero and 
one of the 22 steps, is always some form of a skeptic. 
In a detective story the first revelation is always a 
physical clue, whereas the first revelation in a love 
story is typically the first dance. In other words the 
revelation step is the same; it is a moment when the 
hero learns new information, typically about the op-
ponent. But how that genre expresses that step can 
be as different as a physical clue in a detective story 
and a first dance in a love story. 

Zu ANATOMY OF STORY und dem 
Konzept von »Want« und »Need«: 

It's important to begin with the idea that the tradi-
tional way screenwriting has been taught the last 40 
years, using the three-act structure, does not work. 

That’s because three act is a mechanical and totally 
arbitrary way of breaking up a story. It's imposed 
from the outside; it has nothing to do with what is 
actually happening inside the story, and what's hap-
pening to the main character. So, I use an organic 
approach, having to do with the beats of the hero 
undergoing change in the process of chasing after 
a goal and coming into conflict with an opponent. 
With that in mind, the first of the seven major struc-
ture beats found in any good story is the weakness-
need of the hero. The second major beat is desire. 
Weakness has to do with a deep character flaw that 
is destroying that person's life. It is fundamentally 
holding this person back from living a good life and 
growing. Need has to do with what is missing within 
the character, what must be fulfilled by the end of 
the story if that person is to grow, and it always 
involves overcoming the weakness by the end of the 
story. 
It is also important to keep in mind that there are 
two major kinds of weakness-need: psychological 
and moral. In the best stories the hero has both. The 
distinction is this: psychological weakness is strictly 
personal. It has no effect on anyone other than the 
hero. A moral weakness has to do with the character 
hurting other people in some way, and so his moral 
need is to learn to act properly toward others by the 
end of the story. This moral weakness and need set 
up the moral line of the story. The desire, the sec-
ond major structure step, is what the person wants 
in that particular story. It is the goal that is going 
to lead him into direct opposition with at least one 
other character. And we want that goal to extend 
as close to the end of the story as possible, because 
that’s the spine that the story is going to hang on. 
The distinction between weakness-need and desire is 
essential. It is one of the most important distinctions 
in all of story. And writers and certainly audiences 
often confuse them. Desire is the surface track of the 
story, what the audience thinks the story is about. 

In der letzten Ausgabe (Nr. 34) haben wir den Seminarbericht über John Trubys Master Class von Norbert 
Maas (VeDRA) veröffentlicht. In dieser Ausgabe erläutert der Story Consultant, der im September abermals 
nach Berlin kommt, im Gespräch mit Markus Hedrich (VeDRA) einige Begriffe seines dramaturgischen Kon-
zepts und geht zugleich auf erzähltechnische Aspekte des sogenannten Golden Age of Television ein. 

TV as an artform | Markus Hedrich (VeDRA) im Gespräch mit
John Truby über THE ANATOMY OF STORY und das Golden Age of Television 
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They think it's all about: can we get that goal. In 
fact, weakness-need, which is the subterranean track 
under the surface, is what the story is really about. 
It's not about „Do I get the goal“, it's „Do I solve the 
deep character flaw that is destroying my life.“ And 
this is why weakness-need is the key step for the 
writer, because first of all it sets up the story. Second, 
every other beat depends on the weakness-need step: 
it is what the hero must ultimately solve in going 
after that goal, and there you see the connection be-
tween weakness, need and goal. The hero's goal must 
eventually force the hero to deal with his weakness. 
That is the true purpose of the goal.

Zu ANATOMY OF STORY und der 
Verbindung von »Need«, »Ghost«  
und »Moral Line«: 

Ghost is the event from the past that is still haunting 
the hero in the present. And I find this concept much 
more useful than the term 'backstory'. Backstory is 
too broad, it has to do with everything that has hap-
pened to the hero before page one, and the audience 
is not interested in that. Ghost is a very powerful 
step for many reasons. It is usually the source of the 
hero's weakness-need. And it is also the hero's inter-
nal opponent. We always have at least one external 
opponent, but the ghost is the internal opponent. 
The ghost is also the great fear, holding the hero 
back from action. So we give this character a moral 
weakness and need at the beginning, and then this 
is dramatized over the course of the story through 
what I call the „moral argument.“ This is not an ar-
gument of dialogue; we are not going to preach a 
sermon to the audience. It's an argument of action 
and it's done through the story structure. 
It goes like this: we start by giving the hero a mor-
al weakness and need. Then the hero goes after his 
goal, and he runs up against an opponent who, in the 
early and middle part of the story, is too powerful for 
the hero. This causes the hero to take immoral steps, 
immoral actions to win. This in turn sets up a moral 
decline for the hero over the course of the story. Now, 
at the end of most stories the hero learns how he 
has been wrong in acting towards others and rises, 

grows, matures. We conclude the moral line by giv-
ing the hero a moral self-revelation where he learns 
how he has been wrong and he changes his action. 
And we see that change, because usually moral self-
revelation is immediately followed by a big moral 
decision the hero makes. This decision proves to the 
audience who this character has become. 

Zum »Golden Age  
of Television«: 

When you are talking about the Golden Age of Tel-
evision – shows like HOUSE OF CARDS, GAME OF 
THRONES and MAD MEN – you are talking about a 
story form known as serial storytelling. A serial is a 
storyline that extends over many episodes of a show. 
And serial television, which really just came into its 
own in the last 15 years, is based on the major rev-
elation that the TV medium has not been used to its 
fullest potential, especially in the area of plot. 
When you use the serial story telling form, you shift 
the focus from a single TV episode to an entire sea-
son. And this is the main reason why TV has come 
into its own as an art form. To see why, multiply 45 
minutes per episode times 10-22 episodes that you 
get in an American network season, and you have a 
story that is 10 times the length of a movie! So in-
stead of repeating the story every week - as you had 
in traditional television and you still get in police 
procedurals - with a serial you have a long, complex 
tapestry of story that has the breadth and depth of a 
novel but also the dramatic punch of a film. This has 
tremendous effects on how the story works. And you 
can see why this is one of the most difficult story 
forms to write. The serial story form has a number of 
major effects on how TV, especially great TV, works. 
First of all, it increases the importance of the story 
world. Second, serial TV always has many more char-
acters, but that also comes with the requirement that 
these characters be highly organized, or the audience 
will not be able to keep track of them. Third, you 
suddenly have possible character change for every 
major character. This is in contrast to traditional tele- 
vision where you have no character change. Fourth, 
serial TV gives you a much more complex plot,  
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because you now have the time to go deeper into the 
story world and get more reveals, more revelations. 
This is why serial television is potentially the most 
plot-intensive of all story forms. Finally, like any 
multiple main character story, the quality in story-
telling in serial TV comes from the cross-cut and the 
story weave of the various storylines. 
I’d like to tell your readers a few of the many keys to 
writing great serial television. Applying the structure 
steps that we have been talking about to the unique 
TV medium, one of the first keys is that you've got 
to make sure that every storyline in a multiple sto-
ryline episode hits all seven major structure steps. 
That’s because these seven major steps are the mini-
mal steps required to tell a complete story. A sec-
ond technique is: make the hero of one storyline the 
main opponent in another. This is the main struc-
tural way to connect the storylines, so that you are 
not cross-cutting among a number of storylines that 
have no effect on each other. A third key to writing 
great serial television: I mentioned that with serials 
the emphasis is now on the season, not the episode. 
So the staff writer has to make sure that the over-
all season goes through the seven steps just as each 
storyline in an episode goes through the seven steps. 
When you look at a serial like BREAKING BAD - in 
my opinion one of the five greatest TV shows ever 
made - you see all these techniques done beautifully, 
especially in the way they build a season. They al-
ways make sure that the season itself goes through 
the seven major structure steps, so the power of the 
show builds as the season progresses.
 

Zu (Zukunfts-) Trends  
im TV-Bereich: 

I believe that television storytelling, whether it's 
shown on television or shown through the internet, 
will continue to mix genres but mix them with even 
more complexity than before. We will also lose the 
distinction between comedy and drama. Virtually 
every show will be both, comedy and drama. Also, 
there is no one story form or length that you are go-
ing to find, because the internet allows us to have 
various length for both an episode and for the sea-

son. And, I think almost all shows will be a combina-
tion of stand-alone and serial shows. 
Because future shows will mash up genres, mix com-
edy and drama and vary the length of episode and 
season, the trick for good television is, does it tell 
a good story. And that’s where the seven structure 
steps become so crucial, because no matter how 
much variation you give to these stories in terms 
of genre, length, or medium, if it hits those seven 
major story steps it will be a good story. One of the 
things that I really enjoyed in doing the Anatomy 
of Story Class and the TV Class in Berlin last year is 
that I was able to see a number of current German 
films as well as television shows like DEUTSCHLAND 
'83 and the WEISSENSEE-saga. I found both of them 
very promising for the future of German television. 
If you will allow me to venture a guess in terms of a 
possible future for German television, I believe that 
the technical ability in Germany, having to do with 
production, is as good as anywhere in the world. The 
trick is going to be to train the writers to write at 
the international level of quality we see in many of 
the American TV shows. The amazing quality of the 
writing is what sets American television apart right 
now. DEUTSCHLAND '83 and WEISSENSEE both in-
dicate that those writers are there.
What I see, certainly for the next decade, has noth-
ing to do with the structures of these shows, it has to 
do with the content of these shows. Both DEUTSCH-
LAND '83 and WEISSENSEE deal with Germany's 
great ghost: the Nazi era, which resulted, of course, 
in a divided Germany. And this ghost is so huge that 
it has, I think, completely dominated German story-
telling. I believe what we will see and what I hope to 
see, is a move toward content that deals with what it 
means to live in Germany today. I think that will be 
a major breakthrough in making television that has 
international appeal.  

