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das ist das letzte Mal, dass ich das Editorial für den WENDEPUNKT schrei-
be. Nach 15 Jahren Arbeit im Vorstand, davon sechs als Vorsitzende, 
nehme ich bei der anstehenden Wahl am 10. Februar 2022 meinen Hut.  
VeDRA war ein Zuhause für mich und wird es hoffentlich bleiben. Doch 
es ist Zeit für einen Wechsel im Vorstand; andere Menschen werden neue 
Ideen einbringen und andere Witze machen.

Mir ist wichtig, mich an dieser Stelle bei allen zu bedanken, mit de-
nen ich in dieser langen Zeit zusammenarbeiten durfte. Vermissen werde 
ich: das jährliche Vorstands-Sommercamp, zumeist in Fürstenberg, und 
das Schwimmen mit Kolleginnen und Kollegen in den Seen der Havel;  
genauso das gemeinsame Aushecken von Zukunftsplänen und Entwickeln 
politischer Überlegungen. Sogar die Finanzübersichten, die ich bis 2019 
erstellt habe, sind mir ans Herz gewachsen.

Bei der stellvertretenden Vorsitzenden Kyra Scheurer, die ebenfalls nicht 
mehr zur Wahl antritt, möchte ich mich nicht nur im Namen des Verban-
des, sondern auch persönlich ganz besonders bedanken. Kyra hat VeDRA 
in den letzten 15 Jahren entscheidend geprägt. Sie war und ist eine wun-
derbare Kollegin! Gemeinsam haben wir viel bewegt und gekämpft, aber 
auch gelacht.

Doch genug der Abschiedsworte. Eine der schönsten Seiten von  
VeDRA ist die Offenheit zahlreicher Mitglieder, zeitgemäßes Wissen zu 
teilen und voneinander zu lernen. Davon trägt der WENDEPUNKT regel-
mäßig einen Teil nach außen, in die Branche hinein. In dieser Ausgabe 
befassen sich gleich zwei Artikel mit dem Erzählen für Social-Media- 
Kanäle: Linda Friese beleuchtet das Entwickeln von originären Geschich-
ten für TikTok und Instagram. Katrin Merkel interviewt Lisa Hochhausen, 
die Serien wie AFTERGLOW und #LIMITS entwickelt und produziert hat. 
Im zweiten Teil von „Sensibles Lesen“ zeigt Gisela Wehrl die Arbeit mit 
Diversitätslektoraten in der Praxis. Frank Raki schreibt über die psycho
logischen Wirkungen von Geschichten und die Verantwortung, die für 
Stoffentwicklerinnen und -entwickler daraus erwächst. Am Beispiel des 
FARGO-Universums erläutert Alexander Lauber sein dramaturgisches 
„Modell einer geteilten Stadt“.

Dramaturgie ist der Ausgangspunkt jedweden Erzählens. Das ist in den 
letzten fünfzehn Jahren auch durch VeDRA zunehmend ins Bewusstsein aller 
Film- und TV-Gewerke gerückt. Ich bin sicher: VeDRA wird in Zukunft wei-
ter wachsen und strahlen. Der neue Vorstand wird dies großartig gestalten!  

Mir bleibt deshalb nur noch, Ihnen an dieser Stelle ein letztes Mal genug 
Energie zu wünschen, um die besten Geschichten zu schreiben, zu finden 
oder deren Entwicklung zu begleiten. Ich freue mich, wenn wir uns in dem 
einen oder anderen Kontext wiedersehen.

Liebe Leserinnen und Leser,

Eva-Maria Fahmüller
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Moral und Erzählen  |  Frank Raki (VeDRA)

V
or einigen Wochen las ich einem Drei-
jährigen „Hänsel und Gretel“ vor. Inner-
halb weniger Sätze bekam er glasige Au-
gen und reagierte nicht mehr auf 

Umgebungsreize. Er fiel in eine Trance. Ein extremer 
Fall von Narrative Transportation, wie die Psycholo-
gie das Phänomen nennt, dem nicht nur Dreijährige, 
sondern wir alle in Abstufungen anheimfallen.

Die Wirkungen auf uns sind nicht zu unterschät-
zen. Wir sind evolutionsbiologisch auf den Einfluss 
von Narration programmiert. Geschichten erschaffen 
unseren Erfahrungshorizont, unsere Realität – dazu 
sind sie da. Funktionale MRT-Untersuchungen zei-
gen, dass unsere Hirnaktivität beim Rezipieren von 

Geschichten nicht die einer Be-
obachterin oder eines Beobach-
ters, sondern eines Teilnehmen-
den des Geschehens ist. Das 
erlaubt uns, geistig und emoti-
onal probezuhandeln und ohne 
schmerzhafte Erfahrungen et-
was für unser (Über-)Leben zu 
lernen.

Folgerichtig stellt sich die 
Frage: Was wollen wir lernen? 
Wann vermitteln Geschichten 
nützliche und wann womöglich 

schädliche Lektionen? Sollte man einem Dreijährigen 
„Hänsel und Gretel“ vorlesen, so düster und brutal, 
wie es darin zugeht?

Fragen nach erzählerischer Verantwortung sind 
ein Thema unserer Zeit. In der Stoffentwicklung und 
in der Veröffentlichung haben sich neue Verfahren 
etabliert: Sensitivity Reading, Triggerwarnungen etc. 
Unser Blick richtet sich zumeist auf die Frage, ob ein 
Werk seelische Verletzungen auslöst und ob es einer 
moralischen Beurteilung standhält. Leitideen wie Re-
präsentation, Vermeiden von Stereotypen, Vermeiden 
diskriminierender Sprache und anderes mehr bestim-

men unsere Entscheidungen. Unser Blickwinkel ist 
jedoch verengt, einerseits inhaltlich, auf den Stand 
des Moral-Diskurses, andererseits formallogisch, da 
eine Auseinandersetzung mit dem Wissen anderer 
Fachrichtungen oft unterbleibt. Viele Disziplinen 
diskutieren das Thema indes, darunter mehrere For-
schungszweige der Psychologie, der Neurowissen-
schaften, der Philosophie und der Kognitionswissen-
schaft. Sie alle füttern das Feld seit Jahrzehnten mit 
neuen Erkenntnissen.

