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Deutsche Fernsehproduktionen befassen sich 
vielfach mit der Wirklichkeit: Das zweiteilige 

ARD-Historiendrama DIE PUPPENSPIELER erzählt 
vom Aufstieg des Handelshauses Fugger im Mittel-
alter. Der Saarbrücker Tatort MORD EX MACHINA 
klärt über die Gefahren autonom fahrender Autos 
auf. Und im neuen TANNBACH-Dreiteiler (ZDF) er-
leben die Bewohner eines Dorfes auf der deutsch-
deutschen Grenze die Zeit vom Mauerbau bis zum 
Prager Frühling. 

Der im linearen Fernsehen, insbesondere bei den vier 
großen Sendern vorherrschende Realismus bezieht 
sich auf Inhalte und die dargestellten Milieus. Sie 
sind mit zahlreichen, wiedererkennbaren Details aus 
der „echten Lebenswelt“ bestückt. Kriterium für die 
Entwicklung von Handlung und Figuren – entspre-
chend von der Fernsehkritik gelobt oder getadelt – 
sind menschlich schlüssige Motivationen. So kriti-
siert Matthias Dell die kriminellen Machenschaften 
in MORD EX MACHINA als unrealistisch: „Das allein 
ist als Motiv wie aus dem Märchenbuch und damit 
albern.“ (Die Zeit, 1.1.18) Doch was bringt der im 
Fernsehen gängige Realismus zum Ausdruck? Geht 
es einfach nur darum, dass Kunst immer einen Bezug 
zur Welt aufweist? Oder lässt sich Realismus als Stil-
merkmal in einem engeren Sinn verstehen? Auffällig 
ist nämlich auch, dass es zumeist eigentlich nicht 

um eine schonungslose Darstellung der Wirklichkeit 
oder ein neues Verständnis derselben geht. Realismus 
ist hier nicht als Abbild des menschlichen Erlebens 
mit allen denkbaren Höhen und Tiefen zu verstehen. 
Der hier beschriebene TV-Stil zielt darauf, höchstens 
leichte Irritationen zu erzeugen, stattdessen aber vor 
allem Gefühle wie Sicherheit und Identität zu ver-
mitteln. 
•	 �Vielfach konzentrieren sich Historiendramen in 

ihrer Aussage auf das, was der Zuschauer schon 
weiß, und dienen vor allem der Selbstvergewis-
serung: „Die TV-Serie CHARITÉ ist vielleicht 
auch deshalb so beliebt, weil sie unter den vie-
len Erzählsträngen zeigt, welch ein langer und 
schwieriger Weg es für Frauen war, bis sie sich 
diese Möglichkeiten gegen die Vorurteile der Zeit 
erkämpft hatten.“ (Bild-Online, 3.4.17) 

•�	 �Oftmals helfen komische Elemente, die Schrecken 
der Welt abzuschwächen und konsumierbarer zu 
machen.

•	 �Häufig wird die gesellschaftliche Problematik 
auch in eine Krimihandlung verpackt und durch 
die Verhaftung des Täters gelöst. Die Mordmoti-
ve stehen dann wider Erwarten gar nicht mehr 
unbedingt im angerissenen gesellschaftlichen 
Zusammenhang. Stattdessen erweist sich das 
Verbrechen am Ende als eine rein private Bezie-
hungstat. 

Realismus und Fernsehen 
Dr. Eva-Maria Fahmüller (VeDRA) über die künstliche Wiedergabe des Lebens 

Bild: ZDFTANNBACH
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Die vermeintlichen Versatzstücke aus der Wirklichkeit 
geben der Zuschauerin allerdings die Möglichkeit, 
sich selbst und ihr Leben schnell und einfach mit der 
Fiktion zu verbinden. Dabei ist auch die Wirklich-
keit als Bezugspunkt kaum mehr fassbar. Stattdessen 
dienen Narrative als standardisierte Erkennungszei-
chen für Filmangebote unter dem Label „Realität im 
TV“: So erzählt DIE PUPPENSPIELER, genau wie fast 
jede Mittelalter-Geschichte, eine junge, schöne, be-
sonders gute Frauenfigur, die als Hexe verbrämt und 
auf dem Scheiterhaufen verbrannt wird. So erzählt 
MORD EX MACHINA, genau wie fast jede Geschich-
te über Künstliche Intelligenz-Forschung, von einem 
gefühlskalten Kapitalisten, der mit den neuen Tech-
nologien immensen Reichtum angehäuft hat. Die 
Erzählweise dabei ist vor allem illustrierend. Die Zu-
schauerin weiß fast immer genauso viel wie die zen-
trale Figur. Es gibt zumeist Offensichtlichkeit, wenig 
Subtext, wenig Figurenpsychologie, wenig Geheim-
nisse und wenig Interpretationsspielraum. 

Einerseits wird mit diesem Stil der Wiedererken-
nungswert für die Welt der Geschichte transportiert. 
Andererseits ist nicht verwunderlich, dass die dazu-
gehörigen immer gleichen Realitäts-Codes bei ei-
nem zunehmenden Teil der Zuschauer die Sehnsucht 
nach Ausbruch, Radikalität, neuen Figuren, neuen 
Geschichten und neuen Dramaturgien erzeugen. 
Der Kulturkritiker Georg Seeßlen erkennt in seinem 
kürzlich erschienenen Essay DIE UFA – Ein böses 
Filmmärchen eine von der Produktionsfirma Ufa 
erzeugte Parallelwelt, die als Analogie auf Realität 
den hier beschriebenen Kriterien vergleichbar ist und 
die er als antimodern und antiaufklärerisch kritisiert. 
„Man könnte sagen: Die ‚Heiligkeit‘ des Ufa-Stils be-
steht nicht in einem ‚so war es‘, sondern in einem 
‚so wollen wir es uns erzählen‘. (...) Das Wesen des 

Ufa-Stils ist es, Wärme zu erzeugen.“1 Mit zahlrei-
chen Produktionen wie CHARITÉ und DER GLEI-
CHE HIMMEL, mit den Serien SOKO MÜNCHEN und 
SOKO LEIPZIG trägt die Ufa aktuell dazu bei, dass 
der Realismus das deutsche Fernsehen dominiert. Die 
Ufa jedoch als Hauptverantwortliche für „Retro-Re-
alismus und Repräsentationsästhetik“ und als deren 
Zielgruppe „das urbane Kleinbürgertum, das in der 
Natur immer nur ein Anderes sehen kann, das es zu 
unterwerfen gilt“, zu verunglimpfen, so wie Seeßlen 
es tut, klingt ein Stück weit polemisch.  

Doch inwiefern kann man die hier beschriebenen 
künstlichen Welten überhaupt als realistisch bezeich-
nen? Um den Begriff einzuordnen, hilft ein kurzer 
Blick in die Literaturgeschichte: Im Zusammenhang 
mit der Religionskritik von Feuerbach und Nietzsche, 
mit Darwin und dem Aufstreben der Naturwissen-
schaften findet im 19. Jahrhundert eine Hinwen-
dung zum Diesseits statt, weg von einem göttlichen 
Ideal, auch in der Kunst. In den Vordergrund rückt 
im Realismus stattdessen eine personalisierte Er-
zählperspektive, die allerdings künstlerisch gestal-
tet wird. Denn insbesondere als Epochenbegriff im 
bürgerlichen Realismus – nach den mehr oder we-
niger gescheiterten Europäischen Revolutionen von 
1848/49 – geht es um ein Überhöhen der unschönen 
Wirklichkeit. Extremes wird ausgespart und Humor 
dient als Mittel, um sich im Rahmen etablierter Kon-
ventionen zu distanzieren.2 „Realismus ist die künst-
lerische Wiedergabe (nicht das bloße Abschreiben) 
des Lebens“, schreibt Theodor Fontane. Es geht also 
auch hier darum, nicht die Wirklichkeit zu zeigen, 
sondern einen glaubbaren Anschein zu erzeugen. 

1	 epd, 1.11.17 
2	 Vgl.: Metzler Literaturlexikon, Stuttgart 1984

Bild: SR/Manuela MeyerMORD EX MACHINA
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Diskutabel ist dieser Stil in seinem historischen Kon-
text nicht und er ist es auch nicht grundsätzlich. Es 
gibt zahlreiche Filme und Serien – von IN ZEITEN 
DES ABNEHMENDEN LICHTS bis THE CROWN –, die 
ihre besondere Wirkung als vermeintliches Abbild der 
Realität auf wunderbare Weise entfalten. Diskutabel 
wird Realismus, insofern er derweil in einer ganz be-
stimmten Ausprägung im linearen Fernsehen Usus 
geworden und darin gleichsam erstarrt ist. Indem er 
dabei vielfach immer nur dieselben Muster reprodu-
ziert und zahlreichen Filmen und Serien die Kraft zur 
Erneuerung und Innovation nimmt, nicht nur beim 
„Brot- und Buttergeschäft“ wie den Vorabendserien, 
sondern auch bei Prestigeprojekten. Diskutabel ist 
der gängige TV-Realismus insofern als allzu oft mit 
gleichen Versatzstücken der gleiche Schein erzeugt 
wird und dieser dadurch nichts mehr wirklich Neues 
über die Welt erzählen kann.

Der bürgerliche Realismus in der Literaturgeschich-
te besitzt Spielformen, Gegenströmungen und Wei-
terentwicklungen vom 19. Jahrhundert bis heute – 
durch den sozialistischen Realismus, durch Bertold 

Dr. Eva-Maria Fahmüller studierte 
Germanistik und Philosophie. Seit 
2000 arbeitet sie als Dramaturgin 
und Dozentin. 2009 hat sie die 
Leitung der Master School Dreh-
buch übernommen. Sie ist Vorsit-
zende von VeDRA. Im November 
2017 erschien ihr Buch NEUE 
DRAMATURGIEN – ZWISCHEN 
MONOMYTHOS, STORYWORLD 

UND SERIENBOOM. Darin schreibt sie in einem Ka-
pitel auch über Stil als dramaturgische Kategorie. 

Brecht, durch Alfred Döblin und Heinrich Mann. 
Unabhängig von allen System- und Sachzwängen: 
Der Weg zur Erneuerung des deutschen linearen 
Fernsehens könnte ebenfalls stilistisch geprägt sein: 
Weg von den bekannten Versatzstücken, hin zu ganz 
neuen, gerne auch realistischen Interpretationen der 
Wirklichkeit. Darüber hinaus gälte es aber auch im-
mer wieder, die Dominanz des Realismus aufzubre-
chen und mit anderen Stilen zu hinterfragen und zu 
bereichern. 