INTERVIEW | 14

John Truby, 1952 in den USA ge-
boren, ist Dramaturg und Autor 
des Buches THE ANATOMY OF 
STORY. Er besuchte die Princeton 
University und lebt und arbeitet in 
Malibu, Kalifornien.
www.truby.com
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Die soziale und politische Gegenwart hatte also 
die Beobachtungsdistanz überwunden, war von 

der Leinwand herabgestiegen und patrouillierte mit 
scharfen Maschinenpistolen auf der Croisette, der 
wohl filmaffinsten Strandpromenade der Welt. Ein 
guter Anlass für einen Realitätsabgleich.

Wer in den letzten Jahren Festivals oder Filmmärkte 
besucht hat, kennt das Gefühl. Nachrichten kreisen 
nur noch um die jeweils nächste Premiere, um pro-
vokante Pressekonferenzen oder millionenschwere 
Deals. Es ist zweifellos verführerisch, sich hineinzu-
begeben in die Blase der Filmbranche, um dort die 
Reibungen des Alltags zu vergessen und auf eine 
von Kameraeinstellungen, Auteur-Visionen und 
Montageideen bestimmte Entfernung zum realen 
Leben zu gehen. Die fiebrige, fiktionale Welt bietet 
einen Rückzugsort und tarnt ihn geschickt, indem 
sie eine leidenschaftliche Auseinandersetzung mit 
Themen des Lebens bietet – aber eben aus sicherem 
Abstand. Möglicherweise ist die Arbeit an Projekten 
auch die Sehnsucht nach der nächsten Eintrittskarte 
in diese mit Endorphin und Adrenalin angereicherte 
Welt. Welcome to the Bubble ...

Diese Behauptung steht natürlich auf dem Kopf. 
Engagierte Filmemacher bewegen sich oft auf –  
gesellschaftlich, menschlich oder gesundheitlich 
– riskantem Terrain, um dem Publikum neue Hori-
zonte aufzeigen. Und manchmal sind diese Filme-
macher außerhalb des Dokumentarischen zuhause. 
Wir Mitwirkende der deutschen Kinobranche be-
wegen uns aber auch abseits von Festivals gern in 
einer Blase. Die „reale Welt“, also die zig Millionen 
Menschen, deren Lebensalltag sich nicht um die Ent-
wicklung, Umsetzung und Verwertung von Filmen 
dreht, nimmt bei Überlegungen und Entscheidungen 
nur einen geringen Stellenwert ein. Die wichtigste 
Frage bei einem Filmprojekt lautet: Bekomme ich es  
finanziert? Und beim Film Made in Germany bedeutet 

das eigentlich: Bekomme ich mein Projekt gefördert,  
einen Sendepartner, einen Verleih? 

Überspitzen wir das Gedankenexperiment mal dras-
tisch. Kommt zu den genannten Partnern noch eine 
kleine Summe aus dem Weltvertrieb hinzu, dann 
bewegt man sich im Bereich plus/minus Null. Der 
Film ist finanziert. Theoretisch braucht es nach ge-
schlossener Finanzierung keine verkaufte Kinokarte 
mehr, um das Vorhaben für die Macher rückwirkend 
zu rechtfertigen. Somit erledigt sich eine andere Fra-
ge vollkommen. Diese hätte nämlich gelautet: Ist da 
draußen – außerhalb der Blase – jemand, den dieser 
Film erreichen kann und wird? Das wäre eine Frage, 
die sich um Zielgruppen, gesellschaftliche Relevanz 
oder künstlerische Notwendigkeit eines Filmvorha-
bens drehen würde. Aber Tatsache ist ja, dass sich 
das primäre Zielpublikum eines deutschen Filmpro-
jekts oftmals innerhalb der Filmbranche aufhält – 
Gremien, Entscheider, Geldgeber usw. Der Haken an 
dieser Situation ist, dass genau dieses Zielpublikum, 
und da rechne ich mich mit ein, Film an sich für 
relevant hält (ein psychologischer Trick, denn wir 
würden ungern zugeben, unsere Arbeitskraft und 
-zeit mit etwas Irrelevantem zu verbringen). Im Um-
kehrschluss wird ein Projekt allein deshalb relevant, 
weil wir uns damit beschäftigen. Die Ergebnisse be-
gutachten wir dann bei Filmpremieren, zu denen wir 
eingeladen sind, bei Festivals (wenn mal ein deut-
scher Film teilnimmt) und einige von uns einmal im 
Jahr in der berühmten „Kiste“. Gehört die gekaufte 
Kinokarte für einen Film, mit dem wir wenig zu tun 
hatten, zu unserem Alltag? Eher nicht. 

Treiben wir dieses Gedankenkonstrukt auf die Spitze 
– wir sind Macher und Zielgruppe zugleich. In der 
Physik nennt man das ein Perpetuum Mobile, und 
so wirklich gibt es das ja nicht. Gravitation und Rei-
bung verhindern dessen Existenz einfach. Reibung 
spürt auch das Publikum, wenn es ein unbefriedi-

Burst the Bubble | von Roman Klink (VeDRA)  
Meditation über einen Perspektivwechsel

Wenn in Südfrankreich Filmemacher, Produzenten und Schauspieler auf Tuchfühlung gehen mit internati-
onalen Einkäufern, Verleihern, Journalisten und Festivalmachern, dann gibt es kein wichtigeres Thema als 
die Macht bewegter Bilder. 2016 gehörten auch bewaffnete Uniformierte zum Alltag der 69. Internationalen 
Filmfestspiele in Cannes und erinnerten an die akute Angst vor Anschlägen auf französischem Boden.
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gendes Filmerlebnis verarbeiten muss, in das es Ein-
trittsgeld und Lebenszeit investiert hat, aber im Ge-
genzug nur einen selbstzufriedenen Gruß aus einer 
Blase bekam. 

2015 war ein Rekordjahr. Um die 250 deutsche Filme 
starteten, reichlich 38 Millionen Kinokarten wurden 
für lokale Produktionen gelöst, davon mehr als die 
Hälfte allein für die erfolgreichsten fünf Titel. Nach 
statistischen Gesichtspunkten gibt es wenige Grün-
de, sich um die Zuschauerwirkung des deutschen  
Kinos zu sorgen. Aber welcher Film löste einen ech-
ten Diskurs außerhalb von Feuilletons und Rezensio-
nen aus? Noch kritischer wird es im Detail. Wie viele 
gut gemeinte Produktionen verlassen die Kinos mit 
vierstelligen Zuschauerzahlen? Relevanz entsteht 
doch durch die Auseinandersetzung des Publikums 
mit Werken und Standpunkten. Bleiben die Zuschau-
er aber aus, schwindet die Relevanz. Und die inves-
tierte Energie der Kreativen sowie investierte Mittel 
verpuffen. 
Die Frage nach Relevanz kann man geschickt ab-
blocken und auf Geschmacksunterschiede und die 
Subjektivität von Blickwinkeln verweisen. Trotzdem 
stellte sich auch in Cannes häufig die Frage nach der 
Sinnhaftigkeit. Auf dem Marché Du Film dominiert 
vor allem die Frage nach wirtschaftlicher Relevanz. 
Was sich verkaufen lässt, hat eine Existenzberechti-
gung. Und selbst prämierte fertige Filme, wie Xavier 
Dolans IT’S ONLY THE END OF THE WORLD lassen 
sich eher über die Vermarktbarkeit rechtfertigen. 
Trotzdem bleibt es die Aufgabe von Künstlern und 
Visionären, Sehgewohnheiten aufzubrechen, Neues 
zu ergründen und auch mit Versuchsanordnungen 
zu scheitern. Und ich glaube, dass man auch diese 
gesellschaftlich relevanten Aspekte bis zu einem ge-
wissen Grad der Objektivität schon auf Projektbasis 
einschätzen kann und vor allem auch sollte. 

Auf internationalem Parkett kommen viele Projekte, 
auch prominente, nicht zustande, weil sie nicht ge-
nug wirtschaftliches oder künstlerisches Momentum 
entwickeln. Wäre es nicht sinnvoll, auch hierzulande 
die Möglichkeit zu haben, ein Filmprojekt zu stop-
pen, wenn die Notwendigkeit des Vorhabens nicht 
mehr nachvollziehbar ist? Was nach einem Eingriff 
in Freiheiten klingt, könnte auch als Chance gese-
hen werden: Geld, Energie und Kreativität würden 
verstärkt in Projekte fließen, deren Relevanz in jeder 
Phase aufs Neue hinterfragt wurde. Dies würde ei-
nerseits Anpassungen im System voraussetzen, eine 
stärkere Selektion und Fokussierung. Andererseits 
wäre es für Macher unerlässlich, routinierte Blick-
winkel zu verlassen und sich für andere Perspektiven 
zu öffnen. 

2016 schaffte es nach Jahren ein deutscher Film in 
den Wettbewerb in Cannes. TONI ERDMANN von 
Maren Ade begeisterte die internationale Presse. Ihm 
wurden Klugheit, Humor und eben Relevanz be-
scheinigt. Nun steht die spannende Aufgabe bevor, 
Mitte Juli das deutsche Publikum zu überzeugen und 
Anspruch mit Reichweite zu verbinden. Wenn das 
gelingt, und die Zeichen stehen gut, dann wäre dies 
ein kleiner Schritt heraus aus der Blase. 

Roman Klink studierte Kultur- und 
Medienpädagogik und arbeitete zu-
nächst als Filmjournalist und Au-
tor. Von 2007 bis 2013 kaufte er 
für die ARD Degeto internationale 
Filme ein und verantwortete als 
Redakteur Kinokoproduktionen. 
Seit 2013 ist er als Autor, Lek-
tor und Dramaturg tätig und hat 

als Filmeinkäufer und Scout die Berlinale sowie die 
Filmfestivals in Cannes und Toronto im Blick.