Treten wir also einen Schritt zurück. Sehen wir uns 
einige grundlegende psychologische Wirkmechanis-
men des Geschichtenerlebens an, und überlegen wir, 
welche moralischen Fallstricke sich dadurch für Au-
torinnen und Autoren und alle an der Stoffentwick-
lung Beteiligten auftun.

I. Narrative Persuasion
Die Studienlage ist konsistent: Geschichten besitzen 
eine immense Überzeugungskraft. Der Effekt der so-
genannten Narrative Persuasion ist umfassend. Er 
erstreckt sich auf unsere Emotionen, unsere Haltun-
gen, unsere Überzeugungen, unsere Absichten und 
unser Verhalten. Alle Wirkungen sind darüber hinaus 
nachhaltig, denn es ist ein Sleeper-Effekt festzustel-
len, das heißt, die Auswirkungen der Einflussnahme 
stellen sich erst später und ohne unsere bewusste 
Kenntnisnahme der Ursache ein.

Da wir den Einfluss der Narrative nicht bewusst 
spüren, unterschätzen wir ihn leicht. Seine Konse-
quenzen sind jedoch gravierend, umso mehr, wenn 
uns Narrative wiederholt präsentiert werden und 
wenn wir sie deshalb als wahr oder alternativlos an-
zusehen beginnen. Die Fiktion ahmt dann nicht nur 
menschliche Handlungen nach, sondern Menschen 
ahmen – unbewusst – die Fiktion nach.

Ein Beispiel: Das Fernsehen ist reich an Krimis, in 
denen der sexuelle Missbrauch einer Frau gezeigt 
wird und in denen es der Frau nicht gelingt, sich zur 

Über die psy-
chologischen 
Auswirkungen 
der Rezeption von 
Geschichten und 
ihre ethischen 
Implikationen

»Da wir den Einfluss der Narrative nicht bewusst spüren, unterschätzen wir 
ihn leicht. Seine Konsequenzen sind jedoch gravierend, umso mehr, wenn 
uns Narrative wiederholt präsentiert werden und wenn wir sie deshalb als 
wahr oder alternativlos anzusehen beginnen.«
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Wehr zu setzen oder die Tat gar abzuwenden. Dieses 
immer wieder abgespulte Narrativ trägt unterschwel-
lig dazu bei, dass sich die Überzeugung bildet, dass 
Frauen solchen Situationen hilflos ausgeliefert sind. 
Sicher ungewollt wird damit dem Phänomen der er-
lernten Hilflosigkeit in die Hände gespielt.

Ganz anders, mit einem positiven Effekt, wird die 
narrative Überzeugungskraft im Märchen „Hänsel 
und Gretel“ eingesetzt. Die Hauptfiguren werden 
zwar Opfer traumatischer Erfahrungen, beweisen 
jedoch Handlungsmacht gegenüber allen Bedrohun-
gen. Psychologisch klug suggeriert die Geschichte, 
dass wir auch schlimmsten Krisen gewachsen sind. 
Sie fördert, was die Psychologie eine Selbstwirksam-
keitserwartung nennt.

II. Reaktanz
Geschichten wecken nicht nur die Neigung in uns, 
das Erlebte zu spiegeln, sie können auch gegenteilige 
Effekte haben. Wenn eine an uns gerichtete Botschaft 
unsere (Entscheidungs-)Freiheit zu bedrohen scheint, 
dann reagieren wir leicht mit Ärger, Ablehnung und 
sogar mit einer Änderung unserer Meinung. Resul-
tat: Wir tun das Gegenteil des Gewünschten. Die 
Psychologie nennt das Reaktanz. In der Kindererzie-
hung und in gesellschaftlichen Debatten lässt sich 
dieser Effekt gut beobachten.

Es gilt: je stärker wir die Beeinflussung wahrneh-
men, umso stärker ist die ausgelöste Reaktanz und 
umso weniger wirkt die Beeinflussung. Mithin wirkt 
es sich kontraproduktiv aus, wenn in Geschichten 
ein erhobener Zeigefinger sichtbar wird. In den Be-
nutzerrezensionen auf Imdb zu Filmen und Serien 
von Disney und Netflix ist dieser Abstoßungseffekt 
derzeit des Öfteren abzulesen. Rezensierende fühlen 
sich vom Bemühen um Diversität abgestoßen und 
machen das zum Beispiel an tendenziösen Figuren-
zeichnungen fest. Ob die jeweils angeführten Argu-
mente zutreffen oder reine Rationalisierungen sind, 
ist dabei völlig unerheblich. Es ist die gespürte Ein-
flussnahme, die die entscheidende Wirkung ausübt. 
Getreu dem Motto: Man merkt die Absicht und ist 
verstimmt.

Reaktanz lässt sich nicht komplett verhindern, 
denn Kommunikation ist wesensgemäß paradox und 
erzeugt gegensätzliche Kräfte. Sie lässt sich jedoch 

vermindern. Mittel, mit denen das gelingt, sind eine 
geschickte Empathiesteuerung, Humor, Vermittlung 
über nicht bewusst verarbeitete Bilder, paradoxe 
Kommunikation, eine integrale Verzahnung von Bot-
schaften mit dem Gesamtwerk und anderes mehr.

Der Königsweg zum Umgang mit Reaktanz ist es, 
sie als nützlich zu betrachten. Reaktanz lässt sich 
zum einen geschickt so einsetzen, dass sie eine ge-
wünschte Wirkung hervorbringt. Zum anderen ver-
bergen sich in ihr stets Hinweise auf tabuisierte oder 
nicht genügend wahrgenommene Aspekte eines The-
mas – also auf potenzielles Material für ein vertieftes 
narratives Ergründen.

III. Dominanz unbewusst-emotionaler 
Botschaften
Auf zur nächsten Komplexitätsstufe: Geschichten 
senden nicht eine einzige Botschaft, sondern viele, 
teils inkongruente. Unser Gehirn gewichtet sie unter-
schiedlich. Kognitiv deduzierbare Botschaften – also 
die, die wir über unseren Neocortex entschlüsseln 
und die gern im Feuilleton besprochen werden – ent-
falten dabei die geringste Wirkung auf uns.