Und auch wenn Seeßlen hier widersprechen wür-
de, denn beide Produktionen bleiben in der Um-
setzung demselben realistischen Stil verhaftet: Der 
umfassende Quoten-, Preis- und Kritikererfolg der 
Ufa-Produktion UNSERE MÜTTER, UNSERE VÄTER 
ist auf der Erzählebene durch eine seinerzeit neue 
Perspektive zu gängigen historischen Narrativen zu 
erklären. Und im Dreiteiler KU’DAMM 56 bestimmen 
vier Frauen die Handlung. Die Mini-Serie beginnt 
mit Extremen: Folge 1 zeigt die Elektroschockbe-
handlung in einer Psychiatrie und erzählt von den 
Schrecken einer Vergewaltigung. Über beide Projek-
te lässt sich streiten – wie stets über alles. Doch in 
beiden Fällen dreht sich die mediale Diskussion aus-
nahmsweise nicht nur darum, welche altbekannten 
Codes reproduziert werden, sondern vor allem auch 
darum, welche Berechtigung ihre neuen, inhaltlichen 
Betrachtungsweisen haben. In diesem Sinne stellt 
sich „bei jedem neuen Projekt die Frage, ob es den 
bestehenden Status Quo zementiert, ob es dem beste-
henden Narrativ einen neuen Aspekt hinzufügt und 
welche Aussage dieser Aspekt transportiert.“ 3 
Was wollen wir erzählen? Und in welcher Beziehung 
steht eine (Fernseh-)Geschichte zur Welt? 

3	 Fahmüller, Neue Dramaturgien, 2017

Bild: UFAUNSERE MÜTTER, UNSERE VÄTER
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1986 zu finden war, bleibt auf 
Seiten der Erzählung alles beim 
Alten: Link, der stumme männli-
che Held kämpft sich durch eine 
riesengroße wunderschöne Welt, 
um (Achtung: Stereotyp) die 
‚Prinzessin in Not‘ zu retten und 
das unsagbar Böse (einmal mehr 
und) ein für alle Mal zu besiegen. 
So bleibt die Neuerung stecken 
und den weiblichen Gamerinnen 
eine Identifikationsfigur vorent-
halten. 

Es wirkt auch deswegen veraltet, 
weil andere Games-Reihen längst 
die Option anbieten das Ge-
schlecht der Hauptfigur zu wäh-
len oder (seltener) von vornher-

ein eine weibliche Heldin haben. So wie zum Beispiel 
HORIZON ZERO DAWN, das ebenfalls letztes Jahr 
erschienen ist. Angesiedelt auf einer post-apokalyp-
tischen Erde, kämpft (!) sich die Heldin Aloy durch 
eine große frei zu erkundende Welt. Im Kontrast 
zu Link aus ZELDA spricht und fühlt Aloy wie ein 
echter Mensch, die Game-Designer gestehen ihr im 
Verlauf des Games viele Momente „echter“ digitaler 
Menschlichkeit zu. Auch dadurch liefert HORIZON 
ZERO DAWN trotz seiner vorhersehbaren Gameplay-
Mechanismen eine überraschende, faszinierende und 
BREATH OF THE WILD überlegene Geschichte. Von 
solchen Geschichten mit tollen Frauenfiguren und 
starken Heldinnen sollte es mehr geben – mehr in 
Games und auch in Filmen – und auch dann, wenn 
sie nur vor dem Hintergrund spielen, dinosaurierar-
tige Roboter zu bekämpfen.

Neue Heldinnen braucht das 
Land“– so lautete schon der 

erste Satz dieser Kolumne vor 
drei Jahren (Wendepunkt Nr. 
30). Geändert hat sich seitdem 
nicht viel. Trotz einer Debatte 
über den Umgang mit Frauen in 
der Games-Industrie, durch die 
Games-Industrie, durch die Ga-
mer und natürlich auch durch 
die vielen In-Game-Helden muss 
man attestieren: Eine Industrie 
ändert sich nicht so schnell. Eine 
Zielgruppe ebenfalls nicht. Wei-
terhin sind Gamer in der Mehr-
zahl männlich. Befördert wird 
dies wohl durch zwei unverändert 
gebliebene Aspekte: die haupt-
sächlich männlichen Hauptfigu-
ren (hier gibt es Ähnlichkeiten zur Film-Industrie) 
und ein Gamedesign, das in erster Linie durch Kampf 
bestimmt wird. 

In mehr als Dreiviertel aller im letzten Jahr neu ange-
kündigten Games ist der Kampf DIE zentrale Aufgabe 
des Gamers – seien es realistische Kampfhandlungen 
wie in der CALL OF DUTY- oder der BATTLEFIELD-
Reihe oder comichafte Kämpfe wie in THE LEGEND 
OF ZELDA: BREATH OF THE WILD. Wir mögen es 
nicht hören wollen, aber mit einer solchen Game-
Mechanik kann die männliche Zielgruppe offen-
kundig mehr anfangen als die weibliche. Untersu-
chungen wie etwa „Children’s Motivations for Video 
Game Play“ von Cheryl K. Olson fassen pointiert zu-
sammen, dass Frauen in Games gerne Städte aufbau-
en, während Männer lieber in den Krieg ziehen. So 
stellt sich auch hier die Frage nach dem (digitalen) Ei 
und dem (digitalen) Huhn: Sind Gamer hauptsäch-
lich männlich, weil sich das Angebot in erster Linie 
an sie richtet oder verhält es sich genau umgekehrt?

Auch das einhellig als Spiel des Jahres bezeichnete 
THE LEGEND OF ZELDA setzt auf die bewährte For-
mel des Kampfes gegen das Böse. Obwohl das Game 
dafür gefeiert wird, die ZELDA-Reihe im Hinblick auf 
Gamedesign erneuert zu haben und dem Game (und 
damit seinen Spielern) eine Freiheit wiedergegeben 
zu haben, wie sie im allerersten ZELDA-Game anno 

Spiel / Film 14.0 | von Lukas Wosnitza (VeDRA)

THE LEGEND OF ZELDA:  
Breath of the wild 

KOLUMNE | 18

Quelle:
Nintendo

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

http://www.dramaturgenverband.org/sites/default/files/news/wendepunkt/wendepunkt-nl30-2014.pdf
http://www.dramaturgenverband.org/sites/default/files/news/wendepunkt/wendepunkt-nl30-2014.pdf
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Als ich die Regisseurin Isabell Šuba das erste Mal 
kontaktierte, hatte ich beschlossen, weniger Jobs 

im organisatorischen Bereich zu machen. Ich wollte 
stärker dramaturgisch arbeiten. Es war Februar und 
mein Vorsatz noch frisch. Auf meine Anfrage, ob sie 
für das von ihr initiierte und geleitete Mentoringpro-
gramm INTO THE WILD noch dramaturgische Unter-
stützung gebrauchen könne, verwies sie freundlich 
darauf, dass sie mit Regine Kühn und Susanne Bieger 
bereits zwei Top-Dramaturginnen an Bord habe. Ich 
könne sie aber gern in der Organisation unterstüt-
zen. Ein paar Wochen später, zur Auftaktveranstal-
tung von INTO THE WILD im April 2017, hatte ich 
die Beziehung zu meinem Vorsatz flexibel gestaltet, 
Mails geschrieben und Telefonate geführt. Das Pro-
gramm war zu spannend! Was in anderen Branchen 
üblich war, gab es endlich auch in der Filmbranche. 

Mit INTO THE WILD werden junge Filmemacherin-
nen dabei unterstützt, sich in der Filmbranche zu 
etablieren. Dafür haben Susanne Bieger und Regine 
Kühn aus 85 Bewerbungen aller deutschen Filmhoch-

schulen siebzehn Teilnehmerinnen mit insgesamt 
dreizehn Projekten ausgewählt. Sie kommen aus 
verschiedenen Gewerken: Jenny Alten, Madeleine 
Fricke, Janett Lederer, Julia Urban (Drehbuch), Ste-
phanie Englert (Dokumentarfilm), Emma Gräf (Mon-
tage), Julia Lemke, Katja Rivas Pinzon (Kamera), 
Anna Koch (Regie). In mehreren Gewerken arbeiten 
Udita Bhargava, Julia Charakter, Laura Laabs, Char-
lotte Rolfes, Lilli Tautfest und Melanie Waelde, Sarah 
Winkenstette (jeweils Drehbuch und Regie) und He-
lena Hufnagel (Regie, Produktion und Drehbuch). 

Zum Programm gehören drei Bausteine, die mit 
verschiedenen Mitteln dabei helfen, professioneller 
arbeiten zu können. Professioneller im Hinblick da-
rauf, langfristig mit der eigenen filmischen Arbeit 
Geld zu verdienen, ganz ohne dabei in einen Burn-
out zu schlittern oder romantisierende Vorstellungen 
aufrechterhalten zu müssen, dass Kreative leiden 
müssten. Grundbaustein ist das Mentoring, bei dem 
jede Teilnehmerin mit einer passenden Mentorin aus 
der Branche zusammengebracht wurde. Während des 

Heldinnenreisen | Marie Ohl (VeDRA) und Into The Wild
Einblicke in das Mentoringprogramm INTO THE WILD

Bild: Into The WildDie Teilnehmerinnen des 1. Schreibcamps von Into the Wild

Ob in Sneakern oder High Heels – nach dem Studium den Fuß in die Tür zu bekommen, ist für junge Filmema-
cherinnen schwerer, als für ihre männlichen Kollegen. Das von Isabell Šuba initiierte und geleitete Mentoring-
programm INTO THE WILD hat ausgewählte Filmemacherinnen ein Jahr lang mit verschiedenen Instrumenten 
bei der Stoffentwicklung und Vernetzung unterstützt. Ein Rückblick auf den ersten Jahrgang, der auf dem 
Filmfestival Max Ophüls Preis seine Projekte erstmalig der Branche gepitcht hat.
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Jahres ist die Mentorin Ansprechpartnerin für Fra-
gen. So können die Teilnehmerinnen im informellen 
Rahmen schneller erfassen, wie die Branche tickt und 
mit wem man bei den eigenen Projekten sinnvoll zu-
sammenarbeiten kann. Außerdem erhalten sie Rück-
meldungen zu ihren Stoffen. Mich hat überrascht, 
wie viele hochkarätige Playerinnen sich Zeit dafür 
nehmen – trotz vermutlich überquellender Termin-
kalender. Und auch, dass aus so vielen unterschied-
lichen Bereichen Leute zugesagt haben. Dabei sind 
u. a. Heike-Melba Fendel (Barbarella Entertainment), 
Maria Furtwängler (Atalante Film), Mechthild Holter 
(Agentur Players), Ulrike Leibfried (AREA 46/UFA), 
Kerstin Schmidbauer (Constantin Television GmbH), 
Linda Söffker (Perspektive Deutsches Kino, Berlina-
le), Claudia Tronnier (Das Kleine Fernsehspiel, ZDF) 
und Eva van Leeuwen (Deutsche Columbia Pictures), 
um nur einige von dieser nicht endlosen, aber endlos 
tollen Liste zu nennen.