Sandra Hüller und Peter Simonischeck / TONI ERDMANN Bild: tonierdmann-themovie.com
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STORY: NOW – Ein Handbuch für digitales Erzählen 
gelesen von Lutz-Henning Wegner (VeDRA)

Fi rst Look | 17

Was bedeutet der Medienwandel für das Erzählen? 
29 renommierte Transmedia-Insider vermitteln  
in Aufsätzen, Interviews oder anschaulichen Case 
Studies ihre Erfahrungen und Einschätzungen.

Auffällig bereit dazu, vom Feedback der User 
zu lernen, geben sich die Transmedia-Akteure. 

Keine Spur von eitlem Auteur-Gehabe. Einhellig be-
tonen die Macher als Basis für transmediale Inhal-
te die Bedeutung einer guten Story: Nur mit einer 
dramaturgisch kompetent angelegten Story, die ihre 
Nutzer emotional erreicht, kann ein Transmedia-
Projekt langfristig binden. SUPERNERDS-Macher 
Georg Tschurtschenthaler formuliert kompakt: „Die 
vielleicht entscheidende kreative Leistung eines 
Transmedia-Producers oder -Autors ist es, die Be-
dürfnisse der Nutzer zu verstehen und diese mit 
den Notwendigkeiten der Geschichte abzustimmen.“ 
Um das für Transmedia originäre Attribut der In-
teraktion zu gewährleisten, wird auf agile, iterati-
ve Produktionsmethoden (Scrum) zurückgegriffen.  
Agil und iterativ meint hier, Prototypen zu schaffen, 
diese von den avisierten Usern permanent testen zu 
lassen und immer weiter zu modifizieren. Ein Mo-
dus, der lebendiger Teil des Projektes bleibt und für 
den das Digitale prädestiniert ist. Mitgestaltung, Be-
lohnung und Bestätigung der User durch dauerhaf-
te interaktive Einbindung machen das Erlebnis von 
transmedialen Formaten aus. Für die User auf den 
erweiternden Plattformen sinnstiftende Mehrwerte 
zu generieren, lautet das Credo.

Die konkrete Arbeit der Macher gestaltet sich dia-
logorientiert in fachübergreifenden Teams. Eine 
Vision wird frühestmöglich geteilt, um ein Projekt 
kreieren zu können, dessen transmediale Kompo-
nenten – etwa ein Game zu einer Serie – eine stim-
mige Marke erschaffen. Dabei wird nicht mehr von  
Stories, sondern von Story Worlds gesprochen, die 
eine mehrschichtige inhaltliche, räumliche und zeit-
liche Ausdehnung besitzen. 

Bei allem pragmatischen Optimismus bleiben in die-
sem Buch aber auch die vielen Realitäten wiederkeh-
renden Scheiterns, Finanzierungsschwierigkeiten, 

politische Zähigkeit bei der Etablierung transmedia-
ler Projekte und auch rechtliche Herausforderungen 
nicht ungenannt. Bis Transmedia so genutzt wird 
wie jetzt noch das Fernsehen, bleibt ein harter Weg 
zu beschreiten.

Doch wird als Umstand bewusst, dass nicht nur 
junge User auf vielen Plattformen unterwegs sind 
und diese transmedial erreicht werden müssen. Die 
Transmedia bestimmende iterative Methode und der 
Leitgedanke, ein Projekt für die User zu machen, ver-
mitteln sich als schlüssiger Lösungsansatz – sicher 
auch mit Blick auf konventionelle mediale Projekte. 
Der explizit genannte Wille zur Inklusion von Men-
schen, die noch nicht ständig online unterwegs sind, 
erscheint ebenfalls wegweisend, um von der Avant-
garde zu Transmedia für alle zu gelangen. Transme-
dia als sanftes Angebot, das individuell verschieden 
intensiv genutzt werden kann, wird sicher zuneh-
mend für alle selbstverständlich werden. Dass hie-
ran intensiv und vielversprechend gearbeitet wird, 
konnte mir das Buch überzeugend vermitteln. Als 
fundierte Momentaufnahme zur Lage Transmedialen 
Erzählens hat mich STORY: NOW daher überzeugt. 
Eine inspirierende Leseempfehlung, die auch dazu 
motiviert, dramaturgisch fit zu bleiben für unsere 
neue Gegenwart.

Autoren: Prof. Egbert van 
Wyngaarden (VeDRA), 
Jeff Gomez, Jennifer Wilson 
u.v.m. 

STORY: NOW – Ein Handbuch 
für Digitales Erzählen

mixtvision Verlag,
Transmedia Bayern,
Mediennetzwerk Bayern, 
München 2016

ISBN 978-3-95854-081-1
Preis 24,90 €
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Zum fünften Mal hat in Köln der große Serien-
Summit stattgefunden. Dabei erstreckte sich das 

Branchenevent in diesem Jahr erstmals über zwei 
Tage, was man durchaus auch symbolhaft für die 
weiterhin wachsende Bedeutung des Themas Serie 
auffassen kann. Eine Art wiederkehrendes Thema in 
den Fallstudien dieses Jahres war der Einfluss, den 
das Kino sowohl personell als auch vom künstleri-
schen Anspruch her auf die Fernsehserie der euro-
päischen Nachbarländer ausübt. Sei es dadurch, dass 
die beteiligten Produktionsfirmen ursprünglich aus 
dem Filmsektor stammen, sei es dadurch, dass die 
Kreativen – Autoren, Regisseure, Schauspieler, aber 
auch Kameraleute, Kostüm- und Szenenbildner – 
bislang vorwiegend im Kino beschäftigt gewesen 
sind. Mag es mittlerweile auch tatsächlich so sein, 
dass die Fernsehserie dem Spielfilm die Stellung im 
kulturellen Renommee streitig macht, so ist das Kino 
trotzdem nach wie vor ein wichtiger Orientierungs-
punkt für die Serie.

Aus der Masse hervorstechen

LONDON SPY-Produzent Guy Heeley etwa be-
schrieb die Herausforderungen, die sich gestellt ha-
ben, die BBC-Serie so filmisch wie nur eben mög-
lich aussehen zu lassen. Als größtes Problem erwies 
sich dabei die Konkurrenz zwischen Fernsehen und 
Kino um denselben Star: Ben Whishaw, der Haupt-
darsteller von LONDON SPY, stand nämlich parallel 
für JAMES BOND 007 – SPECTRE vor der Kamera, 
was mitunter wochenlange Unterbrechungen bei den 
Dreharbeiten zur Folge hatte. Aber so ist das nun mal 
mit der Serie von heute: Fernsehen und Kino stürzen 
sich auf denselben Pool von Spitzentalenten. Was 
kein Zufall ist. Unter den Bedingungen eines gera-
dezu überquellenden Serienmarktes ist es wichtiger 
denn je, aus der Masse herauszustechen. Kino – das 
ist in den Präsentationen der Macher durchweg als 
eine Chiffre für hohen Production Value, ausgefeilte 
audiovisuelle Ästhetik sowie generell den Anspruch 

Es wie Kino aussehen lassen
von Christian Junklewitz

Die abschließende Podiumsdiskussion auf dem großen Serien-Summit 2016 Bild: C. Junklewitz

Auch in Europa wächst die Produktionsqualität von Serien und orientiert sich immer stärker am Kino. Damit 
einher gehen gestiegene Budgets und die Notwendigkeit zur internationalen Vermarktung. Darüber und über 
die Lehren für die deutsche Serie wurde im April auf dem großen Serien-Summit 2016 in Köln diskutiert.
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auf eine den Fernsehbildschirm sprengende Wucht 
und Größe zu verstehen. „Wir kommen vom Kino“, 
so auch Ivan Diaz von Filmax (Produzent des katala-
nischen Originals von CLUB DER ROTEN BÄNDER), 
„und wir wollen unsere Serien wie Kino aussehen 
lassen.“ 

Ich weiSS wer du bist

Das erste bedeutende Serienprojekt von Filmax hat-
te diese filmische Anmutung aufgrund des niedrigen 
Budgets zwar noch nicht so recht. Umso mehr hat 
sich die Firma bei ihrer neuen Serie darum bemüht: 
ein Thriller mit dem internationalen Vertriebstitel I 
Know Who You Are. Ein erfolgreicher Rechtsan-
walt verliert nach einem Autounfall das Gedächtnis. 
Seine Nichte, die mit ihm im Auto gesessen hat, ist 
verschwunden. Vieles deutet darauf hin, dass sie er-
mordet worden ist. Der Anwalt kann sich an nichts 
erinnern. Oder zumindest sagt er das. Vor Gericht 
hat er nämlich schon häufiger die Amnesiekarte ge-
spielt, um seine Mandanten freizubekommen. Beflei-
ßigt er sich nun selbst dieser Strategie? Oder weiß 
er tatsächlich nicht was geschehen ist? Der Trailer 
verspricht jedenfalls eine schnell und spannend er-
zählte Serie – und erhielt auf dem Summit begeister-
ten Applaus. Die erste Staffel der Serie besteht aus 
zehn Folgen zu je 70 Minuten. Eine zweite Staffel ist 
bereits in Vorbereitung und soll die Auflösung der 
Geschichte bringen.