Auf der kognitiven Ebene erzählt der Pixar-Film 
FINDET NEMO beispielsweise davon, wie wichtig 
Freiheit ist. Der überfürsorgliche Vater muss lernen, 
seinen Sohn loszulassen, und sein Sohn muss sich 
aus einem Aquarium befreien. Nach dieser Lesart ist 
schwer verständlich, weshalb der Film dazu führte, 
dass die Nachfrage nach Clownsfischen so enorm 
anstieg, dass sie beinahe ausstarben. Die Ursache 
liegt in unserem limbischen Gehirn, das über eine 
archaische Belegung der Welt mit Ängsten und Be-
gierden unser Verhalten regelt. Es nimmt ganz ande-
re Botschaften in dem Film wahr: 1. In aufregenden 
Szenen erleben wir, dass im Leben ein Risiko dem 
nächsten folgt und dass wir all diese Risiken über-
leben können. 2. Eine Sehnsucht nach Miteinander 
wird in uns geweckt. Die ganze Geschichte ist be-
stimmt vom Wunsch nach Wiedervereinigung von 
Vater und Sohn, und Freundschaften spielen dabei 
eine große Rolle. 3. Wir entwickeln starke positive 
Gefühle für die gezeigte Unterwasserwelt, auch für 
die des Aquariums. Sie berührt uns mit ihrer Nied-
lichkeit und Verspieltheit. Die Botschaften 2 und 3 
liegen nahezu auf einer Linie und walzen gemeinsam 

»Es gilt: je stärker wir die Beeinflussung wahrnehmen, umso stärker ist die 
ausgelöste Reaktanz und umso weniger wirkt die Beeinflussung.«
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jede kognitive Botschaft nieder. Unser limbisches 
System funkt nur noch eins: „Clownsfisch: will ich 
haben“.

Disparate oder widersprüchliche Botschaften in 
einem Werk können kombiniert durchaus Sinn er-
geben, zum Beispiel, um zu verunsichern oder zur 
Reflexion anzuregen. Wichtig ist jedoch ein bewuss-
ter Umgang mit ihnen. Gerade ganz basale, unbe-
wusst-emotionale Eindrücke der Rezeption sollten 
aufgespürt und unter die Lupe genommen werden, 
damit die Wirkung des Gesamtwerks nicht von uner-
wünschten Effekten torpediert wird.

Schlussbemerkungen
Das Bemühen um sensibleres Erzählen ist auch eine 
Suche nach sensibleren Umgangsformen im gesell-
schaftlichen Miteinander. Der Weg dorthin führt 
über die Auseinandersetzung mit den Erkenntnissen 
der Sozial-, Moral-, Verhaltens- und Neuropsycholo-
gie. Dabei ist ein mutiges Annehmen der Paradoxien 
der menschlichen Psyche und der theoretischen und 
praktischen Komplexität gefragt. Die oben geschil-
derten Wirkmechanismen bieten nur einen kleinen 
Einblick.

Darüber hinaus können wir natürlich auch über 
das Geschichtenerzählen und über eine große Viel-
falt von Narrativen zum gesellschaftlichen Wandel 
beitragen. Fiktionale Narrative liefern uns Angebote, 
aus denen wir unsere individuelle und soziale Iden-
tität, unsere Moral und unsere Visionen generieren. 
Vielfältige Angebote führen zu einem pluralistischen 
Diskurs.

Nicht zuletzt setzt ethisch verantwortliches Erzäh-
len aber voraus, dass wir selbst – Stoffentwicklerin-
nen und Stoffentwickler – uns von der unbewussten 
Vereinnahmung durch konsumierte Narrative be-
freien und eigene kognitive Verzerrungen auflösen. 
Die Analyse des eigenen Reaktanzverhaltens kann 
hier helfen, ebenso nützlich sind längere Phasen des  
Digital Detox. Denn Spider-Mans Onkel Ben Parker 
hat ja Recht: Aus großer Kraft folgt große Verant-
wortung.

Anmerkungen und eine Bibliographie zu diesem Artikel:  
www.frank-raki.de/moral-und-erzaehlen.html

»Das Bemühen um sensibleres Erzählen ist auch eine Suche nach sensibleren 
Umgangsformen im gesellschaftlichen Miteinander.« 

Frank Raki ist Autor, Dramaturg 
und Schreibcoach. Zu seinen Wer-
ken als Autor gehören der Event-
film DAS INFERNO – FLAMMEN 
ÜBER BERLIN und das preisge-
krönte Transmedia-Konzept VIER 
AFFEN. Als Filmdramaturg ist er 
auf Genrestoffe und Adaptionen 
spezialisiert.
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N  eulich erzählte mir jemand davon, wie er 
eine Journalistin der Tagesschau ken-
nengelernt habe – aber dann enttäuscht 
war festzustellen, dass diese Person ja 

„nur“ für die Tagesschau auf TikTok arbeite. Damit 
verbunden war der Vorwurf, jemand, der für TikTok 
Content produziere, könne ja keine richtige Journa-
listin bzw. kein richtiger Journalist sein. Da musste 
ich kurz schlucken und mal wieder eine Lanze für 
meine Profession brechen: TikTok ist natürlich kein 

TV-Sender, aber dennoch ein 
Medium und ein überaus er-
folgreiches dazu: In Deutsch-
land hat TikTok laut eigenen 
Angaben 2021 rund 14,7 Milli-
onen monatlich aktive Userin-
nen und User. 69 % davon sind 
16–24 Jahre alt. Die Tagesschau 
auf TikTok zählt 1,2 Millionen 
Abonnierende. Es ist doch äu-
ßerst seltsam, den Kolleginnen 
und Kollegen der Tagesschau 
auf Social Media ihre journalis-
tische Tätigkeit und Relevanz 
abzusprechen.

Es lohnt sich Vorurteile abzu-
legen und mal genauer hinzu-
schauen. Nicht zuletzt, weil So-
cial Media Plattformen, genau 

wie Kinos, TV und die wachsende Anzahl an Strea-
mingdiensten alle um die wichtigste Ressource über-
haupt buhlen: Aufmerksamkeit. Wer lieber durch die 
ForYou Page bei TikTok scrollt, schaut in dieser Zeit 
keine Filme oder Serien. Allerdings halte ich es für 
kontraproduktiv, die Sozialen Medien ausschließlich 
als Kontrahenten wahrzunehmen, vielmehr sollten 
die Plattformen und die Möglichkeiten, die sie für 
das Erzählen bieten, mitgedacht werden. Wie kann 

man Social Media nutzen, um das Universum einer 
Geschichte abzurunden, um sogar Dinge zu erzählen, 
für die im Drehbuch kein Platz mehr war?