Ein zweiter Baustein sind die Schreibcamps in der 
Provinz. Das erste Schreibcamp fand zu Beginn des 
Programms für zehn Tage in Brandenburg statt. Mit 
an Bord waren neben allen Teilnehmerinnen auch 
Isabell Šuba, Susanne Bieger und Regine Kühn. Dort 
konnten alle Stoffe ausgiebig analysiert und drama-
turgisch besprochen werden. In der Auseinanderset-
zung mit den erfahrenen Dramaturginnen konnten 
die eigenen Stoffe aus anderer Perspektive betrach-
tet, Wendepunkte besser verstanden und neue Im-
pulse für die Stoffentwicklung gewonnen werden. 
Das Schreibcamp war so inspirierend und produk-
tiv, dass alle Teilnehmerinnen beschlossen, ein 
zweites Schreibcamp selbst zu organisieren. Im No-
vember bezog die Gruppe dann, unterstützt durch 
den FilmFernsehFonds Bayern, ihr Quartier in den 
bayerischen Bergen. Auch dieses Mal wieder in Be-
gleitung der beiden Dramaturginnen – für die täg-
liche Dosis dramaturgisches Feedback. Darüber hi-
naus war während der Camps Raum für Gespräche 
über das Filmemachen: Wie kommen spannendere 
Frauencharaktere auf die Leinwände – und zwar 
aller Altersgruppen? Wie kriegt man Kinder und 
Karriere unter einen Hut? Warum gibt es so wenig  

Regisseurinnen und warum haben sie meist das klei-
nere Budget? In einer Mischung aus Wut und Ent-
schlossenheit, den Status Quo zu ändern, entstand 
die Idee, in einem FEMIFESTO aufzuschreiben, was 
der neue feministische Film ist. Das FEMIFESTO ha-
ben die Teilnehmerinnen, zusammen mit ihren Ab-
schlusspitches, auf dem Filmfestival Max Ophüls 
Preis 2018 der Filmbranche präsentiert.

Der dritte Baustein waren drei Workshop-Wochen-
enden, an denen sich INTO THE WILD für alle in-
teressierten Filmemacherinnen geöffnet hat. Veran-
staltungsorte waren die HFF München, die ifs köln 
und die dffb Berlin. An diesen Wochenenden haben 
etablierte Filmemacherinnen in Vorträgen und Werk-
stattgesprächen Einblicke in ihre Karriere und wert-
volle Tipps aus ihrer Perspektive gegeben sowie ihre 
Sicht auf Branchentrends geteilt. Zusätzlich gab es 
Workshops, wie der von Filmcoach Sigrid Anders-
son, mit deren Hilfe sich alle für den Abschlusspitch 
fit gemacht haben. An diesen Wochenenden war 
auch Raum für wichtige Fragen: Warum verdienen 
Frauen im Schnitt weniger als Männer? Und wer zur 
Hölle ist denn jetzt verantwortlich dafür, dass Frauen 
vor und hinter der Kamera unterrepräsentiert sind? 
Sind wir es selbst, durch unser Verhalten? Ist es „das 
System“? Sind es Stereotype? Oder der Partner bezie-
hungsweise die Partnerin? Sind die Faktoren für alle 
gleich? Können wir tatsächlich dieses Konglomerat 
an Faktoren für jeden einzelnen Fall aufdröseln? 
Bringt Ursachenforschung überhaupt etwas, oder 
verstärkt das nur die Gefahren von eigener Opfer-
haltung und Ablenkung von den eigenen filmischen 
Projekten? Wie netzwerke ich strategisch? 
Weil solche Fragen nicht nur uns bewegen, haben 
wir diese Veranstaltungen für alle Filmemacherin-
nen geöffnet und auch branchenfernere Frauen, die 
sich mit Feminismus auseinandersetzen, als Spea-
kerinnen eingeladen. Immer vor dem Hintergrund, 
dass Austausch und Vernetzung gute Mittel sind, mit 
denen wir lernen und wachsen können. Und ganz 
ohne, dass wir alle einer Meinung sein müssen. Auf 
dem Podium waren u. a. Anke Domscheit-Berg (Un-
ternehmensberaterin und Politikerin), Andrea Hanke 
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(Redaktion Spielfilm/Film, WDR), Janine Jackowski 
von Komplizen Film, Imogen Kimmel und Barbara 
Teufel von Pro Quote Regie e. V. und Belinde Ruth 
Stieves, die das Besetzungstool NEROPA für eine 
größere Rollenvielfalt entwickelt hat. 

In der Organisation der Wochenenden erinnere ich 
mich daran, dass ich versucht habe, eine Verhand-
lungstrainerin zu überzeugen, für uns einen Work-
shop zu machen. Da unsere Honorarvorstellungen 
auseinanderklafften, habe ich mich bedankt und 
wollte mich verabschieden. Sie rief: „Stopp! Sie kön-
nen doch nicht einfach auflegen. Bieten Sie mir et-
was anderes an, was für mich interessant sein könn-
te. Denken Sie nach. Recherchieren Sie. Sie müssen 
Ihren Verhandlungspartner genau kennen!“ Wir sind 
zwar trotzdem nicht zusammengekommen, aber ich 
hatte einen Miniworkshop gratis. Rückblickend ist es 
spannend zu erleben, wie sich aus den Teilnehmerin-
nen ein Kollektiv gebildet hat, das weit über den ur-
sprünglich geplanten Rahmen von INTO THE WILD 
hinaus Neues ins Rollen gebracht hat, wie etwa das 
zweite Schreibcamp und das FEMIFESTO. Zusätzlich 
fiel der erste Jahrgang in eine Zeit, in der sich in-
nerhalb der Filmbranche in Bezug auf Fragen zum 
Thema Diversität viel bewegt hat. Neue Studien zum 
Thema Gender und Film sind erschienen und die 
ARD hat angekündigt, dass die Degeto künftig be-
reits in der Stoffauswahl und Drehbuchentwicklung 
mit einer Checkliste für mehr und vielschichtigere 
Frauenrollen sorgt. Eine Entwicklung, die auch Initi-
ativen wie Pro Quote Regie, Women in Film and Te-
levision und european women’s audiovisual network 
zu verdanken ist, die seit Jahren Öffentlichkeitsarbeit 
für diese Themen betreiben. 
Ob man die Quote befürwortet oder sie für falsch 
hält – die Branche ist ein „people’s business“. Ver-
netzung und Öffentlichkeitsarbeit sind wichtig, 
um als junge Filmemacherin den Fuß in die Tür zu 
bekommen. Egal, ob in Sneakers oder High Heels. 
Dafür hat INTO THE WILD, auch für mich, mit ver-
schiedenen Instrumenten die vorhandene Basis ver-
größert und tragfähiger gemacht. In diesem Sinne:  
Bildet Banden! Werdet sichtbar!
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Marie Ohl arbeitet als freie Drama-
turgin. Bei INTO THE WILD wirkt 
sie als Co-Organisatorin mit. Ne-
ben dem Studium der Theaterwis-
senschaft und Kunstgeschichte hat 
sie beim Fernsehen und im Thea-
ter hospitiert, u. a. beim Kleinen 
Fernsehspiel (ZDF) und Christoph 
Schlingensief. 

Info

Das Team von INTO THE WILD sind Isabell 
Šuba, Diana Hellwig, Marie Ohl und Silvana 
Santamaria. Das Programm wurde initiiert und 
geleitet von der Regisseurin Isabell Šuba und 
wird mit freundlicher Unterstützung realisiert 
und gefördert von der Filmuniversität Babels-
berg Konrad Wolf, der ifs internationale film-
schule köln, der HFF Hochschule für Fernsehen 
und Film München, der Deutschen Film- und 
Fernsehakademie Berlin, der Filmakademie 
Baden-Württemberg, der Kunsthochschule für 
Medien Köln, dem Kuratorium junger deut-
scher Film, der FFA Filmförderungsanstalt, 
der Film und Medien Stiftung NRW, medien-
board Berlin-Brandenburg, Camelot Broadcast 
Services GmbH und MEDIAS young talents. 

Mehr unter:
https://intothewildmentoring.com
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Land of the Free | Nadja Malkewitz (VeDRA)

Auf den Spuren des Writers’ Rooms in L. A.

Durch Programme wie Serial Eyes und das Euro-
pean TV Drama Lab schwärmen vor allem junge 

Autoren vom US-System. Aber warum eigentlich? 
Man ist sich sicher, der Writers’ Room bringe bessere 
Serien hervor, weil die Macht über die Serie bei den 
Autoren liegt. Außerdem hört man es leise munkeln, 
in Amerika herrsche größere kreative Freiheit. An-
stelle der hierzulande gefühlten Diktatur von Pro-
duktion und Sender regiere dort eine Demokratie der 
Autoren. Der Writers’ Room sei demnach ein Parla-
ment, ein Raum in dem alles gesagt und diskutiert 
werden kann – in dem quasi zwangsläufig die besten 
Ideen überleben. Soweit der Mythos. 

Um ihm auf den Grund zu gehen, habe ich in den 
vergangenen Tagen bereits einige Writers’ Rooms 
besucht. Unter anderem war ich bei den Autoren von 
CRIMINAL MINDS, NCIS und HOMELAND. Doch auf 
Shawn Ryans Raum bei S.W.A.T. habe ich mich am 

meisten gefreut. Zusammen mit drei anderen Serien-
machern aus dem Rest der Welt betrete ich das Bü-
rogebäude. Anstatt in den Writers’ Room, führt uns 
Shawn allerdings in einen der Schnitträume und bit-
tet uns sehr herzlich, Platz zu nehmen. Das ist neu. 
Die anderen Showrunner haben sich viel Zeit ge-
nommen, um unsere Fragen zu beantworten. Shawn 
hingegen beachtet uns kaum. Konzentriert sieht er 
sich eine kurze Sequenz aus der dritten Episode an, 
vergleicht diesen Schnitt mit der alten Version. Er ist 
unentschlossen, spricht kurz mit dem Editor. Dann 
fragt er auch uns nach unserer Meinung. Während 
wir noch diskutieren, huscht ein Zucken über sein 
Gesicht. Mit dem, was wir gerade gesagt haben, wird 
es wenig zu tun gehabt haben. Doch er wartet ge-
duldig bis mein Nebenmann ausgesprochen hat und 
verkündet seine Entscheidung. Es geht weiter. Dies-
mal in die Mischung. Danach wieder in den Schnitt. 
Kurz zum Sounddesign. Wieder Mischung. Shawn 

Bild: tracking-board.comShawn Ryan, Showrunner von S.W.A.T.

Ich stehe vor einem grauen Büroklotz und schüttle die Hand eines freundlichen Riesen mit Glatze. Die 
Naht seines T-Shirts ist am Kragen aufgeplatzt und der ausgewaschene Aufdruck blättert vom schwarzen 
Stoff. Ihn scheint das nicht weiter zu stören. In seinen roten Sneakern und der übergroßen Sporthose 
sieht er aus, als wäre er Türsteher eines angesagten Hiphop Clubs. Ist er aber nicht. Denn sein Name ist 
Shawn Ryan. Seines Zeichens Schöpfer von THE SHIELD, ehemaliger Showrunner von THE UNIT und 
LIE TO ME. Und ich bin hier, um mir im Rahmen des MediaXchange anzuschauen, wie er seinen Writers’ 
Room bei S.W.A.T. organisiert hat.
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wird kurz von seinem Line Producer abgepasst. Dabei 
dürfen wir natürlich nicht zuhören. Für zwei Stun-
den geht es weiter von Raum zu Raum. Quer durch 
verschiedene Episoden. Quer durch die Postproduk-
tion. Meistens bekommt Shawn zwei oder drei ver-
schiedene Ansätze vorgelegt, gibt kurz seinen Input 
und ist nach spätestens zehn Minuten wieder weg. 
Ich bin beeindruckt, wie präzise er seine Anweisun-
gen formuliert und wie schnell er Entscheidungen 
trifft. Treffen muss, sollte man sagen. Denn in zwei 
Monaten wird die erste Folge ausgestrahlt und sie 
haben abgesehen vom Piloten erst vier Folgen ge-
dreht und erst eine davon komplett fertiggestellt. Das 
beunruhigt hier niemanden, denn die Folgen werden 
wie üblich Episode für Episode chronologisch produ-
ziert. Man lernt, kann Dinge ändern und anpassen. 
Hat erste Quoten und Feedback der Zuschauer ei-
nen Monat bevor das Finale in den Dreh geht. Dafür 
müssen sich alle streng an den Zeitplan halten. 