Ein Mordopfer sucht den eigenen Mörder

Eine weitere Serie, die bei den Anwesenden sicht-
lich Vorfreude weckte, war die belgische Produktion 
Beau Séjour: Eine junge Frau entdeckt in einem 

Hotel eine Leiche – und muss zu ihrem großen Ent-
setzen feststellen, dass es sich bei der Toten um sie 
selbst handelt. Da die örtliche Polizei nur wenig Elan 
bei der Aufklärung des Mordes zeigt, heftet sich die 
junge Frau den Beamten an die Fersen, um selbst 
hinter das Geheimnis zu kommen, wer sie auf dem 
Gewissen hat. Für ihre Umwelt ist sie unsichtbar,  
außer für eine Handvoll Menschen, die sie merkwür-
digerweise doch wahrnehmen können. Was ein kaum 
minder großes Rätsel ist wie die Frage, wer und was 
hinter dem Mord an ihr steckt. Die Serie besteht aus 
zunächst zehn Folgen zu je 52 Minuten. In Deutsch-
land wird sie voraussichtlich 2017 auf  arte  zu  
sehen sein.
Natürlich ist die angestrebte Kinoqualität nicht um-
sonst zu haben. Das Preisschild an den vorgestellten 
Serien variiert zwischen noch vergleichsweise güns-
tigen 5 Millionen Euro für die erste Staffel von Beau 
Séjour und schon deutlich schwerer zu schulternden 
18 Millionen für die sechsteilige Miniserie THE LAST 
PANTHERS. BABYLON BERLIN ist mit geschätzten 
40 Millionen Euro (für 16 Folgen) am Start. Im Seg-
ment dieser an Kinoqualität orientierten Eventserien 
muss man mittlerweile ein Episodenbudget zwischen 
2,5 und 3 Millionen Euro ansetzen. Um Beträge die-
ser Größenordnung zu stemmen, ist, daran ließen 
die Vorträge und Gespräche auf dem Serien-Sum-
mit keinen Zweifel, eine internationale Ausrichtung 
vonnöten: in Form von Ko-Produktionen und (Vor-) 
Verkäufen.

Internationale Allianzen

Für The Last Panthers haben sich die Pay-TV-
Sender Sky und Canal Plus zu gleichen Teilen für 
eine britisch-französische Koproduktion zusammen-
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Quelle: YouTube/BBC Quelle: FILMAX INT.Ben Whishaw/LONDON SPY I know who you are

TR AILER TR AILER

http://www.youtube.com/watch?v=d5CWWaF06uM
http://www.filmaxinternational.com/films/current-tv-series
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getan. Mehr und mehr werden aber auch Koopera-
tionen nicht nur über Länder-, sondern auch über 
Systemgrenzen hinaus üblich: Öffentlich-rechtliche 
Sender tun sich mit werbefinanzierten Privatsen-
dern zusammen, Pay-TV-Sender wiederum mit den  
Öffentlich-Rechtlichen. Das gibt es nicht nur in-
nerhalb Deutschlands: bei Babylon Berlin (SKY 
Deutschland  /  ARD Degeto), sondern international 
etwa auch bei der Serie Midnight Sun, wo sich 
französisches Pay-TV und schwedische Öffent-
lich-Rechtliche zusammengefunden haben. Al-
les ist möglich. „Jedes Projekt“, so Peter Carlton, 
„muss seinen eigenen Weg finden.“ Also das Pro-
duktionsmodell, das am Besten zu der Geschichte 
passt, die erzählt werden soll. Genuin europäische 
Geschichten, die sich für Ko-Produktionen anbie-
ten, gäbe es genug, findet der britische Produzent. 

In Deutschland hat in den vergangenen zehn Jah-
ren insbesondere das  ZDF  auf internationale Ko-
Produktionen gesetzt, allen voran die skandinavi-
schen Krimiserien von Kommissarin Lund bis Die  
Brücke, welche alle mit deutscher Kofinanzierung 
entstanden sind. Wie  ZDF-Redakteur Wolfgang 
Feindt erklärte, will der Sender den Bereich interna-
tionaler Ko-Produktionen massiv ausbauen. Allein 
beim Digitalableger  ZDFneo  seien fünf Serienpro-
jekte in Arbeit, welche in internationaler Koope-
ration entstehen sollen. Das Vorgehen des  ZDF  ist 
nicht unumstritten. Der Eindruck, dass es sich bei 
den Ko-Produktionen um eine Einbahnstraße han-
delt, in welcher der Sender immer wieder Geld für 
dänische und schwedische Produktionen dazugibt, es 
umgekehrt aber keine Projekte unter kreativer Feder-
führung deutscher Talente gibt, die durch internati-
onale Ko-Produktion aufgewertet werden, ist nicht 

ganz von der Hand zu weisen. So fand etwa WDR-
Serienchef Gebhard Henke, dass es jenseits aller 
Deutschtümelei sehr wohl ein berechtigtes Interesse 
hiesiger Filmemacher gäbe, ihre eigenen Geschich-
ten zu erzählen. Internationale Ko-Produktionen 
seien zwar sehr interessant, bergen jedoch auch die 
Gefahr eines Identitätsverlusts. Feindt betonte in der 
Diskussion dagegen die Chancen, die sich auch für 
deutsche Serienschaffende aus der internationalen 
Zusammenarbeit ergeben würden. Außerdem sei das 
Feld internationaler Ko-Produktionen im Vergleich 
zu den deutschen Eigenproduktionen ja immer noch 
winzig.

Schlusslicht BEI internationaleR Vermarktung

Weitgehend Einigkeit herrschte dagegen bei der  
Feststellung, dass die deutsche Serie noch zu wenig 
aus den Möglichkeiten der internationalen Vermark-
tung schöpft. Harte Kritik übte hier vor allem Peter 
Nadermann: „Unsere Art zu produzieren, ist unwirt-
schaftlich. Die Sender bezahlen alles, deshalb wol-
len sie verständlicherweise auch alle Rechte haben. 
Sie tun dann jedoch zu wenig, um die Produktionen 
durch den internationalen Verkauf zu refinanzieren.“ 
Nadermann schätzt, dass die BBC gut die Hälfte ih-
res Dramabudgets durch Auslandsverkäufe sichert. 
Bei den Skandinaviern seien es immerhin noch 30 
Prozent, während deutsche Serien im Schnitt allen-
falls zu fünf Prozent durch die internationale Ver-
marktung finanziert seien. Zu lange hat der deutsche 
Markt sich selbst genügt – und die Sender nur auf 
die Bedürfnisse ihrer jeweiligen Programmplätze ge-
schaut und nicht darauf, ob sich die eigenen Serien 
international gewinnbringend an den Mann bringen 
lassen. „Es gab“, so Christina Bentlage von der Film- 
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Quelle: YouTube Quelle: YouTubeBeau Séjour The Last Panthers
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http://www.youtube.com/watch?v=JKZQK7z69w4
http://www.youtube.com/watch?v=E76tcFvrEKQ


N°35 | Juni 2016

und Medienstiftung NRW, „einfach nicht den Druck 
zum internationalen Erfolg.“ Zu oft sei der Aus-
landsverkauf nur als ein „add-on“ begriffen worden. 
Der internationale Markt müsse jedoch stärker in den  
Fokus gerückt werden. Die internationale Vermarkt-
barkeit wird dabei auch zu einem wachsenden  
Kriterium bei Förderentscheidungen. (…) Insbeson-
dere tatsächliche oder vermeintliche „Nischenserien“ 
können von einer internationalen Vermarktung pro-
fitieren. Selbst wenn in einem einzelnen Land das 
Publikum für eine Serie nur klein ist, so kann sich 
die Produktion der Serie trotzdem lohnen, indem 
man auch in anderen Ländern ein ähnliches Zu-
schauersegment anspricht. 

Sparen an der falschen Stelle

Doch was zeichnet eigentlich internationale Ver-
marktbarkeit aus? Neben der angestrebten filmi-
schen Qualität gehört dazu insbesondere ausreichend 
Zeit – und das heißt Geld! – für die Entwicklung der 
Stoffe. Das wurde auf dem Serien-Summit mehrfach 
hervorgehoben. Und der Mangel an Budget für die 
Serienentwicklung in Deutschland beklagt. „Ausge-
rechnet an den beiden Bereichen, die gemessen am 
Gesamtbudget am wenigsten kosten, aber am meis-
ten bringen, nämlich Stoffentwicklung und Post-
production, wird am meisten gespart“, staunte Peter 
Nadermann. Vor allem in der Entwicklung könne 
deshalb auch die Förderung am meisten bewirken, 
weil hier bereits vergleichsweise geringe Beträge von 
200.000 bis 300.000 Euro den Produzenten enorm 
weiterhelfen würden. Inhaltlich mahnte Produzent 
Marc Conrad an, sich nicht zu stark an den Ameri-
kanern zu orientieren. Wer eine amerikanische Serie 

wolle, werde diese direkt bei den Amerikanern und 
nicht als Kopie von uns kaufen. „Was wir für den 
internationalen Verkauf brauchen, ist eine eigene 
Handschrift. Genau das ist es, was zum Beispiel die 
skandinavischen Serien auszeichnet und weshalb sie 
auf dem Weltmarkt so gefragt sind.“ Auch in den 
Fallstudien wurde immer wieder betont, dass es nur 
einen Weg gäbe, eine Serie für den internationalen 
Markt attraktiv zu machen. Und das sei, so paradox 
es klingt, ihr erst mal so viel lokale Spezifik und Au-
thentizität, wie nur eben möglich, zu geben.