Wenn man für die Social Media Plattformen 
schreiben will, ist es wichtig zu verstehen, wie die-
se funktionieren, welche Tools es gibt und welcher 
Content hier konsumiert wird. TikTok ist die Social 
Media App der Stunde, die als reine Videoplattform 
vor allem über Sound und Musik funktioniert. Auf 
der Startseite, der sog. ForYou Page, bekommt man 
bildschirmfüllend Videos angezeigt, die von Vlogs, 
Sketchen, Memes, Erklärvideos bis hin zu viralen 
Tänzen und Lip Syncs reichen. Die App bietet vie-
le verschiedene Möglichkeiten für Videobearbeitung 
wie Facefilter, Slow Motion, Voice Over uvm. Es geht 
hier vor allem um Tempo: Ein TikTok kann maxi-
mal 3 Minuten lang sein, da muss man schnell zum 
Punkt kommen, um die Aufmerksamkeit der Userin-
nen und User beim Scrollen per catchy Thumbstop-
per zu gewinnen.

Instagram bietet verschiedene Formate unter ei-
nem Dach an: Vor 11 Jahren als Foto-App gestartet, 
kann man hier inzwischen auf verschiedene Weisen 
Geschichten erzählen. Eines der beliebtesten Tools 
der Plattform sind die Instagram-Stories, bei denen 
man Bilder oder Videos, die in 15-sekündige Story-
Frames aufgeteilt sind, posten kann. Diese sind in 
der Regel nur 24 Stunden online. Es gibt aber wei-
terhin die Möglichkeit, Fotos und Videos im Profil zu 
teilen. Bei den Videos gibt es verschiedene Formate: 
Die Kurzform namens Reels sind eine 1:1-Kopie von 
TikTok –  ein Versuch, dem Konkurrenten aus China 
Paroli zu bieten. IGTV ist ideal für längere Videos, 
die man auch im Querformat anschauen kann. Und 
schließlich gibt es Live-Streams, bei denen man mit 
mehreren Profilen zusammen live gehen und das 
Ganze später als IGTV dauerhaft abrufbar machen 
kann. 

Digitales Storytelling  |  Linda Friese (VeDRA)

Wie funktioniert originäres Storytelling auf Social Media und 
wie kann crossmediales Erzählen lineare Formate bereichern?  

Neue Plattformen 
erreichen neue 
und vor allem 
jüngere Zielgrup-
pen. Aber diese 
Plattformen las-
sen auch neue 
Sehgewohnheiten 
entstehen, wes
halb sie neue
Erzählweisen  
erfordern.
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Der Content auf Social Media ist so vielfältig wie die 
Plattformen selbst: Während z.B. auf YouTube Lang-
formen dominieren, bestechen Instagram und TikTok 
vor allem mit der Kürze und der Unmittelbarkeit des 
Contents.

Fiction spielt zwar eher eine untergeordnete Rolle, 
allerdings gibt es besonders auf Instagram vielver-
sprechende fiktionale Formate wie z. B. @ichbin
sophiescholl (von SWR und BR). Dem Kanal geht es 
darum, Geschichte erfahrbar zu machen: Wie hätte 
Sophie Scholl das letzte Jahr ihres Lebens bei Insta
gram geteilt? Neben historischen Stoffen gibt es 
aber auch zeitgenössische Geschichten, wie das auf 
Snapchat gestartete funk-Projekt @iam.serafina, das 
inzwischen unter dem Namen @iam.justmyself auf 
Instagram weitergeführt wird.

Aber neben originären Social-Formaten kann man 
auch lineare Stoffe online weitererzählen. Bestes 
Beispiel ist die funk-Serie DRUCK, die auf YouTube 
und in der funk-Mediathek sowohl als wöchentliche 
Folge, als auch in tägliche Clips unterteilt „ausge-
strahlt“ wird. Aber auch auf Instagram oder Messen-

ger-Diensten wie Telegram findet die Serie statt. Jede 
Figur hat einen eigenen Instagram Account, postet 
Fotos und Stories und erzählt so das Universum der 
Serie weiter. Auf Telegram bekommt man in einem 
Channel Screenshots von Chats der Figuren oder so-
gar Sprachnachrichten gesendet, die in den linearen 
Folgen nicht zu sehen bzw. zu hören sind. Crossme-
diales Erzählen ermöglicht es also, dass Handlung 
nicht zwangsläufig szenisch erzählt werden muss.

Auf diese Weise können etwa Backstories, Neben-
plots oder Entwicklungen detailliert ausgearbeitet 
werden, für die in der linearen Welt kein Raum war. 
Zusätzlich bekommen die Zuschauenden das Gefühl, 
hautnah dabei zu sein: Zwischen den Stories ihres 
echten Freundeskreises tauchen die der Serienfigu-
ren auf, die vermeintlich genau jetzt etwas erleben. 
Sie kommen den einst unerreichbaren, fiktionalen 
Figuren so nah wie nie zuvor, können sogar mit ih-
nen interagieren, indem sie in den Stories an Umfra-
gen oder Emoji-Barometern teilnehmen oder ihnen 
Fragen stellen. Somit können sie selbst zu einem ge-
wissen Grad Einfluss auf den Verlauf der Handlung 

@iam.justmyself

Bild: BR, Max Hofstettter, Lisa Hinder

Quelle: Instagram

Bild: BR, SWR, Sommerhaus, Rütten

@iam.sophiescholl

Quelle: Snapchat
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nehmen. Social Media bietet also die Möglichkeit, 
aus einem zweidimensionalen, fiktionalen Stoff ein 
dreidimensionales Story-Universum zu machen.

Es lohnt sich, Berührungsängste mit Social Media 
abzubauen. Wenn man für junge Zielgruppen erzäh-
len will, muss man wissen, was sie bewegt und dafür 
muss man die Plattformen verstehen, auf denen sie 
ihre Zeit verbringen.