Nachdem in der Postproduktion wieder alle auf Kurs 
gebracht wurden, bespricht Shawn noch ein paar 
finanzielle Dinge zum laufenden Dreh. Wir dürfen 
schon mal nach oben gehen und seine Autoren ken-
nenlernen. Im Writers’ Room erwartet uns ein An-
blick, den wir in den letzten Tagen häufig gesehen 
haben: ein großer Konferenztisch, ein paar Sofas in 
der Ecke, die Wände gepflastert mit Whiteboards. An 
der einen Seite die Ideensammlung. Auf der anderen 
Seite wurde die Folge ‚heruntergebrochen‘, die sie 
gleich besprechen werden. In Shawns Raum wird an-
scheinend erst die Private Line geplottet, danach auf 
einer anderen Wand der Crime-Fall. In den meisten 
anderen Räumen die wir besucht haben, wurde nach 
Akten ‚gebreakt‘. Ein Whiteboard für den Teaser und 
eins für jeden Akt. Doch in keinem der Räume lässt 

sich eine Geschichte an die Wand bringen, ohne sich 
der vorgegebenen Erzählstruktur unterzuordnen. 
Heute ist etwa die Hälfte der Autoren da. Von zehn 
Autoren und zwei Schöpfern sind sechs Personen im 
Raum. Das ist normal. Zwei Autoren schreiben, einer 
ist in der Vorbereitung, einer am Set, einer in der 
Post (-production). Unter den Anwesenden finden 
wir eine bunte Mischung verschiedener Geschlechter, 
Altersklassen und Ethnien. Zwar bevorzugen einige 
Showrunner Teams aus fachlichen Allroundern, die 
mehr oder weniger autonom ein Buch gestalten, und 
andere solche aus Spezialisten, bei denen jeder sei-
ne besonderen Fähigkeiten zur Geschichte hinzugibt, 
aber personelle Diversität war in allen Autorenteams 
das große Zauberwort. Bei NCIS hat man uns erklärt, 
es habe mit dem Zuschauer zu tun. Ganz gezielt 
möchte man alle Geschlechter und Bevölkerungs-
gruppen ansprechen. Außerdem ist es zunehmend 
das Ziel, dass sich auch der Rest der Welt in der Serie 
und ihren Figuren wiederfindet. Genauer gesagt hat 
man da Asien und Südamerika im Blick. Nicht ver-
wunderlich also, hinter den vielen asiatischen und 
lateinamerikanischen Figuren auch ein international 
geprägtes Team zu finden. 

Bei der Vorstellungsrunde fallen die bekannten Titel 
von Writers’ Personal Assistant, Writers’ Assistant, 
Staff Writer, Story Editor über Co-Producer, Produc-
er, Supervising oder Executive Producer bis Show-
runner. Die ersten vier Stufen dieser Hierarchie sind 
durch die Writers Guild definiert und reguliert. Erst 
danach wird individuell verhandelt. Hat man zum 
Beispiel eine Season (mind. 22 Episoden lang) als 
Writers’ Assistant die Ideen der anderen protokol-
liert, wird man in der nächsten Season – häufig auch 
bei einer anderen Serie – automatisch Staff Writer. 

S.W.A.T. Bild: imdb.com
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Ihre erste eigene Folge schreiben die meisten erst in 
ihrem vierten Jahr, erklärt man uns. Natürlich juckt 
es dem Nachwuchs hier genauso in den Fingern wie 
bei uns, dafür kann er sich auf einen planbaren Auf-
stieg und über erfahrene Mentoren an seiner Seite 
freuen. 
Heute ist der Plot eines jungen Autoren dran, der es 
von Shawns Personal Assistant bis zu seiner ersten 
eigenen Folge geschafft hat. Seinen Stolz und die 
Nervosität merkt man dem jungen Mann kaum an, 
denn er ist bis ins kleinste Detail vorbereitet. Wäh-
rend er für Shawn seine Folge skizziert, erzählt er 
von seiner Recherche und hat zahllose Fragen an 
ihn. Neue Ideen werden in der folgenden Diskussi-
on kaum mehr entwickelt. Die meisten davon hat 
der junge Autor bereits zuvor mit den anderen be-
sprochen. Jetzt geht es um Entscheidungsfindung. 
Alle sind sehr freundlich, lassen einander ausreden, 
sind ruhig. Achtet man darauf, wer die Fragen stellt 
und sich traut, wem zu widersprechen, werden die 
Hierarchien trotzdem sehr deutlich. Wenn Shawn 
etwas sagt, wird seine Entscheidung nicht in Fra-
ge gestellt. Dennoch liefert er eine kurze Begrün-
dung, um seinem Team seine Vorstellung der Serie 
näherzubringen. Weil alle im Raum sich ihrer Rolle 
so sicher sind, muss er keine Machtkämpfe führen 
und kann jeden mit großem Respekt behandeln. Es 
wird nicht lange über Geschmacksfragen gestritten, 
es geht weiter zur nächsten Entscheidung. Innerhalb 
von zwei Stunden steht der Plot.

Mich beeindruckt diese Effektivität. Aber ich kann 
mir nur schwer vorstellen, wie das in Deutschland 
funktionieren soll. Selbst wenn bei uns ein Head-
autor im Autorenteam ähnliche Macht über den 
Inhalt hat, sind da immer noch Produktion, Regie 

und Sender, deren Vorstellungen es in Einklang 
zu bringen gilt. Anstatt diesen komplexen Prozess 
Außenstehenden zu überlassen, finden dieselben 
Diskussionen gerade vor uns im Raum statt. Erfah-
renere Autoren, nicht umsonst Executive Producer 
genannt, berichten dem jungen Staff Writer von 
ihren Erfahrungen bezüglich Umsetzbarkeit und Fi-
nanzierbarkeit seiner Ideen. Vor allem bei Shawn 
fällt öfter auch das Wörtchen „Zuschauer“. Dass 
solche Gedanken mehr im Vordergrund stehen, mag 
vor allem daran liegen, dass die Rechte am geistigen 
Eigentum der Autoren und Producer weiterhin beim 
Studio liegen und die Produktion an Auslandsver-
käufen kräftig mitverdient. Kreative Fragen mischen 
sich also ganz natürlich mit solchen der Ökonomie. 
Und anstelle von Enttäuschung, dass man ihm rein-
redet, spürt man bei dem jungen Autor Dankbarkeit. 
Schließlich muss er in sechs Wochen am Set stehen 
und er wird fragend angeguckt, wenn es um wichti-
ge Entscheidungen geht. 

Für mich nehme ich den Wunsch mit nach Deutsch-
land, dass wir alle ein bisschen an der Kluft zwischen 
Bucharbeit und Produktion arbeiten. Die Wahrneh-
mung von „uns“ und „denen“ scheint alle mehr Zeit 
und Kraft zu kosten, als uns bewusst ist. Nach die-
sem Meeting nimmt sich Shawn dann doch noch 
ein bisschen Zeit für unsere Fragen. Wir stehen vor 
dem großen Whiteboard im Produktionsbüro und 
bewundern den minutiösen Produktionsplan: Bis-
her sind 13 Episoden bestellt, doch nach Beginn der 
Ausstrahlung könnten noch neun bis zehn nachbe-
stellt werden. Shawn scheint auch das völlig kalt zu 
lassen. Mich interessiert, welchen Prozess er für sich 
gefunden hat, der ihm diese Sicherheit gibt. Immer-
hin geht es hier ja um eine erste Staffel und nicht um 
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Bild: imdb.comTHE SHIELD
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die Fortführung eines altbekannten Rezepts. Shawn 
schmunzelt. Natürlich musste er sich in die neuen 
Figuren und ihre Welt einarbeiten, aber eigentlich 
benutze er tatsächlich dasselbe Rezept wie bei THE 
UNIT und THE SHIELD. Da mache es auch keinen 
Unterschied, dass es sich bei der einen Serie um ein 
Network Procedural und bei der anderen um hori-
zontales Kabel TV handelt. Die eine Serie wurde von 
seinen alten Freunden in seiner kleinen Heimatstadt 
in Illinois geliebt, die andere von seinen Bekannten 
in Hollywood. Im Vorgehen für ihn das gleiche. Aus-
gehend von den Figuren macht Ryan sich zunächst 
Gedanken über „the Beast“, wie er es nennt. Befragt 
in späteren Staffeln sogar die Schauspieler, um die 
inneren Widerstände zu finden, die es für seine Fi-
guren im Laufe der nächsten Staffel zu bekämpfen 
gilt. Ausgehend vom Bogen der Hauptfigur findet 
er dann ein emotionales Thema für jede Folge und 
entwickelt die Privat Lines. Handelt es sich wie bei 
S.W.A.T. um ein Procedural, sucht er sich noch einen 
passenden Fall, der das Drama unterstützt. 

Zum Schluss fragt Shawn nach den Systemen in un-
seren Heimatländern. Er ist überrascht, dass es weder 
bei meinen Begleitern aus Dänemark, Großbritanni-
en oder Indien noch bei mir in Deutschland üblich 
ist, dass Autoren ihre Folge in den Dreh begleiten. 
Meine dänische Begleitung und ich unternehmen ei-
nen kurzen Versuch, aber ihm jetzt die finanziellen 
Vorteile des Drehs mehrerer Bücher in Blöcken, die 
Freiheitsliebe unserer Autoren und den Status von 
Regisseuren in Europa zu erklären, würde dann doch 
den Rahmen sprengen. Also verabschieden wir uns 
und bedanken uns für den lehrreichsten Tag un-
seres Aufenthalts. Mir ist klar geworden, dass der 
Writers’ Room kein kreatives Mekka ist, sondern ein 

wahnsinnig effektives Instrument. Und Showrunner 
sind keine gottgleichen Schöpfergestalten, sondern 
Handwerker. Wahnsinnig talentierte und erfahrene 
Handwerker, die, wie Shawn im Fall von S.W.A.T., 
meist Serien verantworten, die sie gar nicht selbst 
erfunden haben. Handwerker, die mit klaren Arbeits-
abläufen und Strukturen unerbittliche Produktions-
pläne einhalten. Showrunner sind keine Auteurs im 
stillen Kämmerlein, keine sprudelnde Quelle von  
Ideen, sondern Entscheidungs- und Visionsträger. 

Also, lieber Autorennachwuchs, seid vorsichtig was 
ihr euch wünscht: Selbst geschrieben hat Shawn 
Ryan an diesem Tag nicht ein einziges Wort. 