Trends

Aktuell besteht die deutsche Serie vorwiegend aus 
Krimiserien und historischen Dramen. Und liegt  
damit durchaus im europäischen Trend. Francesco  
Capurro vom französischen Festival Séries  
Mania stellte die Trends und Tendenzen in der euro-
päischen Serie vor. Dabei zeigte sich, dass auch außer-
halb der deutschen Grenzen Krimis sehr gefragt sind. 
Wenngleich mit einer etwas größeren Offenheit, was 
Variationen und Innovationen innerhalb des Genres 
angeht. (…) Neben Krimis und historischen Stoffen 
spielt auf europäischer Ebene aber auch die Fantas-
tik eine wachsende Rolle, vor allem Science-Fiction-
Serien, die in einer nahen Zukunft spielen und dabei 
soziale und politische Tendenzen thematisieren. Dies 
zeigt sich laut Capurro sowohl in den Pitches, die beim 
Festival Séries Mania  eingereicht werden, als auch 
bei inzwischen fertiggestellten Serien, darunter etwa  
REAL HUMANS, BLACK MIRROR, OCCUPIED und 
Trepalium – Stadt ohne Namen. Das deut-
sche Fernsehen tut sich in diesem Bereich aller-
dings immer noch schwer. Auch ein Lichtblick wie  
WEINBERG hat daran nichts ändern können, jeden-
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Quelle: serienjunkies.de Quelle: NetflixREAL HUMANS BLACK MIRROR
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falls nicht auf Dauer. (…) Den Mangel an Genreviel-
falt, auch und gerade im Bereich der fantastischen 
Genres, beklagen mitunter zwar auch Sendervertre-
ter, etwa Liane Jessen, die Fernsehspielchefin des 
Hessischen Rundfunks. Trotzdem tut sich in die-
sem Bereich kaum etwas. Liegt es daran, dass wir 
als Land genau die Serien bekommen, die wir uns 
suchen? Sind die Zuschauer wirklich schon mit In 
aller Freundschaft zufrieden? Und sind die 
Macher bereits so sehr durch die Nachfrage nach 
dem Immergleichen konditioniert, dass sie gar nicht 
mehr außerhalb der eingefahrenen Bahnen denken 
können?
Über diese Fragen wurde insbesondere in der Ab-
schlussrunde am Freitag intensiv diskutiert. SKY-
Deutschland-Dramachef Frank Jastfelder beklagte, 
dass viele Autoren und Produzenten hierzulande 
noch ganz dem bisherigen TV-System verhaftet sei-
en. Obwohl sich SKY ganz klar positioniert habe als 
ein Sender, der nach hochwertigen Serien sucht, un-
abhängig von den Quotenerwartungen, welche die 
Free-TV-Sender antreiben, seien die Vorschläge, die 
beim Sender eingereicht worden sind, oft viel zu 
konventionell gewesen. (…)

Eine Frage der Haltung

Das Signal zur Veränderung der Serienlandschaft, 
das geht implizit aus dieser Aussage hervor, muss 
dann aber auch entsprechend von den Sendern und 
den dortigen Verantwortlichen ausgehen. Marc Con-
rad sieht hier ein ganz zentrales Problem: Denn die 
Verantwortlichen, insbesondere in den obersten Sen-
deretagen, denen Fiktion wirklich am Herzen liegt, 
die gäbe es heute gar nicht mehr. Stattdessen säßen 

– vor allem bei den Öffentlich-Rechtlichen – vorwie-
gend Journalisten auf den Chefsesseln mit gänzlich 
anderen Prioritäten. „Im Ausland werde ich ständig 
gefragt, warum nicht mehr Serien aus Deutschland 
kommen“, berichtete Peter Nadermann. Als Lösung 
schlägt er vor: „Insgesamt weniger produzieren, da-
für die einzelnen Serien höher budgetieren und für 
den internationalen Markt interessanter gestalten.“ 
Das ist sicher richtig. Vor allem aber wird sich Einiges 
in der Einstellung der Senderverantwortlichen auch 
und gerade im Hinblick auf ihre Haltung zum Pub-
likum verändern müssen. In der vermeintlich siche-
ren Erkenntnis, dass die breite Masse der Zuschauer 
(falls es eine solche angesichts der fragmentierten 
Medienmärkte überhaupt noch gibt ...) nicht gefor-
dert werden will, setzen sowohl RTL als auch Pro-
SiebenSat.1 auf internationale Ko-Produktionen, um 
den Nachschub an episodisch erzählten Procedurals 
anzukurbeln, der in letzter Zeit auf dem US-Markt 
nachgelassen hat. Daraus spricht eine Sicht auf das 
Publikum. Eine andere artikulierte Produzent Guy 
Heeley: „Wir müssen den Zuschauern vertrauen. Sie 
wollen herausgefordert werden.“

Christian Junklewitz hat an der 
Universität zu Köln Theater-, Film- 
und Fernsehwissenschaft, Philo-
sophie und Germanistik studiert 
– und schreibt aktuell an seiner 
Dissertation über die Erfolgsmus-
ter von Fernsehserien. Bekannt ist 
er auch als Redakteur beim On-
lineportal www.serienjunkies.de. – 
dieser Bericht wurde am 30. April 
2016 dort veröffentlicht.
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Quelle: arte.tv Quelle: weinberg.tnt.tv.deTREPALIUM - STADT OHNE NAMEN WEINBERG
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Zu Hause sortiere ich die Fotos. Ich kenne die Men-
schen nicht, die darauf Urlaub machen. Die Eis-

bären könnten in jedem Zoo wohnen. Zwischendrin 
hält ein Mann in Wehrmachtsuniform einen kleinen 
Hund am Arm. Auf mehreren Fotos ist dasselbe Pär-
chen zu sehen. Im Urlaub, auf einem Schiff – „MS 
Concordia“ entziffere ich auf dem Rettungsring. 
Die Frau lacht, und der wohlbeleibte Mann neben 
ihr sieht irgendwie stolz aus. „Der heißt sicherlich 
Erich“, denke ich, und in meinem Kopf beginnt ein 
Film zu laufen, in dem sich Anna – so nenne ich 

sie – und Erich auf einer Bootsfahrt kennengelernt 
haben und ein Paar geworden sind. Das nächste Foto 
wurde ebenfalls auf der MS Concordia aufgenom-
men, aber an Erichs Stelle steht eine lachende Frau 
neben Anna. Sind die drei doch nur beste Freunde 
oder vielleicht Geschwister? Was für eine Geschichte 
steckt hinter dem Foto?

Die echte Geschichte werden wir wohl nie heraus-
fi nden. Aber die fi ktiven Geschichten dazu können 
wir uns ausdenken. Und genau das ist die Idee mei-
ner Weekendwriting Challenge. Jeden Samstag poste 
ich eine Fotoinspiration zum kreativen Schreiben in 
mein Blog. Die Anregung dazu bekam ich in mei-
ner monatlichen Schreibgruppe. Dort spielen wir mit 
Worten oder lassen uns von Fotos, Texten und Er-
innerungen zum Schreiben von kurzen Geschichten 
inspirieren.

Bevor ich die wöchentliche Weekendwriting Chal-
lenge ins Leben gerufen habe, ist mir aufgefallen, 
dass viele Menschen ähnlich reagieren, wenn ich ih-
nen erzähle, dass ich einen Kurs für kreatives Schrei-
ben besuche: „Das wollte ich eigentlich auch immer 
schon mal machen. Aber ich weiß nicht, ob ich das 
kann.“ Offenbar glauben viele, dass sie nicht schrei-
ben können, oder dass das Schreiben nur etwas „für 
die Anderen“ ist, für die wirklich Kreativen, obwohl 
sie den Wunsch danach haben. Und genau für diese 
Menschen habe ich die Weekendwriting Challenge 
erfunden – eine niederschwellige Übung, die nur we-
nig Zeit in Anspruch nimmt, und bei der man nichts 
muss, aber alles kann. 

Ich poste also ein Foto mit einer kleinen Anleitung. 
Man sieht es sich fünf Minuten lang genau an, 
nimmt wahr, was einem dazu spontan einfällt, und 
dann geht es schon an das Schreiben. Dafür gibt man 
sich maximal fünfzehn Minuten Zeit. Den Text muss 
man danach niemandem zeigen, außer man möchte 
es. An diese Anleitung muss sich natürlich niemand 

Wie fi ndet man eine Geschichte?
Die Weekendwriting Challenge – von Ines Häufl er (VeDRA) 

Ich gehe nicht gerne auf Flohmärkte. Ich bin schlecht im Verhandeln, und der Staub bringt mich zum Niesen. 
Aber diese Kiste mit alten Schwarz-Weiß-Fotos lässt mich nicht los. Landschaften, Menschen, Tiere im Zoo. 
Der Händler überlässt mir den Karton samt Inhalt für wenige Euros ... 

Bild: I. Häufl er
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halten. Das schreibe ich explizit dazu, denn Schrei-
ben ist ja idealerweise etwas Freies, beziehungsweise 
auch etwas Befreiendes, wenn man sich dabei ein-
fach treiben lässt. 

Aber ich habe beobachtet, dass besonders am Beginn 
äußere Stützen hilfreich sind. Erstens das Zeitlimit: 
Fünfzehn bis zwanzig Minuten schrecken einen auch 
im hektischsten Alltag nicht ab. Gleichzeitig bringt 
die kurze Zeit einen gewissen Druck mit sich, der für 
die meisten bewirkt, das Hirn auszuschalten und es 
sich zu erlauben einfach draufl os zu schreiben. Zwei-
te Stütze: Anregungen in Form von Fragen. Wenn 
man es nicht gewohnt ist, aus dem Nichts etwas zu 
erschaffen, kann das weiße Blatt Papier Stress verur-
sachen. Deshalb gibt es von mir einen Fragenkata-
log zum Bild. Wer ist die Hauptfi gur der Geschichte? 
Was ist vor der Aufnahme passiert, und was danach? 
Wie ist das Wetter? Was geht den Personen auf dem 
Bild durch den Kopf? Aus wessen Perspektive schrei-
be ich den Text? Aber auch hier gilt: nichts muss, 
alles darf. 