Die neuen Ausspielwege führen zu neuen Freihei-
ten bei der Länge; Sendeplätze mit starren Vorgaben 
gehören der Vergangenheit an. Aber sie verändern 
eben auch die Sehgewohnheiten und steigern die 
Nachfrage nach Unmittelbarkeit, Nähe und Tempo. 
Welche Funktionsweisen des Storytellings kann man 
also für das Schreiben von Langformaten anwenden? 
Social Media verkürzt die Aufmerksamkeitsspanne, 
alles muss schneller gehen und einen direkt zu Be-
ginn fesseln. Das bedeutet z.B. für Serien, mit dem 
word of mouth: „Ja, die ersten Folgen sind schwach, 
aber ab Folge 7 ist es richtig intensiv!“ wird es im-
mer weniger Toleranz geben. Natürlich kann man 
die Dramaturgie von Thumbstoppern nicht auf Se-
rien oder Spielfilme übertragen, man sollte sich aber 
Gedanken darüber machen, was es bedeutet, wenn 
das Publikum immer ungeduldiger wird.

Aber nicht nur Tempo ist entscheidend, auch die 
Art der Ausspielung verändert die Stoffe. Wie und 
wo kann man den linearen Content ergänzen, sodass 
die Geschichte eine immersive Erfahrung wird und 
idealerweise bis in den Alltag der Zuschauenden hin-

einreicht? Zusätzlich sollte man überlegen, wie man 
interaktiver werden kann, vielleicht die vierte Wand 
brechen, Anregungen zur Interaktion bieten und das 
Gefühl vermitteln, Einfluss auf die Handlung neh-
men zu können, ohne gleich zu einem „Choose your 
own adventure“-Format zu werden.

Das alles ist nicht nur für das Publikum eine Berei-
cherung, sondern auch für die Drehbuchautorinnen 
und -autoren, die ihre Geschichten zu crossmedial 
erfahrbaren Welten ausbauen können. Beim nächs-
ten Stoff, den man entwickelt, sollte man sich also 
fragen: Bietet sich diese Geschichte dafür an, sie 
komplett auf Social Media zu erzählen oder sie dort-
hin zu verlängern? Wenn das der Fall ist, kann man 
neue Formen des Erzählens für sich entdecken.

»Social Media 
verkürzt die 
Aufmerksamkeits
spanne, alles muss 
schneller gehen und 
einen direkt zu Be-
ginn fesseln.«

Quelle: Instagram

Linda Friese hat bereits während 
ihres Studiums der Kulturwissen-
schaft in verschiedenen Bereichen 
der Film- und TV-Branche gear-
beitet. Darunter auch als Dreh-
buchlektorin für Filmverleihe und 
freie Autorinnen und Autoren. In-
zwischen hat sie sich den Online-
Medien zugewandt und arbeitet 

als Redakteurin und Stoffentwicklerin für Formate 
auf Plattformen wie TikTok, Instagram und Snap-
chat.

DRUCK



N°52  |  Februar 2022

INTERVIEW | 9

w  endepunkt: Könnte man sagen, dass du 
zusammen mit Anna Juliana Jaenner 
das Showrunner-Team des neuen UFA-
Labels Hashtag Daily bildest – bestehend 

aus Creator und Executive Producer?
Lisa Hochhausen: Grundlegend kann man das so 
sagen und es ergänzt sich sehr gut: Ich komme aus 
dem klassischen TV Digital Geschäft und habe als 
Produzentin einen anderen Blick auf die Dinge als 
Anna, die als Showrunnerin, Schauspielerin und In-
fluencerin aus einer ganz anderen Ecke kommt. Das 
ist für uns ein großer Vorteil in der Ideenentwick-
lung. So können wir das Beste aus beiden Welten 
vereinen. Aber wir sind ja nicht alleine: Auch unse-
re Head of Development Juliana Maug ist während 
der gesamten Entwicklungsprozesse dabei, auch in 
Produktionssitzungen. Sie muss wissen, worüber wir 
diskutieren, was wir gerade rausstreichen oder wie 
wir etwas ändern wollen, weil wir es nicht realisieren 
können. Auf diese Weise kennt und versteht auch sie 
die Problemstellungen, die nach dem Schreibprozess 
entstehen. 

WP: Das beschleunigt die Prozesse wahrscheinlich 
enorm.
LH: Absolut. Zu unserer Serie AFTERGLOW – ALLES 
NUR SHOW? beispielsweise hatten wir im vergange-
nen Juli die ersten Ideen. Wir fingen an die Figuren 

zu entwickeln und zu überlegen, welche Themen uns 
interessieren. Im August haben wir richtig zu schrei
ben begonnen, parallel dazu aber auch schon den 
Produktionsprozess gestartet. Wir wussten ja bereits, 
welche Figuren wir entwickelt haben und sind dann 
schon ins Casting gegangen. Da wir auch die einzel-
nen Motive kannten, konnten wir frühzeitig mit dem 
Locationscouting anfangen. Da lief also vieles par-
allel, so dass wir schon im September drehen konn-
ten. Ausstrahlungsbeginn bei Amazon Prime Video,  
Patreon und Only Fans war dann im Dezember. 

WP: Besteht für euch eine Staffel also immer aus 200 
Episoden, so wie bei der klassischen Daily Soap? 
LH: Da muss man differenzieren. Von der Serie 
Hashtag Daily gab es tatsächlich diese 204 Fol-
gen, das wurde durchgängig produziert. Die neu-
en Formate werden ein breiteres Portfolio ergeben.  
AFTERGLOW – ALLES NUR SHOW? hat beispiels-
weise 10 Folgen à 10 Minuten, das kann man sich 
eher wie eine typische Weekly vorstellen. Mit einem 
Unterschied: Wir haben nicht wöchentlich veröf-
fentlicht, sondern zwei Folgen pro Woche herausge-
bracht. Unsere zweite eigene Serie #LIMITS wollen 
wir perspektivisch ebenfalls wie eine Daily erzählen, 
haben das Format aber zunächst mit fünf Folgen sel-
ber pilotiert. Eine Episode dauert hier nur 59 Sekun-
den, diese Pilotfolgen ergänzen wir aber mit rund 

#Ohne Limits 

Das Start-Up Hashtag Daily fand im vergangenen Jahr Unterschlupf bei UFA Serial Drama, Katrin Merkel 
(VeDRA) sprach mit Produzentin Lisa Hochhausen. Gemeinsam mit Anna Juliana Jaenner, Hashtag Daily-
Gründerin, Creator und Showrunner der gleichnamigen Webserie, leitet sie das neue UFA Serial Drama-Label 
– eine Produktionsabteilung, die ausschließlich für die Entwicklung und Produktion von seriellen Formaten 
für Social Network Plattformen zuständig ist. 