Bild: imdb.comTHE UNIT
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Nadja Malkewitz arbeitet bei RTL 
Fiction. In Mainz studierte sie 
Filmwissenschaft, Kunstgeschichte 
und Mediendramaturgie
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Die Mystery-Serie WISHLIST ist eingeschlagen 
wie eine Bombe. Denn der Serie ist gelungen, 

was viele Beobachter von YouTube vorher für un-
möglich hielten: 142.000 Abonnenten auf YouTu-
be, und das mit einer fiktionalen Serie! WISHLIST 
macht dabei vieles richtig, wovon andere 
Webserien lernen können. Aber zuerst ein-
mal die Fakten: WISHLIST spielt in Wupper-
tal und Polen und begleitet die 17-jährige 
Einzelgängerin Mira auf dem Weg zu ihrem 
ersten Freundeskreis und ihrer ersten gro-
ßen Liebe. Die neuen Bekanntschaften hat 
sie einer ominösen App zu verdanken, eben 
„Wishlist“, die ihr für eine entsprechen-
de Gegenleistung verspricht, jeden Wunsch 

zu erfüllen. Nach anfänglichen Reibereien im Kreis 
der eingeweihten „Wishlist“-User verstehen die  
Jugendlichen immer mehr, dass die App deut-
lich mehr Menschen schadet als nützt; und sie be-
schließen die Macher der App aufzuspüren und 

„Wishlist“ zu zerstören. Dabei finden sie 
als Gruppe immer mehr zusammen. Ein 
für die Zielgruppe von funk und YouTube 
(14–29 Jahre) perfekt gewählter Inhalt. Dazu 
kommt, dass WISHLIST in einer Nebenrolle  
exzellent besetzt ist. Die erfolgreichste 
Beauty-Bloggerin der deutschen YouTube- 
Szene, Dagi Bee, spielt in WISHLIST die neue 
Freundin von Miras Vater. Und da Dagi Bee 
einen YouTube-Kanal mit 3,6 Millionen  

Webserien von ARD und ZDF | Jonas Ulrich (VeDRA)

Warum der Jugendkanal FUNK das Finanzierungsproblem 
von deutschen Webserien löst

Im letzten Jahr schrieb ich über die Unmöglichkeit, fiktionale Inhalte auf YouTube hochzuladen und über die 
dortigen Werbeeinnahmen zu refinanzieren (Wendepunkt Nr. 37). ARD und ZDF haben dieses Problem mit 
funk gelöst. Webserien wie WISHLIST, WORLD OF WOLFRAM oder GIRLS CAVE werden über GEZ-Gebühren 
finanziert. Dennoch können sie abgesetzt werden.

WHISHLIST
(Bild: YouTube) 

http://www.dramaturgenverband.org/sites/default/files/news/wendepunkt/vedranl37.pdf
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Abonnenten betreibt, ist sie ein Zugpferd für Klick-
zahlen. Bezeichnenderweise hat Folge 4 von Staffel 1, 
bei der Dagi Bee auf dem Thumbnail zu sehen ist, mit 
712.000 Views mehr als doppelt so viele Views wie 
jede andere Episode (außer dem Piloten mit 540.000 
Views). Auffällig ist die Cliffhanger-Dramaturgie, die 
zu Binge-Watching geradezu einlädt. WISH-
LIST ist so gut gemacht, dass die Serie mit 
dem Deutschen Fernsehpreis, dem Grimme-
Preis sowie dem Webvideopreis Deutsch-
land ausgezeichnet wurde. Gerade läuft die 
Ausstrahlung von Staffel 2 auf YouTube mit 
30-minütigen Folgen.
 
Auch die Sitcom WORLD OF WOLFRAM, 
bei der eine Elfe und ein Ork aus einem Vi-
deospiel herausfallen und bei Studienan-
fänger Wolfram in der Wohnung für Chaos 
sorgen, ist flott erzählt und zielt auf das 
jugendliche Publikum. Die Gags sitzen, der Dauer-
kampf von Elfe gegen Ork und Ork gegen Elfe treibt 
den sichtlich überforderten Wolfram in jeder Folge 
bis an den Rand des Nervenzusammenbruchs, und 
seine Ex-Freundin lässt sich auf ein Rache- und  
Eifersuchtsdrama mit besagter Elfe ein. Jede Folge 
hat wie bei einer klassischen Sitcom ein übergeord-
netes Thema, das in schnellen Gags und zunehmen-
den Katastrophen abgefrühstückt wird. Leider ist die 
Serie unzugänglicher als WISHLIST, da die Witze 
meist eine Parodie der gängigen Klischees von Orks 
und Elfen sowie der RPG-Online-Gamingszene sind. 
Auch WORLD OF WOLFRAM setzt auf einen mehr 
oder minder prominenten YouTuber in einer Neben-
rolle, den „Drachenlord“ mit etwa 50.000 Abonnen-
ten. Allerdings ist dieser in der Szene äußerst unbe-
liebt und es hält sich hartnäckig das Gerücht, dass der 
„Drachenlord“ in seiner Jugend in der rechten Szene 
aktiv gewesen sei. Das gab unter den ersten Folgen 
von WORLD OF WOLFRAM einen kleinen Shitstorm, 
warum denn um alles in der Welt die GEZ-Gebüh-
ren an solch einen Menschen gehen? Auf jeden Fall 
ist der „Drachenlord“ (mittlerweile?) in keiner Sze-

ne zu sehen und nur die hartnäckigsten User haben 
ihn noch anhand seiner Frisur und eines T-Shirts 
in der Partycrowd ausfindig gemacht. Die durchaus 
witzige Sitcom wurde allerdings wegen zu geringer 
Klickzahlen und Abonnenten (7.300) nach Staffel 1 
eingestellt. Genauso erging es höchstwahrscheinlich 

GIRLS CAVE, die in einem Video nach der 
ersten Staffel an ihre Fans appellierten und 
dabei die Abonnentengrenze für die Fort-
setzung preisgaben. Sie brauchten 20.000 
Abonnenten bis Weihnachten. Da GIRLS 
CAVE momentan nur 8.600 Abonnenten hat, 
wird es wohl keine zweite Staffel geben. 

Funk hat also dafür gesorgt, dass professi-
onell produzierte Serien auf YouTube mit 
einem Budget ausgestattet werden und sich 
über die Refinanzierung keine Sorgen mehr 
machen müssen. Allerdings gibt es nun re-

daktionelle Standards an die geschaffenen Serien, 
die eine gewisse Reichweite sowie Abonnentenzahl 
vorweisen müssen, um nicht abgesetzt zu werden. 
Die neuen öffentlich-rechtlichen Webserien stehen 
also ebenfalls – wie ihre Pendants im Fernsehen – 
unter Quotendruck.
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Immer wenn ich betone, dass ich als Cineast einen 
Großteil meiner Zeit auf YouTube verbringe und 

dort jeden Tag noch enorm viel über Filmgeschichte, 
Filmkunst und Filmtechnik dazulerne, gibt es viele 
Fragen. Die Antwort lautet meist: „Video-Essays“. 
Manche können etwas mit dem Begriff anfangen, 
andere nicht. Aber alle wollen Beispiele haben, und 
so habe ich in der Vergangenheit mehrfach Empfeh-
lungen und Tipps ausgesprochen, wo im Internet die 
besten Adressen sind, von der amüsanten themati-
schen Neuinterpretation allseits bekannter Popkul-
turklassiker bis zur technischen Detailanalyse ob-
skurer Stummfilme. Im letzten WENDEPUNKT (Nr. 
39) habe ich meine „Top 10“ Anlaufstellen mit aus-
gewählten Beispielen präsentiert, diese Liste möchte 
ich in dieser Ausgabe durch einige „Honorable Men-
tions“ ergänzen. 
 

1 	 RENEGADE CUT  
Ein weiterer Dinosaurier des Video-Essays. Dieser 
Kanal hat nun schon seit 4 oder 5 Jahre seine zehn- 
bis 15-minütigen Videos veröffentlicht, um „phi-
losophische, politische und thematische Analysen“ 
von Filmen zu machen. Die Auswahl ist entspre-
chend universell. Durch die gesamte Filmgeschich-

te und sogar das große Spektrum von Qualität bis 
Murks wurden hier bereits hunderte Filme sehr klug 
und originell analysiert. Leon Thomas‘ Stimme wirkt 
anfangs etwas monoton, aber das sollte niemanden 
abschrecken.
 

2 	 THE UNLOVED

Scout Tafoya nimmt sich liebevoll der „ungelieb-
ten“ Werke der Filmgeschichte an, seien es kritisch 
gefloppte Mainstreamwerke, zu Unrecht vergessene 
Arthouse-Perlen oder übersehene frühe Filme, die es 
nicht in den Kanon geschafft haben. Schöne Beispie-
le: THE VILLAGE und FIRE WALK WITH ME.
 

3 	
MATTHIAS STORCK: 

	CHAO S CINEMA, TEIL 1–3
Ein sehr einflussreicher Video-Essay des deutsch-
stämmigen Filmwissenschaftlers, der online kontro-
vers diskutiert wurde. Er analysiert moderne Schnitt- 
und Regie-Technik erst im Actionkino (Teil 1), dann 
aber auch in Dialog-Szenen und anderen Genres (Teil 
2) und geht dafür bis an den Anfang der Filmge-
schichte. Der Essay zog einen dritten Teil als Antwort 
auf die Diskussion nach sich. Must-See für Editoren.

Virtuelle Streifzüge durch die Filmkunst
Honorable Mentions (Teil 2) – von Daniel Bickermann



N°40 | Februar 2018

4
        	

CINEFIX 	  
Eine der ersten Anlaufstellen für Filmliebhaber auf 
YouTube, hat aktuelle Kritiken, aber auch endlos vie-
le Reihen wie Hintergrunddetails („Things you didn’t 
know“), Filmlisten, Adaptionsvergleiche zwischen 
Buch und Film („What’s the difference“), aber auch 
klug kuratierte und analysierte Essays zu bestimmten 
narrativen Topoi, die dann auseinandergenommen 
werden. Die Reihe ART OF THE SCENE analysiert 
legendäre Einzelszenen sehr exakt auf Inszenierung 
und Produktion, während die MOVIE LISTS weit 
mehr sind als pure „Best of“-Liste, sondern zu be-
stimmten Genres oder Stilmitteln dutzende Beispiele 
ausgraben und analysieren.

5 	 WISECRACK EDITION

Eine sehr bunte Mischung aus unterschiedlichen Rei-
hen auf diesem sehr komischen Kanal, wo ein Au-
ßerirdischer aus der Zukunft Filmklassiker analysiert 
(„Earthling Cinema“), ein Gangster-Rapper Literatur-
klassiker im Street Slang analysiert („Thug Notes“) 
und Fragen nach sozialen oder politischen Themen 
als Pixel-Videos durchgespielt werden („8-Bit Philo-
sophy“). Und mittendrin gibt es mit der „Wisecrack 
Edition“ eine faszinierende Reihe von erstaunlich 
ausführlichen und profunden Film- und Fernsehana-
lysen, die durchaus auf diese Liste gehören.