Warum ist es mir so wichtig, immer wieder zu be-
tonen, dass alles erlaubt ist? Viele haben am An-
fang große Angst, etwas falsch zu machen. Also die 
Schreibanregung „falsch“ zu lösen, als wäre es eine 
Mathematikaufgabe, für die es nur einen einzigen 
richtigen Lösungsweg gibt. Und bloß keine Themen-
verfehlung! Das hat uns ja schon im Deutschunter-

richt schlechte Noten eingebrockt. Wäre es dann 
nicht eigentlich besser, das Foto „pur“ zu posten, 
ganz ohne Anleitung? Naja, meiner Erfahrung nach 
sind uneingeschränkte Möglichkeiten für die meisten 
so einschüchternd, dass sie lieber gar nichts schrei-
ben. Und das ist ja auch wieder nicht der Zweck der 
Übung.

Ich bin nach einiger Zeit übrigens dazu übergegan-
gen, nicht mehr nur auf die Fotos aus meiner Floh-
marktkiste zurückzugreifen, sondern mehr oder we-
niger berühmte Fotografi en als Inspiration zu posten. 
Das hatte eine erstaunliche Nebenwirkung: Ich habe 
zahlreiche für mich neue Street Photographer ent-
deckt. Viele davon sind Frauen, die oft weniger im 
Rampenlicht stehen als ihre männlichen Kollegen, 
aber ebenfalls spannende Bilder machen, und dabei 
oft Blicke auf Themen werfen, die ich bei männli-
chen Fotografen nicht immer fi nde. Das einzige, was 
ich mir von meiner Flohmarktkiste behalten habe, 
ist, dass die Fotos schwarz-weiß und selten jünger 
als 40 Jahre sind. 

Und was will ich in den Bildern fi nden? Bei der Aus-
wahl suche ich nach einem starken Ausdruck im 
Foto, der beim Betrachter Geschichten auslöst. Ich 
suche nach intensiven Emotionen in Gesichtern und 
nach spannungsgeladenen Situationen, die genau im 
richtigen Augenblick eingefangen sind. Ich suche 
also nach dem, was Gombrich in der Kunstgeschich-
te den „fruchtbaren Moment“ nennt. Oft ist das der 
winzige Augenblick bevor etwas passieren wird, oder 
knapp nachdem gerade etwas Dramatisches gesche-
hen ist. Es gibt übrigens viele Fotos, die zwar ästhe-
tisch schön aufgebaut sind, aber durch die visuelle 
Harmonie wenig Emotionen auslösen. Manchmal 
sind es also gerade die etwas unscharfen oder aus 
dem Rahmen gefallenen Aufnahmen, die die nötige 
Spannung mitbringen.

Und das Feedback? Ich muss zugeben, dass ich am 
Anfang wegen der geringen Resonanz ein wenig 
enttäuscht war. Ab und zu gab es eine Geschichte 
in den Kommentaren bei Facebook oder am Blog, 
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Bild: W. Wolak
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aber das war es dann auch schon. Bis ich innerhalb 
weniger Wochen mehrere Menschen kennengelernt 
habe, die mich explizit auf die Weekendwriting Chal-
lenge angesprochen haben. Eine Frau erzählte, dass 
sie sich schon immer auf das neue Foto am Wochen-
ende freue, weil sie jedes Mal eine Geschichte dazu 
schreibe. Sie veröffentliche sie bloß nicht, weil ihr die 
Freude am Schreiben genügt. Ein anderer fühlte sich 
sehr angesprochen, traute sich aber noch nicht zu 
schreiben. Doch die Möglichkeit dafür wurde durch 
die wiederkehrende Challenge im Blog immer rea-
ler. Und neulich bekam ich einen Anruf eines deut-
schen Museums, das die Idee der Weekendwriting 
Challenge mit ihren Museumsbildern vielleicht auf 
Facebook anbieten will. Damit erfüllt diese Übung 
genau den richtigen Zweck: Es geht nicht um die 
Öffentlichkeit oder um einen Wettbewerb. Sondern 
einfach um den Anstoß zum Geschichtenerzählen. 

Die Weekendwriting Challenge fi ndet man 
jedes Wochenende auf Ines Häufl ers Blog: 
http://www.ineshaeufl er.com/blog/
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Ines Häufl er ist Filmdramatur-
gin und berät Unternehmen wie 
Runtastic bei der Entwicklung 
neuer Storytelling-Formate. Au-
ßerdem hat sie zwei Cartoonbücher 
herausgebracht.

http://www.filmstoffentwicklung.de
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wählen kann, und je nach Ant-
wort folgt das Gespräch einem 
anderen Faden – oder Ast, um 
in der Analogie zu bleiben. Die-
se Dialogbäume gaukeln einen 
komplexen Dialogverlauf mit 
mannigfaltigen Möglichkeiten 
der Gesprächsführung vor wäh-
rend sie aber tatsächlich nur we-
nige Ausgänge bieten. Sie sind 

daher schwerfällig, schwierig zu schreiben und un-
realistisch - aber derzeit das Beste, das die Branche 
hervorgebracht hat. Auch sie zeigen die Krux von 
Games: dem Spieler vorgaukeln, er hätte als Haupt-
figur Kontrolle über den Fortlauf der Geschichte, ihn 
aber soweit zum bloßen Zuschauer degradieren, wie 
es die Speicherkapazität und vorgegebenen Möglich-
keitsräume erlauben. 

Insgesamt bedeutet die Neuartigkeit von Games als 
Erzählmedium bisher leider, dass sowohl die Plots als 
auch die Dialoge sich entweder kräftig bei Film- und 
Serienvorbildern bedienen, oder aber ganz einfach 
schlecht sind. Dennoch – oder gerade deswegen – 
haben es One-Liner aus Videogames durchaus zu 
popkultureller Prominenz gebracht: „It is dangerous 
to go alone! Take this.“ (THE LEGEND OF ZELDA) 
oder „The cake is a lie“ (PORTAL) sind dabei wohl die 
bekanntesten Beispiele. Sie bewegen sich damit zu-
mindest in dieser Hinsicht auf einer Ebene mit Catch-
phrasen aus der Filmgeschichte wie „I’ll be back.“ 
(TERMINATOR 2). Die breite Entwicklung, die Game- 
storytelling in den letzten Jahren durchlaufen hat, 
lässt die Hoffnung zu, dass bald nicht nur Catch-
phrases, sondern auch narrativer Gehalt und die spe-
zielle Verflechtung von Game und Dialog in einer 
Liga mit den großen Vorbildern aus Film und Fern-
sehen spielen können.

Dialoge in Games sind eine 
knifflige Angelegenheit und 

erfordern, wie es für dieses Medi-
um typisch ist, einen Spagat zwi-
schen der spielerischen und der 
erzählerischen Ebene. Die Stärke 
von Games liegt in ihrer Interak-
tivität. Dies müsste nun eigent-
lich die Anforderung stellen, den 
Spieler auch aktiv in jeglichen Di-
alog einzubinden. Doch damit sind wir bereits mitten 
in der Problemlage: Denn der auf der erzählerischen 
Ebene stattfindende Dialog kommt aus der Tradition 
von Filmen und Serien und ist somit passiv. 

Aufgrund dieser auferlegten Passivität blieben die 
vom Zuschauer gespielten Hauptfiguren lange Zeit 
stumm und die Videospiele kamen wunderbar damit 
aus. Wenn man so will, gibt es hier gewisse Parallelen 
zu der Zeit des frühen, stummen Films. Erst mit einer 
stärkeren Ausprägung des narrativen Elements von 
Videospielen wurden auch Dialoge eingeführt. Doch 
auch im Vergleich zur Narration ist die Dialogebene 
in Games brandneu: Sprachausgabe gibt es erst seit-
dem Technologie und Prozessorleistungen gut genug 
sind; lange mussten Games nur mit zu lesendem Text 
auskommen, was das Tempo aus dem Spiel rausge-
nommen hat. Und selbst mit Sprachausgabe gibt es 
Dialoge fast ausschließlich in Zwischensequenzen. 
Diese folgen bisher fast ausschließlich den Regeln 
von Film und Serie und stellen keine aktive Verbin-
dung zwischen Spiel und Erzählung her. Auch bei 
Ausnahmen wie THE LAST OF US wird der Dialog 
nur an Stellen eingebaut, an denen er das spieleri-
sche Erleben nicht stört. Hinzu kommt natürlich, dass 
das Schreiben von Dialogen im Kontext von Games 
ungemein schwieriger ist: Änderungen müssen nicht 
nur neu eingesprochen werden, es müssen auch Vi-
deosequenzen angepasst und die neuen Dialoge im 
Code des Games verankert werden. An dieser Stel-
le müssen sich auch die noch jungen Studiengänge 
zum Schreiben in Games abarbeiten und nach neuen 
Lösungen suchen.

Die derzeit beste Struktur den Spieler aktiv in einen 
Game-Dialog einzubinden, scheint dabei der sich 
verästelnde Dialogbaum zu sein: Der Spieler erhält 
verschiedene Antwortmöglichkeiten, aus denen er 

Spiel / Film 12.0 | von Lukas Wosnitza (VeDRA)

Quelle: Nintendo
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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 Kolumnen findet man auch 
unter www.leckerefelsen.de
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Der VeDRA-Fragebogen 

geschickt an Dr. Eva-Maria Fahmüller (VeDRA)

Auf welchen Wegen oder 
Umwegen bist du zur  
Dramaturgie gekommen?