Lisa Hochhausen absolvierte ein Film- und Fernsehstudium 
mit Schwerpunkt Regie in Köln. Während ihres Studiums in-
teressierte sie sich bereits für den Online-Bereich, seit 2016 
arbeitet sie bei UFA Serial Drama, wo sie seit 2019 für neue 
digitale Geschäftsfelder und nun auch als Produzentin für 
die fiktionale Online-Content-Produktion unter dem Label 

Hashtag Daily verantwortlich ist. 

Foto: EYECATCHME Photography
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vierzig zusätzlichen 15-Sekündern. Das sind zum 
Beispiel vorab erlebte Geschichten oder Ereignisse, 
die zwischen den Episoden passieren. Insofern be-
wegen wir uns gerade ein bisschen jenseits unseres 
ursprünglichen Daily-Konstrukts. Erst nach einer 
Testphase wollen wir entscheiden, ob das Format als 
Daily funktionieren könnte.

WP: Wie wird so ein Social Media-Format erzählt 
und wie wird gepublished?
LH: #LIMITS ist eine reine Instagram- und TikTok-
Serie. Insgesamt sind wir hier spitzer geworden, set-
zen uns nur auf ein Thema und nicht auf mehrere, 
wie bei der klassischen Daily, bei der es ja oft die 
3-Strang-Struktur gibt. Online funktioniert das nicht 
wirklich, da die Zielgruppe dann einfach zu breit 
wäre. Aus diesem Grund bedient #LIMITS nur ei-
nen Hauptstrang, dessen Thema sich durchzieht und 
das wird ergänzt durch zusätzliche rollenspezifische 
Dynamiken, die das thematische Feld erweitern. Wir 
testen jetzt diese eine Thematik aus, und wenn sie 
funktioniert, dann gehen wir weiter in die Richtung. 
Und wenn das nicht funktionieren sollte, lassen wir 
uns davon auch nicht abschrecken, sondern probie-
ren das nächste Thema aus. Unser Ziel ist es, dass 

#LIMITS eine Daily mit 5 Folgen pro Woche wird. 
Wie viele Folgen wir dann am Ende herstellen, hängt 
selbstverständlich davon ab, wie erfolgreich wir sind. 
Bei AFTERGLOW – ALLES NUR SHOW? arbeiten wir 
dagegen in Staffeln. Wenn die erste Staffel funkti-
oniert, gehen wir mit weiteren zehn Folgen in die 
zweite Staffel etc.

WP: Arbeitet ihr bei einer Episoden-Länge von einer 
Minute mit klassischen dramaturgischen Strukturen, 
mit Akten und Wendepunkten?
LH: Ja, aber es ist trotzdem ein bisschen anders als 
beim klassischen Schreiben, da wir uns ja auf die 
Plattform einlassen müssen. Bei Instagram gilt es 
beispielsweise, bestimmte Punkte zu setzen, damit 
die Leute weitergucken. Ich sage dann zu unserer 
Headautorin: „Ich möchte bei 3 Sekunden einen Peak 
haben, den nächsten zwischen 10 und 15 Sekunden 
und den nächsten bei 30 Sekunden. Und dann will 
ich einen harten Cliff bei 52 Sekunden.“ Bei nur 59 
Sekunden für eine Folge ist das Schreiben eine be-
sondere Herausforderung, man muss während des 
Schreibprozesses schon genau mitzählen. Jede Folge 
‚gehört‘ einer Figur, und die anderen Folgen befruch-
ten und bespielen diese Figur. Außerdem werden  

»Es handelt sich (...) um ein rückwirkendes und ein sehr 
schnelles Erzählen. Das ist, glaube ich, die größte Hürde, 
die wir haben: trotz geringer Zeit die Figuren zu fühlen.«

Bild: UFAAFTERGLOW – ALLES NUR SHOW?
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bestimmte Themen über mehrere Episoden gezogen, 
auch wenn jede Folge in sich einen dramaturgischen 
Aufbau hat. Da wir so wenig Zeit haben und das 
Online-Publikum uns auch keine Zeit gewährt – wir 
produzieren ja für die 14- bis 34-Jährigen, und die 
sind ein ganzes Stück schwieriger zu halten – ge-
hen wir bewusst einen anderen Weg: Wir setzen zu 
Beginn den intensivsten Punkt und erzeugen damit 
schon in den ersten 3 Sekunden so viel Aufmerk-
samkeit, dass man wissen will, wie das geschehen 
konnte. Im Prinzip erzählen wir dann, wie es zu die-
sem Moment gekommen ist. Es handelt sich also um 
ein rückwirkendes und ein sehr schnelles Erzählen. 
Das ist, glaube ich, die größte Hürde, die wir haben: 
trotz geringer Zeit die Figuren zu fühlen. 

WP: Welche Personen bzw. Positionen sind am Stoff
entwicklungsprozess beteiligt und wie sind die zeitli-
chen Abläufe?
LH: Momentan haben wir wie gesagt unsere Head of 
Development, die das Schreibdepartment verantwor-
tet, wir haben eine ganz junge Werkstudentin, die 
aus dem Online-Kosmos kommt, und wir haben eine 
ehemalige Webtexterin im Team. Je nach Produkti-
on und Thema holen wir uns noch freie Autorinnen 
und Autoren dazu. Zu unserer Unit gehören außer-
dem ein Producer, ein Sales-Manager, 3 Cutter – wir 
nennen sie aber Content-Creators. Sie kommen alle 
aus dem Influencer/TikTok-Kosmos, sind es gewohnt 
Content zu generieren, haben aber beispielsweise 
noch nie fürs klassische TV geschnitten. Sie sind 
gleichzeitig unsere Kameraleute, vergleichbar mit ei-
nem drehenden und schneidenden Video-Redakteur. 
Am Set gibt es neben Regie und einer Producerin 
oder einem Producer noch zwei Kameraleute, jeman-
den für den Ton und das Schauspiel-Coaching sowie 
Setrunner und Producer-Assistants. Wir sind schon 
etwas breiter aufgestellt, aber nicht vergleichbar mit 
einer ‚normalen‘ Produktion.