6 	 LESSONS FROM THE 	
	 SCREENPLAY

Ein Kanal eher für Drehbuchautoren und solche, 
die es gerne werden wollen. Hier werden meist 
Klassiker der letzten 30 Jahre auf ihre Drehbuch-
Kniffe abgeklopft, in der Regel mit klaren Fra-
gestellungen, wie man zum Beispiel Spannung 
in Dialogszenen erhöht, Twists vorbereitet, Gen-
rekonventionen bricht oder Antihelden erzählt. 
Mein persönliches Highlight ist die Analyse von  
30 Seiten Drehbuch, die im Lauf des Filmens von 
AMERICAN BEAUTY gestrichen wurden. 

7 	 ONE HUNDRED YEARS OF CINEMA 

Eine nette kleine Idee: Für jedes Jahr seit 1914 wird 
ein kleines Video mit der bedeutendsten filmhis-

torischen Entwicklung bzw. dem wichtigsten Film  
dieses Jahres herausgegeben. Nicht mehr als ein 
kleiner filmgeschichtlicher Auffrischer, aber durch-
aus unterhaltsam. Ist allerdings bisher erst bei 1933 
angekommen …

8 	 FILM FORMULA

Dieser Kanal wird leider nur selten erweitert, ist aber 
ein guter Anlaufpunkt für Film-Essays zu aktuellen 
Geheimtipps wie NOCTURNAL ANIMALS oder THE 
DOUBLE, aber auch zu einigen Arthouse-Klassikern 
von Filmemachern wie von Trier, Jodorwoski oder 
Kieslowski.

9 	 FOLDING IDEAS

Was „Lessons from the Screenplay“ für Autoren 
ist, ist „Folding Ideas“ für Editoren. Dan Olson ist 
ein Cutter, der sich wunderbar in Rage reden kann 
über die nachlässige Schnittkunst im aktuellen Kino. 
Nachdem er seit einigen Jahren nicht mehr einen 
Karton mit Brille als Alter Ego benutzt, sondern sein 
„Hipster-Sandler“-Selbst vor die Kamera stellt, hat er 
sehr kluge Analysen zum Gebrauch des Jump Cuts, 
zu Setup und Payoff, zu Propaganda und zu durchaus 
komplexen Phänomenen wie dem Kuleshov-Effekt 
oder der „ludonarrativen Dissonanz“ veröffentlicht. 
Aber mein persönliches Highlight ist und bleibt sein 
epischer, halbstündiger Take-Down von SUICIDE 
SQUAD, wo er haarklein (und unglaublich unterhalt-
sam) analysiert, was beim Schnitt eines modernen 
Blockbuster-Films alles schieflaufen kann und worin 
vermutlich die Ursachen zu suchen sind.

10 	 POP CULTURE DETECTIVE

Jonathan McIntosh ist eine extrem seltene und wich-
tige Spezies: ein männlicher Feminist. Als Co-Autor 
und Produzent von Anita Sarkeesians explosiven 
Video-Essays zur Darstellung von Weiblichkeit in 
Videospielen stand er im Zentrum der berüchtigten 
„Gamergate“-Kontroverse. 
Seine eigenen Videos setzen sich ebenfalls auf  
kluge Art mit Gender auseinander, sei es die  
versteckte Misogynie in BIG BANG THEORY, der 
faszinierende Topos „Born Sexy Yesterday“ und vor 
allem seine augenöffnende Analyse der Rollen(-

WEB-CHECK i I  | 29
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Vorbilder) von Harrison Ford und ihrem sexuellen 
Fehlverhalten.

Wem all das noch nicht genug ist, der findet hier 
eine Liste des British Film Institute über „Die besten 
Video-Essays 2017“, wo namhafte Kritiker und Film-
wissenschaftler ihre Lieblings-Essays vorstellen:

http://www.bfi.org.uk/news-opinion/sight-sound-
magazine/polls-surveys/annual-round-ups/best-vi-
deo-essays-2017.
Einige davon wurden hier bereits erwähnt, andere 
sind nochmal ganz neue Entdeckungen. Und jetzt 
viel Spaß beim Schauen.
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FILM FORMULA

LINKS

1.	 Renegade Cut

2.	 The Unloved

3.	 Chaos Cinema

4.	 Cinefix

5.	 Wisecrack Edition

6.	 Lesson for Screenplay

7.	 One Hundred Years of Cinema

8.	 Film Formula 

9.	 Folding Ideas

10.	 Pop Culture DetectiveDaniel Bickermann ist Dreh-
buchautor und lebt in Berlin. Er 
war lange Jahre Filmkritiker und  
Redaktionsleiter beim SCHNITT-
Filmmagazin. Dieser Artikel er-
schien – gemeinsam mit den im 
Artikel erwähnten 10 cineastischen 
Empfehlungen aus dem WEN-
DEPUNKT Nr. 39 – zunächst auf  

d-trick.de von Dietrich Brüggemann. 

https://www.youtube.com/channel/UC9infsKo33_2LUoiqXGgQWg/videos
https://vimeo.com/105155819
https://vimeo.com/28016047
https://www.youtube.com/user/CineFix/videos
https://www.youtube.com/playlist?list=PLghL9V9QTN0jve4SE0fs33K1VEoXyL-Mn
https://www.youtube.com/channel/UCErSSa3CaP_GJxmFpdjG9Jw/videos
https://www.youtube.com/channel/UCbM9iT_PqBCUOQdaREDAP3g/videos
https://www.youtube.com/channel/UCxYC5-X6E0iT_FaYyPKPJCQ/videos
https://www.youtube.com/channel/UCyNtlmLB73-7gtlBz00XOQQ/videos
https://www.youtube.com/user/rebelliouspixels
www.d-trick.de
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Es war eine programmatische Auszeichnung: Mit 
dem Preis für Jonas Mekas’ Lebenswerk ehrte 

die „B3 Biennale des Bewegten Bildes 2017“ einen 
Künstler und Filmemacher, der sich weniger dem 
kommerziellen Filmgeschäft, als der Kunst verschrie-
ben hat und der als der „Pate des amerikanischen 
Arthouse-Kinos“ gilt. Ein Ansatz, der sich durch das 
gesamte Festival zog, das dieses Jahr unter dem Mot-
to „ON DESIRE. Über das Begehren“ stattfand 
und die geographischen Schwerpunkte Nordamerika, 
Kanada, China und Israel hatte. 
250 Künstler, Filmemacher und Fachleute aus allen 
Bewegtbildbranchen aus 20 Ländern reflektierten in 
Filmen, Installationen, Spielen, sowie in Augmented 
Reality-Projekten dieses Thema und verknüpften so 
die verschiedenen Medien. Neben einer Ausstellung 
rund um Bewegtbildkunst und einem internationalen 
Filmprogramm mit Premieren und Prewies, wie dem 
kanadischen Roadmovie SUCK IT OFF der kanadi-
schen Regisseurin Jordan Canning, bot das Festival 
außerdem immersive Gemeinschaftserlebnisse, wie 
Fulldome- oder VR-Filme, u.a. des B3 Medienpart-
ners arte. 

Die Vielfalt des Programms ist dem ambitionierten 
Ziel des Festivals geschuldet: Die B3 will eine „in-
terdisziplinäre und genreübergreifende Allianz für 
das bewegte Bild (...) schaffen“ und eine „Plattform 
für Austausch und Geschäft“ für die „internationale 
Kreativ- und Kulturwirtschaft“ bieten. Dass es zwi-
schen Kunst und dem kommerziellen Film schon im-
mer Überschneidungen gab, bezweifelt niemand und 
genügend Beispiele wurden auch dieses Jahr prä-
sentiert, wie zum Beispiel Julian Rosenfelds Mehr-
kanal-Videoarbeit MANIFESTO, die im Dezember 
2017 auch als Filmversion mit Cate Blanchett in den  
Kinos zu sehen war. Anna-Katharina Gerson, Leiterin 
Programm und Kooperation der B3, sieht aber auch 
aufgrund der rasanten, technologischen Entwicklung 
die Notwendigkeit für eine Vernetzung der Branchen. 
Dabei will sie einerseits das „traditionelle Handwerk“ 
bewahren, andererseits dieses aber für „neue Träger-
medien und deren Technologien“ öffnen. 

Dass dies gelingen kann, wurde bei der Preisverlei-
hung am 3. Dezember im Schauspielhaus Frankfurt 
deutlich. In kurzen Ausschnitten wurden die prä-
mierten Arbeiten vorgestellt und gaben einen Über-
blick über die Bandbreite der technischen und äs-
thetischen Möglichkeiten dieses Festivals. Dem Moka 
Efti Orchestra der Erfolgsserie BABYLON BERLIN 
unter der Leitung von Nikko Weidemann und Mario  
Kamien gelang es, den Abend buchstäblich drama-
tisch abzurunden. Wir dürfen also gespannt sein, 
welche Synergien bei der nächsten B3 entstehen. 
Diese ist für 2019 geplant.

On Desire | Birgit Wittemann (VeDRA)

Festivalbeobachtung: B3 „Biennale des Bewegten Bildes“  
vom 29.11. bis 3.12.2017 in Frankfurt am Main 

Jonas Mekas Bild: nur-muth.com

Birgit Wittemann arbeitet seit 
2001 für diverse Sender, Produk-
tionsfirmen und Filmförderungs-
anstalten als Lektorin und projekt-
begleitende Dramaturgin sowie als 
Dozentin, u.a. an der Filmakade-
mie Ludwigsburg. Zuvor hat sie 
an der HU Berlin studiert und das 
Weiterbildungsprogramm ‚North- 
by NorthWest‘ absolviert. 
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Der VeDRA-Fragebogen 
beantwortet von Frank Raki (VeDRA)

Auf welchen Wegen oder 
Umwegen bist du zur  
Dramaturgie gekommen?

Ganz klassisch. Beim Studium der 
Germanistik und Theaterwissen-
schaften kam ich mit dem Thema 
Dramaturgie in Berührung und 
durfte unter Kathrin Kazubko tolle 
praktische Erfahrungen sammeln: 
Strichfassungen erstellen, Stücke 
konzeptionieren und aufführen. 
Meine Liebe zum Film überwog 
allerdings. Nach dem Studium 
habe ich als Drehbuchlektor gear-
beitet und hatte das Glück, für die 
Bavaria Media viele internationale 
Stoffe lesen zu dürfen. Nach und 
nach wurden mir dann größere 
Aufgaben anvertraut: Gutachten, 
Analysen, bis hin zur Beratung.

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

Die liebsten Projekte sind mir im-
mer die aktuellen. Momentan sind 
das zwei dramaturgische Projekt-
begleitungen. Das eine ist ein Sci-
ence Fiction-Actionthriller – ein 
Romanprojekt, ich arbeite auch 
im Prosa-Bereich –, das andere 
ist eine Filmadaption der wahren 
Geschichte eines Holocaust-Über-
lebenden. Ich freue mich sehr an 
den Fortschritten, die beide Pro-
jekte machen. Wenn die Arbeit 
mit den Autoren produktiv und 
lebendig ist, dann glüht regelmä-
ßig mein Herz. 