Nach meinem Germanistik- und 
Philosophie-Studium habe ich 
1999 über postmoderne Strö-
mungen in der damals aktuellen 
deutschen Literatur promoviert. 
Ein Freund arbeitete als Drama-
turg für die Serie DER CLOWN. Er 
empfahl mich bei action concept. 
Als Studentin hatte ich vor allem 
Arthouse-Filme gesehen; der ein-
zige actionlastige Film, den ich 
kannte, war PULP FICTION. Her-
mann Joha gab mir die Chance, in 
der Stoffentwicklung mitzuarbei-
ten. Action-Filme fand ich bald 
toll, die Arbeit mit Autoren und 
Drehbüchern auch. So habe ich 
meinen Beruf gefunden.

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

Seit einem Jahr begleite ich als 
Dramaturgin die Entwicklung ei-
ner historischen Dramaserie. Ich 
arbeite in einem sehr konstrukti-
ven Team, Plots und Figuren ha-
ben Kraft und ich lerne viel über 
die Geschichte des 20. Jahrhun-
derts. Freude hat mir auch die 
letzte ‚Weiterbildung zum Drama-
turg & Lektor‘ gemacht, die wir 
an der Master School Drehbuch 
durchführen. Dabei unterrichte ich 
eine Mini-Gruppe und gebe mei-

ne Erfahrungen als Dramaturgin 
weiter. 

Welche Fähigkeiten sollte 
ein Stoffentwickler/Drama-
turg unbedingt haben?

Das ist ein ganzes Bündel. Neben 
dramaturgischem Knowhow und 
Marktkenntnissen auch: Empa-
thie- und Kommunikationsfä-
higkeit, die Fähigkeit zu analyti-
schem Denken, Unaufgeregtheit, 
Freude daran, die Schönheit in 
ganz unterschiedlichen Geschich-
ten zu entdecken.

Was sind deine persönli-
chen Glücksmomente in 
diesem Beruf?

Wenn ein konstruktiver Flow zwi-
schen allen Beteiligten entsteht. 
Aber auch: Wenn ich etwas da-
zulerne. Es gibt immer neue Ge-
schichten, neue Aspekte, Überle-
gungen, Trends. Das ist für mich 
das Schöne an unserem Beruf: Ich 
kann immer tiefer eintauchen und 
immer mehr verstehen. 
 
Was sind immer wieder-
kehrende Probleme bei der 
Stoffentwicklung?

Oft hakt es bei der Kommunika-
tion. Probleme können entstehen, 
wenn Kritik nicht professionell 
vermittelt wird. Gleichzeitig lie-
ßen sich durch eine klarere Rol-
len- und Aufgabenverteilung 
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Dr. Eva-Maria Fahmüller be-
rät seit 2000 als freie Drama-
turgin für Film und Fernsehen 
Autoren und Filmproduktionen.  
Sie ist als Dozentin tätig, so 
an der Filmuniversität Babels-
berg Konrad Wolf und der Mas-
ter School Drehbuch, die sie seit 
2009 als Inhaberin leitet. Sie ver-
öffentlicht regelmäßig Sachtexte 
über filmwissenschaftliche und 
dramaturgische Themen. Dazu 
zählt u.a. „Geniale Psychopathen, 
labile Kommissare. Figuren mit 
psychischen Störungen im aktu-
ellen deutschen Krimi.“ (Master 
School Drehbuch Edition 2015). 
VeDRA-Vorstandsmitglied ist sie 
seit 2007, seit Anfang dieses Jah-
res unsere neue Vorsitzende. 

 



N°35 | Juni 2016

zwischen den Beteiligten viele 
Konflikte vermeiden. 
 
Welcher Film hat dir (zu-
letzt) besonders gefallen 
und warum? 

DER STAAT GEGEN FRITZ BAUER, 
ENTE GUT!, JUNGES LICHT, ALKI 
ALKI, die Serie THE AFFAIR – Filme 
und Serien mit präzisen Figuren, die 
konsequent erzählt und umgesetzt 
sind und mich in ihre Welt hinein-
ziehen.

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

Unklar ist mir, was der Film ER 
IST WIEDER DA zum Ausdruck 
bringen soll und warum Rahmen-
handlung und Figuren so schlicht 
sind.

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

Der idealen Mischung aus Beraten, 
Unterrichten und Denken komme 
ich manchmal schon recht nahe. 
Schön wäre aber auch: Morgens 
ohne Wecker aufstehen und dafür 
nachts ganz lange in Ruhe arbei-
ten. Allerdings habe ich viele Tag-

Termine, insofern klappt das nur 
gelegentlich.

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

Zwei aus Romanen adaptierte Fi-
guren: Jackie Brown und Katniss 
Everdeen (THE HUNGER GAMES).
 
Was dürfen wir deiner Mei-
nung nach ‚on screen‘ auf 
keinen Fall verpassen?

Manchmal ist es schön, einen guten 
Grund im echten Leben zu haben, um 
sogar den tollsten Film zu verpassen.
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akademie-kindermedien.de

Akademie für Kindermedien

Die Akademie bietet Kreativen eine Plattform 

zum Austausch und zur Vernetzung in einem 

crossmedialen Arbeitsumfeld. Autorinnen und 

Autoren entwickeln neue Kindermedien-Stoffe 

im Dialog mit ihren Kollegen, erfahrenen 

Mentoren und der Zielgruppe – den Kindern. 

Neuer Jahrgang 2016 /2017 startet im Oktober

Bis 26. August 2016 bewerben

Film · Serie · Buch 

Stoffentwicklung und crossmediale Konzepte

 Autoren, entwickelt 
neue Projekte!
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im Dialog mit ihren Kollegen, erfahrenen 
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Bis 26. August 2016 bewerben

Film · Serie · Buch 

Stoffentwicklung und crossmediale Konzepte

 Autoren, entwickelt 
neue Projekte!

http://www.akademie-kindermedien.de
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In diesem Herbst ist es wieder soweit. Anfang 
November lädt der Verband für Film- und Fern-

sehdramaturgie (VeDRA) wieder zur Branchentagung 
„FilmStoffEntwicklung“ nach Berlin. Das aufmerk-
same Stammpublikum wird bemerkt haben, dass der 
„Tag der Dramaturgie“ 2015 pausierte. Das hatte sei-
nen guten Grund, denn künftig wird die Tagung alle 
zwei Jahre stattfi nden. Dieser Wechsel war nötig, um 
das inhaltliche Profi l unserer stark besuchten Konfe-
renz zu schärfen und langfristig weiterzuentwickeln.

So wartet die Neuausgabe von „FilmStoffEntwick-
lung“ mit einigen Innovationen auf. Neu ist zunächst 
der Veranstaltungsort. Mit den Reinhardtstraßenhöfen 
in der Nähe des Bahnhofs Friedrichstraße haben wir 
eine komfortable Konferenzlocation gefunden, die 
unsere Erfordernisse erfüllt und als zentraler Veran-
staltungsort in der Branche bekannt ist. 
Am Programm wird gerade mit Hochdruck gearbeitet. 
Auch wenn einige Dinge noch im Fluss sind, können 
unsere Gäste sicher sein, dass wir erneut in unseren 
über 15 Einzelveranstaltungen die aktuellen Entwick-
lungen in der Stoffentwicklungsbranche aufs Podium 
bringen werden. Das Publikum darf auch dieses Jahr 
Werkstattgespräche und Case Studies zu aktuellen 
Kino- und TV-Produktionen erwarten. Ein themen-
übergreifender Schwerpunkt ist in diesem Jahr der 
Genrefi lm. Gleich mehrere Veranstaltungen widmen 
sich der spezifi schen Genre-Dramaturgie und dem 
Genre-Begriff als inhaltlicher Kategorie der Filmaus-
wertung. „FilmStoffEntwicklung“ setzt aber nicht nur 
auf aktuelle Trends, sondern versucht auch künftige 
Entwicklungen in den Blick zu nehmen. Einzelveran-
staltungen werden deshalb dramaturgische Zukunfts-
szenarien diskutieren und sich dem digitalen Erzählen 
widmen.
Obwohl sich Filmdramaturgie und Stoffentwicklung 
in unserem Programm wie unter einem Brennglas 
konzentrieren, sind gerade wir Dramaturgen uns im-
mer der Teamarbeit bei der Filmproduktion bewusst. 
Deshalb war es unsere Idee, sich auch über die Gren-
zen des eigenen Gewerks hinweg auszutauschen. 
VeDRA wird auf dem diesjährigen „Tag der Dramatur-
gie“ die neue Reihe „Zu Gast auf der FSE“ starten. Zu 
jeder Neuausgabe wird ein anderer Berufsverband zu 
Gast sein, und gemeinsam wollen wir unsere Schnitt- 

und Konfl iktstellen unter die Lupe nehmen. Zum Auf-
takt erwarten wir den Verband der Drehbuchautoren 
(VDD).
Darüber hinaus wird es eine neue Schiene im Programm 
geben. Die zahlreichen Rückmeldungen nach den letz-
ten Tagungen haben immer wieder den Wunsch nach 
stärkerer Interaktivität an uns herangetragen. Nun 
wird es in einer zusätzlichen vierten Schiene beson-
dere interaktive Formate geben, die einen intensiveren 
Austausch ermöglichen als Vorträge und Podiumsdis-
kussionen. So werden wir in diesem Jahr beispiels-
weise einen Skriptpool in Zusammenarbeit mit dem 
ZDF anbieten. Exklusiv können die Teilnehmer hier 
mit den Redakteuren, Autoren und Produzenten kon-
krete noch in der Entwicklung befi ndliche Projekte für 
die beiden Fernsehfi lmreihen „Ein Sommer in“ und 
„Frühling in“ diskutieren. Im Fokus stehen dabei die 
horizontalen Erzählaspekte dieser beiden Reihen, die 
zur Markenbildung der Reihe und des Sendeplatzes 
beitragen und die ursprünglich marktorientierte Be-
deutung des Genrekonzepts wieder hervorkehren. 
In einer weiteren Veranstaltung werden wir uns mit 
schöpferischen Methoden der Filmstoffentwicklung 
beschäftigen. Der Workshop bietet die Möglichkeit 
den Potenzialen der Schwesternkünste Malerei, Tanz, 
Musik und Theater für die Filmstoffentwicklung auf 
den Grund zu gehen und kreative Methoden zu erpro-
ben. Hierzu hat die Producerin Jenny Alten Gäste von 
der Hochschule der Künste eingeladen.
Auch wenn wir noch mitten in der Hochphase der Vor-
bereitungen stecken, sind wir voller Vorfreude auf die 
Neuausgabe von „FilmStoffEntwicklung“. Zum „Tag 
der Dramaturgie“ am Samstag, den 5. November 2016 
wartet VeDRA mit einem umfangreichen inhaltlichen 
Programm auf, das sowohl die inhaltliche Bandbreite 
der Branchendiskussionen aufzeigt und dabei gleich-

zeitig Schwerpunkte bildet. 
Mit dem Ausblick auf unser 
Programm haben wir auch 
erste Unterstützer gefunden, 
die „FilmStoffEntwicklung“ 
als Sponsoren begleiten. 