WP: Welche Schriftformen habt ihr in der Stoffent-
wicklung? Wie ist hier der Workflow?
LH: Hier haben wir einen relativ klassischen Prozess 
eingeführt: Es gibt ein Themen-Brainstorming, meis-

tens in der großen Runde: Was trended gerade? Was 
ist im Internet Thema? Dann wird für die Figuren 
eine Storyline geschrieben. Die plotten wir aus und 
schreiben dann die Drehbücher. Aber wir haben nicht 
die verschiedenen Positionen wie bei der klassischen 
Daily – also Storyliner, Dialogbuchautorinnen, Edi-
toren etc. Das machen wir alles selbst.

WP: Wie sieht die Finanzierung aus?
LH: Die Finanzierung der Formate läuft unterschied-
lich, hauptsächlich aber über Produktplatzierungen 
mit verschiedenen Kooperationspartnern. Außerdem 
arbeiten wir aber auch gerade an einem Format, das 
wir als direkte klassische Auftragsproduktion ver-
kaufen wollen. Manchmal kann es zunächst eine 
Eigenproduktion sein, damit wir die Content Idee 
erstmal pilotieren können. Diese unterschiedlichen 
Wege zu gehen, war eine klare Entscheidung. Wir 
sind eine junge Unit, die etwas ausprobieren möchte, 
die für Social Media hochwertigen fiktionalen Con-
tent produzieren will, was ja auch noch nicht so viele 
machen. Und man muss einiges versuchen, um zu 
schauen, was am Ende am besten funktioniert.

WP: Versteht ihr euch als Studio? Im Grunde agiert 
ihr ja wie ein Studio und seid gleichzeitig Sender.
LH: Richtig, wir publishen unsere Eigenproduktio-
nen selbst. Ich lege strategisch fest, wie und wo der 
Content online gehen sollte und was unsere Dis-
tributionswege sind. Dem können dann auch noch 
thematische oder inhaltliche Entscheidungen vorge-
lagert sein, die wir durch Datenanalyse herausgefun-
den haben. Insofern bin ich nicht nur Produzentin, 
sondern vertrete bei uns in der Produktion auch die 
eher strategische Sendersicht.

Das Gespräch führte Katrin  
Merkel (VeDRA), sie arbeitet als 
Development Producer und Con-
sultant für Serienentwicklung bei 
verschiedenen Produktionsfirmen 
und als Dozentin für Dramaturgie 
und serielles Erzählen.

»Wir sind eine junge Unit, die etwas ausprobieren möchte, die für 
Social Media hochwertigen fiktionalen Content produzieren will (...). 
Und man muss einiges versuchen, um zu schauen, was am Ende am 
besten funktioniert.«



N°52  |  Februar 2022

DRAMATURG IN  AKTION | 12

Thematische Variationen | Alexander Lauber  (VeDRA)

E
in dunkler PKW schält sich aus dichtem 
Schneetreiben, kommt – ein zweites 
Fahrzeug im Schlepptau – langsam nä-
her, passiert schließlich eine Stadtgrenze 

und dabei eine überdimensionale „Paul-Bunyan“-
Statue, die sich scheinbar tapfer Wind und Wetter 
entgegenstellt. Willkommen in Fargo, North Dakota, 
oder zumindest dem Fargo in der zweifach oscarprä-
mierten Filmversion der Brüder Joel und Ethan Coen. 
Noch wissen wir nicht, dass der von Schulden ge-

plagte Versicherungsvertreter 
Jerry Lundegaard gleich in ei-
ner schäbigen Bar zwei übelge-
launte, doch unfähige Ganoven 
anheuern wird, seine Frau zu 
entführen, und noch sind wir 
gut eine halbe Stunde davon 
entfernt, die Protagonistin  

Marge Gunderson kennenzulernen, eine hoch
schwangere Polizistin, die – wie alle Menschen in 
dieser Gegend – gerne und häufig Ausdrücke wie 
„Geez“ oder „Yah“ gebraucht. Doch schon nach die-
sen wenigen Sekunden ist klar: Wir sind in einer 
Welt der Gegensätze gelandet. Einer Welt, wo eisige 
Kälte auf stoische Gelassenheit trifft und die Guther-
zigkeit und Naivität ihrer Bewohner auf eine alles in 

allem lebensfeindliche Umwelt. Showrunner Noah 
Hawley fasste diesen Gegensatz viele Jahre später als 
„das Beste in Amerika gegen das Schlechteste in 
Amerika“ zusammen und pitchte so sein erfolgrei-
ches FARGO-Reboot, das in naher Zukunft in seine 
fünfte Staffel gehen soll.

FARGO tut in meinen Augen das, was jede gute 
Geschichte zu Beginn leistet: Sie etabliert ihr The-
ma – auf eine intuitive, nonverbale Art. Niemand 
wird damals am Set gestanden und gesagt haben: 
„Wir drehen jetzt eine Szene, in der das gute Ameri-
ka auf das schlechte Amerika trifft.“ Und dennoch: 
Das Thema ist da, vom allerersten Moment an. Es 
überformt den Plot, schafft Kontraste und so letztlich 
das Potenzial für die Geschichte, als bedeutungsvoll 
empfunden zu werden.

Dasselbe Thema ist auch am Ende des Films 
präsent, als Marge dem bereits verhafteten Killer 
Grimsrud ihr Schlussplädoyer vorträgt und dabei 
nicht nur seine Motivation in Frage stellt, sondern 
sich gleichzeitig auch ihrer eigenen Werte und de-
rer ihrer Gemeinschaft rückversichert. „And for 
what? For a little bit of money“, beginnt Marge 
mehr an sich selbst gerichtet. Die beiden sitzen in 
einem Streifenwagen, getrennt nur durch einen Ma-
schendraht, doch im Rückspiegel wirkt Grimsruds 