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

Immens viele, das macht es für 
mich so spannend. Dramaturgie 
ist für mich wie eine Schwester 
der Psychologie. In beiden Diszi-
plinen geht es um menschliches 
Empfinden und Handeln und ihre 
komplexe Verzahnung miteinan-
der. Das ist ein so breites Wis-
sensfeld, dass man sich ständig 
weiterbilden kann und sollte. Un-
verzichtbar sind darüber hinaus 
Social skills, vor allem Empathie. 
Es geht bei aller Objektivierbar-
keit viel um Gespür, darum, dass 
man dieselbe Vision erfühlt. Und 
natürlich braucht es eine gute 
Kenntnis von Markt und Bran-
che. 

Was sind deine persönli-
chen Glücksmomente in 
diesem Beruf?        
Neben dem oben Gesagten: Ich 
freue mich immer, wenn ich sehe, 
wie die Begeisterung des Autors 
für seinen Stoff bei der gemeinsa-
men Arbeit noch weiter angefacht 
wird. Und wenn eine anfangs vage 
Vision sukzessive Realität wird.

Was sind immer wieder-
kehrende Probleme bei der 
Stoffentwicklung?

Drei Dinge. Erstens wechselt bei 
Filmen, anders als in anderen Me-
dien, regelmäßig der Visionshü-
ter. Anfangs hat oft der Autor  
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Frank Raki studierte Neue deut-
sche Literatur und Theaterwissen-
schaft in München. 
Er arbeitet als Dramaturg,  
Schreibcoach und Urheberrechts-
gutachter. Zu seinen Werken 
als Autor gehören der Eventfilm 
DAS INFERNO – FLAMMEN 
ÜBER BERLIN und das preisge- 
krönte Transmedia-Konzept VIER 
AFFEN. Jedes zweite Jahr leitet er 
die Autorenwerkstatt STOFF.Lab 
der Münchner Filmwerkstatt. Als 
Filmdramaturg ist er auf Genre-
stoffe und Adaptionen speziali-
siert.
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diesen Hut auf, dann aber mal der 
Produzent, der Redakteur oder der 
Regisseur. Das führt im Develop-
ment wie zwischenmenschlich zu 
Reibungsverlusten. Zweitens fehlt 
es vielfach an einem tieferen Wis-
sen über Genres, um Zuschauerer-
wartungen besser verstehen und 
lenken zu können. Damit fordere 
ich nicht, sich an Genreregeln zu 
halten. Auch wenn man Genre-
schubladen vermeiden oder auf-
brechen will, hat man es schließ-
lich mit Zuschauererwartungen 
zu tun, die durch Genres geprägt 
sind. Drittens: Dramaturgen wer-
den manchmal erst hinzugezo-
gen, wenn sich die Stoffprobleme 
aufsummiert haben. Eine frühe 
Einbindung könnte hier viel be-
wirken. 
 
Welcher Film hat dir (zu-
letzt) besonders gefallen 
und warum? 

Herausragend fand ich DETROIT. 
Zeitgeschichte, Drama und Thril-
ler fließen hier in einem einzig-
artigen Amalgam zusammen, und 
der Zuschauer wird trotz glaskla-
rer Botschaft nicht belehrt, son-
dern berührt. Und einen weiteren 
Themenfilm des letzten Jahres 
fand ich toll: DIE HÄNDE MEI-
NER MUTTER. Bei dem schwieri-
gen Thema Missbrauch bedienen 
viele Filme ungewollt Voyeuris-
mus oder Sensationsgier. Florian 
Eichingers Drehbuch umschifft 
diese Fallen durch verschiedene 
Kniffe. Anschauen lohnt.

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

Wenn Filme mich nur langweilen, 
vergesse ich sie schneller als das 
letzte Mittagessen. Enttäuschen sie 
mich dagegen, bin ich zumindest 
angefixt gewesen, und so ging es 
mir mit BRIGHT. Die Übertragung 
amerikanischer Gesellschaftskon-
flikte auf ein Urban Fantasy-Set-
ting – Orks als Farbige, Elfen als 
Finanzelite – blieb ohne Erkennt-
nisgewinn. Als Fantasy-Liebhaber 
freue ich mich aber, dass es eine 
Fortsetzung geben wird. 

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

Selbstbestimmung ist für mich 
das Zauberwort. Ich brauche die 
richtige Mischung aus Tun und 
Nichtstun, eigener Fortbildung 
und Beratung anderer, eigenstän-
digem Schaffen und Zusammen-
arbeit. Letztes Jahr habe ich viel 
dafür getan, sodass ich momentan 
ganz zufrieden bin.

Welche Film- oder Fern-
sehfigur (früher oder heu-
te) hättest du gerne erfun-
den?

Godzilla, für meine Altersvor-
sorge. Und Gromit wegen seiner 
Augenbrauen, die mehr sagen als 
jede Dialogzeile.
 

Was dürfen wir deiner Mei-
nung nach ‚on screen‘ auf 
keinen Fall verpassen?

Autorenkino vom feinsten wer-
den sicher AM SEIDENEN FA-
DEN von Paul Thomas Anderson 
und ROMA von Alfonso Cuarón.  
Außerdem freue ich mich auf 
THE MAN WHO KILLED DON  
QUIXOTE, den Terry Gilliam im 
Jahr 2000 begonnen und nach 
langer Odyssee nun fertiggestellt 
hat. Ach, und eine Fernsehemp-
fehlung habe ich noch: HARTER 
BROCKEN 4: DIE DUNKLE SEITE 
DES MONDES. Bei der HARTER 
BROCKEN-Reihe der ARD handelt 
es sich um Kleinstadt-Western im 
Gewand von Krimis. Lakonisch, 
amüsant, feinsinnig und ein 
bisschen brutal. Großartig, was  
Holger Karsten Schmidt da 
macht.
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Ende 2016 ist der Essay fast fertig. Doch das dritte 
Kapitel ist noch zu schwach. Und als es mir nach 

einigen Nächten am Schreibtisch kurzfristig gut er-
scheint, ist im Verhältnis dazu das zweite Kapitel dün-
ner geworden. Tagsüber arbeite ich praktisch, berate 
Autoren und unterrichte. Nachts stoße ich auf eine 
faszinierende Theorie für Kapitel eins. Derweil trifft 
Fachliteratur für das dritte Kapitel ein. ... Der Essay 
NEUE DRAMATURGIEN wird nach und nach zum 
Buch. Er erscheint genau ein Jahr später als geplant, 
im November 2017, in der „Master School Drehbuch 
EDITION“. 
Doch die Krux von damals bleibt bestehen. Möglich 
und sinnvoll wäre, weitere Monate oder Jahre daran 
zu schreiben. Das liegt zum Teil an mir und meiner 
heimlichen theoretischen Leidenschaft. Es liegt aber 
auch am Thema. Denn es geht um Leerstellen in der 
Dramaturgie. Seit den 90er-Jahren hat sich die Pers-
pektive von Stoffentwicklern auf Film- und TV-Stoffe 
nicht wesentlich verändert. Sie beruft sich vornehm-
lich auf aristotelische Poetik und Mythologie. Un-
gefragt bleibt: Welchen Einfluss hat die Welt, in der 
wir leben, auf das Erzählen? Aktuell lassen sich vor 
allem die Auswirkungen der digitalen und globalen 
Verfügbarkeit audiovisueller Inhalte erkennen – auf 
die Wahrnehmung des Zuschauers, seine Erwartungs-
haltung und nach und nach auch auf die Erzählwei-
se. Warum werden genau jetzt solche Serien erzählt? 
Wieso sind Zeitsprünge und Rückblenden so populär 
(noch vor 10 Jahren vielerorts als No-Go angesehen)? 
Was lässt sich aufseiten der Dramaturgie aus diesen 
und anderen Neuerungen ableiten? Wie könnte ich 
vorgehen? Meine Prämissen sind:

•	 �Um neue dramaturgische Perspektiven überhaupt 
wahrzunehmen, ist es sinnvoll einen großen Schritt 
aus der Praxis herauszutreten (ohne sie ganz aus 
den Augen zu verlieren).

•	 �Wenn Dramaturgie in diesem Sinne wissenschaft-
licher wird, heißt das auch, die Überlegungen 
dramaturgischer Handbücher (nicht wie üblich 
ungefragt zu übernehmen, sondern) ausdrücklich 
zu zitieren, zu diskutieren und in einen Zusam-
menhang zu bringen.

•	 �Neue Ansätze zu zeitgemäßen Entwicklungen 
nicht nur mit Einzelbeispielen zu belegen (es gibt 

immer Gegenbeispiele). Sie sind weitaus tragfä-
higer, wenn es gelingt, sie außerdem theoretisch 
herzuleiten und zu verstehen. 

•	 �Dabei ist ungemein hilfreich, interdisziplinär zu 
denken: Andere Wissenschaften, aber auch Künste 
wissen eine Menge über audiovisuelles Erzählen  
(sogar die eng verwandte Filmwissenschaft hat 
bislang wenig Einfluss auf die dramaturgische 
Praxis).

Herausgekommen ist ein „Episodenbuch“. Dabei geht 
es mir vor allem darum, eine Diskussion anzuzetteln: 
Wie verändern sich Geschichten in unserer globali-
sierten und digitalisierten Welt? Welche ersten Ant-
worten findet die Dramaturgie darauf? So gut wie 
alle Aspekte der NEUEN DRAMATURGIEN können 
weitergeführt werden: Eine für deutsche Produk-
tionen wesentliche Stilfrage erörtere ich in diesem  
WENDEPUNKT mit „Realismus und Fernsehen“. Eine 
Broschüre NEUE DRAMATURGIEN – PRAKTISCH ist 
in Arbeit. 
Hinter all dem steckt eine bestimmte dramaturgische 
Haltung: Jedes Drehbuch ist einzigartig und besonders. 
Alle zusätzlichen dramaturgischen Aspekte vergrö-
ßern auch in der Praxis die Möglichkeiten, mit denen 
Autorinnen und Berater an einen Stoff herantreten 
können. Jede weitere Überlegung ist ein Beitrag zum 
Verständnis des Geschichtenerzählens. Denn genau 
das macht für mich einen großen Teil der Faszination 
der Arbeit in der Stoffentwicklung aus: Für den Rest 
meines Berufslebens werde ich von anderen lernen 
können, Neues erforschen und eigene Überlegungen 
anstellen. Und soweit es meine Zeit am nächsten Mor-
gen zulässt, werde ich weiterhin Nächte zwischen Fil-
men und Fachbüchern am Schreibtisch verbringen.

Das Episodenbuch | Dr. Eva-Maria Fahmüller (VeDRA)

Die Grundlagen der Neuen Dramaturgien 

Dr. Eva-Maria Fahmüller arbei-
tet seit 2000 als Dramaturgin. 
Seit 2009 leitet sie die Master 
School Drehbuch und gründete 
2015 die Master School Drehbuch  
EDITION. Ziel des Mini-Verlages 
ist es, Freunden der Drehbuch-
schule ein professionelles Forum 
zur Veröffentlichung ihrer drama-

turgischen Überlegungen zu bieten. 
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Zum Berliner Jour Fix des  Verband Deutscher 
Drehbuchautoren  (VDD) waren am 29. Novem-

ber 2017 auch VeDRA-Mitglieder in die Bibliothek 
des Gasthauses „Max &  Moritz“ eingeladen: Über 
20 Mitglieder beider Verbände trafen sich zum von 
den Vorstandsmitgliedern Uwe Petzold (VDD), Eva 
Fahmüller und Kyra Scheurer (VeDRA) lose mode-
rierten Austausch. Es wurde ein sehr anregendes 
informelles Treffen beider  Verbände  und eine gute 
Gelegenheit für die Teilnehmenden, sich persönlich 
besser kennenzulernen und in kleinen Runden über 
verschiedene Aspekte und Perspektiven der Stoffent-
wicklung auszutauschen. 