Bald online mit mehr Infor-
mationen und Anmeldung: 
www.fi lmstoffentwicklung.de 

FilmStoffEntwicklung 2016
Der Herbst wird heiß – Neuauflage der Fachtagung am 5. November 2016

http://www.filmstoffentwicklung.de
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Im zweiten Jahrgang des Masterstudiengangs  
Serial Storytelling an der ifs (internationale film-

schule) in Köln gibt es einen internationalen (meint 
englischsprachigen) und einen deutschen Track – 
und genau da sollte im April und Mai 2016 in ei-
nem 6-wöchigen Seminar ein Writers’ Room nach  
amerikanischem Vorbild simuliert werden. Gemein-
sam mit meinem Co-Dozenten Michael Ganten-
berg (u.a. NIKOLA, UNTER VERDACHT) und den 
fünf Studenten haben wir uns der Aufgabe gestellt, 
eine 6-teilige Miniserie für den deutschen Markt 
zu konzipieren. Ich habe als Dramaturgin die täg-
liche Arbeit im Writers’ Room koordiniert und  
geleitet, Michael lieferte als Showrunner die Grund-
idee und wir präsentierten ihm jede Woche die Er-
gebnisse unserer Arbeit. Sein Feedback gab dann 
jeweils die Richtung für die nächsten Arbeitsschritte 
vor - so konnten wir in der kurzen Zeit eine ausführ-
liche Figurenbibel erstellen und die Serie komplett 
durchplotten. Ein durchaus anspruchsvolles Unter-
fangen, erzählt die Thriller-Serie NORDERFALL doch 

die ebenso spannende wie komplexe Spurensuche 
innerhalb einer Gruppe von ehemaligen Klassenka-
meraden, die auf einer Hallig festgehalten werden. 
Es war faszinierend und hat unglaublich viel Spaß 
gemacht mitzuerleben, wie aus den einzelnen Stu-
denten ein wirklich starkes Team wurde, das sich ge-
genseitig unterstützte. Unser Raum füllte sich von 
Woche zu Woche nicht nur mit Ideen, sondern auch 
mit Bildern und Legomodellen. Da wurde wie wild 
recherchiert und geplottet, es wurden Gedichte ge-
schrieben, Melodien erfunden und natürlich sehr 
sehr viele Karteikarten beschrieben. 
Das Ergebnis unserer Arbeit wurde zum Schluss 
einer ausgewählten Gruppe von interessierten Pro-
duzenten vorgestellt. Das lebhafte Interesse und die 
derzeit stattfindenden Verhandlungen über eine Re-
alisierung sind eine schöne Bestätigung (nicht nur) 
für die Studenten – und sie zeigen deutlich, dass 
mit dem entwickelten Format NORDERFALL offen-
sichtlich ein Nerv getroffen wurde. Ein interessantes 
Stoffentwicklungs-Modell für die Zukunft! 

  
Seminar: Serial Storytelling im Writers' Room
Katrin Merkel – Dozentin an der ifs (Köln)

Wer macht was? | VeDRA-Mitglieder in der Praxis

v.l.n.r.: 
Michael Gantenberg (Show-
runner), Lilly Bogenberger, 
Katrin Merkel (Dramaturgin), 
Nadine Schweigardt, Cédric 
Kieffer, Carolin Schröter
unten: Marina Bendocchi 
Alves und Jenny Lorenz 
(Writing Assistant)
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Eva-Maria Fahmüller: 
TREPPE AUFWÄRTS (KINoFILM)  

Buch und Regie Mia Maariel Meyer
Produktion: onni Film GmbH
Kinostart: 23.06.2016

Inhalt: Adam (Hanno Koffl er) ist ein Zocker. Er knackt 
in Spielhöllen Automaten, um mit den „Einnahmen“ 
den Schuldenberg abzutragen, den sein demenz-
kranker Vater Woyzeck (Christian Wolff) durch seine 
Spielsucht angehäuft hat. Doch das fragile Konstrukt 
gerät ins Wanken, als überraschend Adams 16-jäh-
riger Sohn Ben (Matti Schmidt-Schaller) bei Adam 
und Woyzeck einzieht. Je tiefer auch Ben in die Ma-
terie des Spiels eindringt, desto mehr entblättert er 
seine eigene Familiengeschichte.

Eva-Maria Fahmüller: 
DER VERSUCH. 
DREHBUCHSCHREIBEN 
UND DRAMATURGISCHE 
BERATUNG FÜR FILM UND 
FERNSEHEN (FACHARTIKEL)  

In: Hepperle, Verena; Ruf, oliver; Hamann, 
Christof (Hg.): Wie aus Theorie Praxis wird. 
Berufe für Germanisten in Medien, Kultur und 
Wissenschaft, edition text + kritik. 
Erscheinungsdatum: September 2016.

Inhalt: Was wird man, wenn man Germanistik stu-
diert hat? Bekannte Praktiker und namhafte Theore-
tiker skizzieren Perspektiven für angehende Schrift-
steller, Journalisten oder Designer und geben Ein-
blicke in ihren individuellen Werdegang.

Suzanne Pradel: 
WARUM FRAUEN BERGE 
BESTEIGEN SoLLTEN (KINo)  

Regie und Produktion: Renata Keller
Kinostart: 29.05.2016

Als bahnbrechende Historikerin, Autorin und soziale 
Reformerin ist Gerda Lerner zweifellos eine der in-
spirierendsten Frauenpersönlichkeiten des 20. Jah-
rhunderts. WARUM FRAUEN BERGE BESTEIGEN 
SOLLTEN – EINE REISE DURCH DAS LEBEN UND 
WERK VON DR. GERDA LERNER, wirft einen de-
taillierten Blick auf das persönliche, berufl iche und 
politische Leben der Frauen- und Menschenrechtler-
in und geht der Frage nach: Wie kann uns das Wis-
sen über unsere eigene Geschichte dazu inspirieren, 
eine bessere Zukunft zu gestalten? 
Ausgehend von den revolutionären Errungenschaften 
der Frauen im 20. Jahrhundert wirft der Film auch 
einen Blick in die Zukunft: Wo stehen die Frauen 
heute? Und was ist der nächste Schritt? 

Mehr Info: 
www.womenneedtoclimbmountains.com

Deutsch und englisch mit deutschen Untertiteln  
Länge: 85 min

REGIE UND PRODUKTION: Renata Keller   COPYRIGHT: Vertical Impulse 

Eine Reise durch das Leben und Werk von Dr. Gerda Lerner  

WARUM FRAUEN  
BERGE BESTEIGEN  

SOLLTEN

Als bahnbrechende feministische Historikerin, Autorin  
und soziale Reformerin ist Gerda Lerner zweifellos eine der  
inspirierendsten Frauenpersönlichkeiten des 20. Jahrhunderts. 
Warum Frauen Berge besteigen sollten - Eine Reise durch das 
Leben und Werk von Dr. Gerda Lerner, wirft einen detaillierten 
Blick auf das persönliche, berufliche und politische Leben der 
Frauen- und Menschenrechtlerin und geht der Frage nach: 
Wie kann uns das Wissen über unsere eigene Geschichte  
dazu inspirieren, eine bessere Zukunft zu gestalten?
Ausgehend von den revolutionären Errungenschaften der 
Frauen im 20. Jahrhundert wirft der Film auch einen Blick  
in die Zukunft und geht der Frage nach: Wo stehen die  
Frauen heute? Und was ist der nächste Schritt? 

www.womenneedtoclimbmountains.com

Demnächst im Bundesplatzkino Berlin als Premiere!  
Sonntag, 29. Mai 2016, 11 Uhr Matinee mit anschliessender Podiumsdiskussion
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Termine

Ausbildung zum Autor für Film & TV
Termin: 29.08. - 12.12.2016
Ort: Berlin
Kosten: 3.996,- Euro
Eine Kostenübernahme durch die Agentur für Arbeit 
mittels Bildungsgutschein ist möglich

Weiterbildung zum Dramaturg & Lektor
Termin: 12.09. - 12.12.2016
Ort: Berlin
Kosten: 4.024,80 Euro
Eine Kostenübernahme durch die Agentur für Arbeit 
mittels Bildungsgutschein ist möglich

Weitere Informationen: www.film-tv-autor.de

www.desdev.de
www.desdev.de