  
VeDRA-Vorstand:
Gemeinsamer Stammtisch von VDD und VeDRA in Berlin

Wer macht was? | VeDRA-Mitglieder in der Praxis

v.l.n.r.: 
Eva-Maria Fahmüller (VeDRA), Uwe Petzold (VDD), 
Kyra Scheurer (VeDRA)

Suzanne Pradel und Katrin Merkel:
SerienScout

Anfang Januar 2018 haben Suzanne Pradel und 
Katrin Merkel SerienScout - Agentur für seriellen 
Content gegründet. Als Creative Content Devel-
oper suchen, entwickeln und vermarkten sie gesell-
schaftlich relevante und frauenaffine Serienkonzepte 
für den nationalen und internationalen Markt.  
Weitere Informationen unter www.serienscout.net  

Kyra Scheurer (Schnittberatung) 
AUF DER JAGD (KINO)
Buch, Regie: Alice Agneskirchner
Montage: André Hammesfahr
Kinostart: 10.05.2018 

Der Film begibt sich in die Welt der Tiere und in das 
Reich der Jäger. Am Beispiel der Gams wird gezeigt, 
was für ein Konflikt zwischen Forstbeamten, Land-
wirten, Wildbiologen, Jagdgegner und Jägern existi-
ert und stellt die Frage: Wem gehört die Natur?

www.filmstoffentwicklung.de
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Dr. Enrico Wolf (Dramaturgie): 
LUNA (KINO) 

Buch: Ulrike Schölles, Ali Zojaji
Regie: Khaled Kaissar
Kinostart: 15.02.2018

Luna (17) und ihre Familie sind im Urlaub auf ih-
rer idyllisch gelegenen Berghütte, als das Unfassbare 
passiert: Fremde Männer tauchen auf und ermorden 
kaltblütig Lunas Eltern und ihre kleine Schwester. 
Sie selbst entkommt nur knapp. Auf der Flucht vor 
ihren übermächtigen Verfolgern findet sie Schutz bei 
Hamid. Durch ihn erfährt sie von der wahren Iden-
tität ihres Vaters. Mithilfe von Hamid geht sie den 
Spuren nach und findet heraus, warum ihre Familie 
sterben musste.

DIE GROSSEN DES
SÜDWESTENS (TV) 

Autorin: Ulrike Gehring
Produktion: screen art° productions
Sender: SWR
Sendetermine: laufend

Die 27-teilige Staffelproduktion erforscht die Urkraft 
erfolgreicher Menschen. Sie wirken in Politik, Sport, 
Wissenschaft, Kirche, Wirtschaft oder Kultur. Mit 
ihrem Lebenswerk schaffen sie Bleibendes und prä-
gen an den verschiedenen Stellen unsere Gesellschaft. 
Sie sind Vorbild und Ansporn. Was treibt diese Men-
schen an? Die Sendereihe begleitet im Auftrag des 
SWR herausragende Persönlichkeiten des Südwes
tens wie Sebastian Koch, Ulf Merbold, Anne Sophie 
Mutter u.v.a. in deren Alltag und schaut gemeinsam 
mit ihnen nach vorne und zurück.

Ines Häufler (Script Consultant): 
L’ANIMALE (KINO) 

Buch und Regie: Katharina Mückstein
Premiere: Berlinale 2018, Sektion Panorama

Mati und ihre Burschenclique machen auf getunten 
Mopeds die Gegend unsicher und den Mädchen das 
Leben schwer. Als sich jedoch Sebastian, der Anfüh-
rer der Gruppe, in Mati verliebt und sie sich mit der 
verhassten Carla anfreundet, läuft Mati Gefahr, ihren 
Platz bei den Jungs zu verlieren. Währenddessen 
steht ein gut gehütetes Geheimnis zwischen Matis 
Eltern. Die beiden haben eine Entscheidung zu tref-
fen: Was zählt mehr, Schein oder Sein?

Mehr Info: 
www.labandafilm.at/lanimale/
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Filmanfänge/Filmenden. 
Dramaturgisches Potenzial Erkennen und Nutzen.
In den beiden dramaturgischen „Keimzellen“ An-
fang/Ende sollte jeweils die Essenz des ganzen Films 
enthalten sein. Im Montageprozess ist es daher ge-
nau wie in der Stoffentwicklung wichtig, die drama-
turgische Kraft eines gelungenen Anfangs und eines 
unvergesslichen Endes zu nutzen. Wie dies gelingen 
könnte, ist das Thema dieses Workshops. 
Dozentin: Kyra Scheurer
Ort: Rungestraße 25, 10179 Berlin
Datum: 10./11.03.2018, 10.00 bis 17.00 Uhr 
Kosten: 290 Euro
Infos unter: http://schnitt-akademie.de

Seminar: Drehbuch 
Eine wackelige Kamera wird vom Zuschauer verzie-
hen, eine wackelige Geschichte nicht. Die Regisseure 
und Autoren Christian Mertens und Bartosz Werner 
stellen in diesem Seminar das Handwerkszeug für 
erfolgreiches Drehbuchschreiben vor. 
Dozenten: Bartosz Werner und Christian Mertens
Ort: Filmhaus Babelsberg 
Datum: 21./22.04.2018, 10.00 bis 17.30 Uhr  
Kosten: 240 Euro 
Infos unter: https://www.filmhausbabelsberg.de

Seminar: Storytelling - Eine Geschichte erfinden 
Ob in Film, Roman, Comic, Computergame oder 
Theaterstück - die Geschichte ist Basis jeder nar-
rativen Kunstform. In diesem Seminar lernen Sie 
grundlegende Storytelling-Techniken kennen. An 
Beispielen aus Film, Werbung, Literatur und Jour-
nalismus werden diese praktisch erörtert. Zudem 
kann an eigenen Geschichten gearbeitet werden.
Dozent: Joachim Friedmann
Ort: masterschool drehbuch, Berlin
Termin: 10./11.03.2018, 10.00 bis 18.00 Uhr 
Kosten: 250 Euro 
Infos unter: www.masterschool.de

Schreiben für Daily Soap und Telenovela 
Der Lehrgang vermittelt alle wesentlichen Kennt-
nisse und Fähigkeiten in Theorie und Praxis, die Sie 
befähigen, im Team einer Daily Soap oder Teleno-
vela mitzuarbeiten. Sie erfahren wie und nach wel-
chen Kriterien tägliche Serien im Team entwickelt 
werden und schreiben eine eigene Storyline für eine 
laufende Daily Soap.
Dozent(in): Joachim Friedmann
Ort: Berlin 
Termin: 13.02. bis 23.02.18 (9 Tage) 
Kosten: 479,52 Euro – Die Kostenübernahme durch 
die Agentur für Arbeit mittels Bildungsgutschein ist 
möglich. Maßnahmenummer: 962/565/2017
Infos unter: www.masterschool.de

Komisch Schreiben für alle Genres
Bestseller-Autor und Comedy-Coach Christian Eisert 
vermittelt Werkzeuge und Regeln, die es ermögli-
chen, professionell Comedy zu schreiben oder eine 
komische Wirkung in anderen Genres zu erzielen.
Dozent: Christian Eisert 
Ort: masterschool drehbuch, Berlin
Termin: 21./22.04.2018, 10.00 bis 18.00 Uhr
Kosten: 250 Euro
Infos unter: www.masterschool.de

Weiterbildung: Dramaturg & Lektor
Sie durchlaufen innerhalb dieses Vollzeit-Lehrgangs 
eine umfassende und intensive Weiterbildung. Sie 
lernen, Filmstoffe entsprechend ihrer Wirkungsab-
sicht noch präziser zu analysieren und einzuschät-
zen. Sie erfahren, wie Sie Ihre Erkenntnisse zum 
Stoff anschaulich vermitteln können.
Dozent(in): diverse
Ort: masterschool drehbuch, Berlin 
Termin: 26.02. bis 01.06.2018 (3 Monate Vollzeit) 
von 10.00 bis 18.00 Uhr 
Kosten: 4.024,80 Euro 
(Kostenübernahme durch die Agentur für Arbeit 
mittels Bildungsgutschein ist möglich.)
Infos unter: www.masterschool.de
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Mindset - Praxisseminar für Autoren 
und ihre Figuren
Mindset: das Selbst- und Weltbild, die Summe aller 
Überzeugungen, Prinzipien und Annahmen eines 
Menschen lassen sich durch Coaching erkennen und 
gezielt beeinflussen und neu ausrichten. In dem  
Seminar lernen Sie, wie Sie Mindset als Grundla-
ge bei der Gestaltung von Figuren und Ensembles 
zielführend und kreativ einsetzen können. 
Dozent(in): Inken Witt
Ort: masterschool drehbuch, Berlin
Termin: 14./15.04.2018, 10.00 bis 18.00 Uhr 
Kosten: 250 Euro
Infos unter: www.masterschool.de

Ausschreibung: FIRST MOVIE PLUS
FIRST MOVIE PLUS ist ein Förderprogramm für 
junge Autorinnen und Autoren, Regisseurinnen  
und Regisseure, Produzentinnen und Produzenten.
Es unterstützt sie bei der Entwicklung ihrer ersten 
oder zweiten programmfüllenden Projekte.  
Das Programm ist eine Initiative des Bayerischen 
Filmzentrums in München. Bis zum 28.02.2018 
können sich Nachwuchstalente mit neuen Ideen 
für Spielfilme und Serien bewerben. Voraussetzung 
ist eine abgeschlossene Ausbildung im Bereich 

Drehbuch, Regie bzw. Produktion, oder ausreichend 
berufliche Erfahrung als AutorIn oder JournalistIn 
und Affinität zum Film.  
Infos und Bewerbung unter: http://filmzentrum-
bayern.de/foerderung/first-movie-plus/

Filmgespräch: 
WHY WOMEN NEED TO CLIMB MOUNTAINS
Als bahnbrechende feministische Historikerin,  
Autorin und soziale Reformerin ist die in Wien 
geborene Gerda Lerner zweifellos eine der inspirie-
rendsten Frauenpersönlichkeiten des 20. Jahrhun-
derts. Der Dokumentarfilm „Warum Frauen Ber-
ge besteigen sollten“ von Renata Keller (2016, 
Scripts Consulting: Suzanne Pradel) wirft einen de-
taillierten Blick auf das persönliche, berufliche und 
politische Leben Gerda Lerners und geht der Frage 
nach: Wie kann uns das Wissen über unsere eigene 
Geschichte dazu inspirieren, eine bessere Zukunft 
zu gestalten? Im Anschluss an den Film laden wir 
zum Gespräch mit der Regisseurin Renata Keller. 
Ort: Aktionsradius, Wien
Termin: 20.03.2018
Infos unter:  
http://www.womenneedtoclimbmountains.com/