Das FARGO-
Franchise und 
das „Modell der 
geteilten Stadt“

Martin Freeman in
FARGO (2014)
Bild: FX Networks
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ewig schweigende Fratze des Bösen ferner denn je.  
„There’s more to life than a little money, you know. 
Don’t you know that?“, wendet sie sich schließlich 
direkt an ihn. Grimsruds ausdrucksloser Blick verrät, 
dass er Marges optimistische Weltsicht nicht teilen 
kann. Während er hinaus in den Schnee starrt und 
dabei vermutlich nichts als ewige Leere sieht, been-
det Marge ihre Betrachtungen, um Erklärungen ver-
legen und doch mit derselben Unerschütterlichkeit, 
die sie schon von Anfang an auszeichnete:
„And here ya are, and it’s a beautiful day.“
Und als ob die Parallelität dieser beiden gegensätzli-
chen Realitäten ihr keine Ruhe lässt, fügt sie schließ-
lich noch hinzu: „I just don’t understand it.“

Variationen des Themas begegnen uns über das ge-
samte FARGO-Universum verteilt. Sie sorgen für 
Kontinuität in einem Franchise, das in seinem For-
mat als Anthologie-Serie per Definition auf Konti-
nuität durch Handlung und Figuren verzichtet. Eine 
beinahe identische Kopie von Marges „Beautiful-
Day“-Monolog finden wir in Staffel 1, Episode 7, 
„Who Shaves the Barber?“, als die ebenfalls hoch-
schwangere Polizistin Molly Solverson dem in Hand-
schellen an ein Krankenhausbett gefesselten stum-
men Killer Mr. Wrench fast wortwörtlich denselben 
Vortrag hält.

Interessanterweise kommt das Grauen in FARGO 
stets von außerhalb, meistens aus der großen Stadt. 
In Staffel 2 erhält das als „Familienunternehmen“ or-
ganisierte Gerhard-Syndikat unerwartet Konkurrenz 
von der Kansas-City-Mafia, die mit ihren Business-
Meetings, Powerpoint-Präsentationen und Strategie-
Papieren eher an einen großen Konzern erinnert. 
Mögen die Gerhards auch nicht gerade „das Gute in 
Amerika“ verkörpern, so haben sie doch zumindest 
ein Gesicht, besitzen Stolz und eine Moral, während 
die Drahtzieher ihres übermächtigen Rivalen buch-
stäblich im Dunkeln bleiben, wodurch ihnen auch 
auf der Bildebene jede Menschlichkeit abgesprochen 
wird.

Immer wieder bewegt sich FARGO entlang dieser 
imaginären Grenzlinie, wo sich für Menschen, die 

das Herz noch am rechten Fleck tragen, ein Tor zur 
Hölle auftut und sie in Abgründe blicken, die sie bis 
dahin bestenfalls aus Erzählungen kannten. Genau 
das widerfährt auch dem alleinerziehenden Witwer 
Gus Grimly, einem Streifenpolizisten, der eigentlich 
lieber Postbote geworden wäre, als er in Staffel 1, 
Episode 1, „The Crocodile’s Dilemma“, im Rahmen 
einer Verkehrskontrolle plötzlich Lorne Malvo, ei-
nem Killer mit einem sehr eigenwilligen Sinn für 
Humor und einem noch eigenwilligeren Haarschnitt, 
gegenübersteht. Gus braucht einen Moment, bis er 
den Ernst der Lage begreift, doch Malvo erklärt ihm  
geduldig seine Optionen: Gus könne jetzt seine 
Pflicht tun, feststellen, dass der Wagen gestohlen 
ist und dann gemeinsam mit Malvo herausfinden, 
wohin dieser Weg führt. Oder er könne nach Hause 
gehen zu seiner Tochter und sich in ein paar Jahren 
daran erinnern, dass er damals den Weg ins Licht 
gewählt hat anstatt den Weg in die Dunkelheit.

In all diesen Beispielen manifestiert sich das Thema 
in Form von Kontrasten. Dabei wird das eingangs 
etablierte Ungleichgewicht mit zunehmender Dau-
er variiert, vertieft, fortgeschrieben und so letztlich  
immer weiter erforscht. 

Diese „offene“ Behandlung des Themas unterschei-
det sich von der „geschlossenen“ Herangehensweise 
eines Lajos Egri, der Erzählungen eher als Beweis-
ketten einer eingangs aufgestellten These oder „Prä-
misse“ begreift, wie man in seinem Werk „The Art of 
Dramatic Writing“ erfährt. 

Sie unterscheidet sich aber auch von der Art und 
Weise, wie viele Produktionen hierzulande Thema 
begreifen: als Problem einer Figur, die stellvertre-
tend für uns etwas lernen muss oder soll – anstatt als 
eine Art Landkarte, die es uns erlaubt, in immer neue 
unerforschte Regionen unseres Story-Universums 
vorzudringen. Was diese Beispiele außerdem zeigen, 
ist: dass zwischen Sujet und Thema ein Abstand  
bestehen kann, bestehen darf und vielleicht auch be-
stehen sollte. Um vom Faschismus zu handeln, muss 
eine Geschichte nicht im Zweiten Weltkrieg spielen. 
Und bloß weil sie im Zweiten Weltkrieg spielt, han-
delt sie noch lange nicht vom Faschismus.

» ... wie (...) Produktionen hierzulande Thema begreifen: als Problem einer 
Figur, die stellvertretend für uns etwas lernen muss oder soll – anstatt als 
eine Art Landkarte, die es uns erlaubt, in immer neue unerforschte Regionen 
unseres Story-Universums vorzudringen.« 
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In der Analyse von Stoffen benutze ich ein einfaches 
Modell, um Story-Räume thematisch zu „vermessen“. 
Ich nenne es das „Modell der geteilten Stadt“. Dabei 
stelle ich mir die Welt der Geschichte wie das Ber-
lin zur Zeit des Kalten Krieges vor: eine Stadt, zwei 
Hälften, getrennt durch eine schier unüberwindliche 
Mauer, die – wie wir hierzulande nur allzu gut wis-
sen – auch eine Mauer in den Köpfen sein kann. Was 
diese Mauer trennt, sind nicht nur Menschen, son-
dern auch Ideologien. Den „Kapitalismus“ im Wes-
ten, den „Sozialismus“ im Osten. Jede Figur in dieser 
Welt hat nicht nur mit ihren eigenen Problemen zu 
kämpfen, sondern ist Teil eines Systems, eines „the-
matischen Universums“. Wobei die interessantesten 
Figuren häufig die „Grenzgänger“ sind, diejenigen, 
die die Seite wechseln können, zwischen die Fronten 
geraten: die Spioninnen und Spione, Dissidentinnen, 
Republikflüchtlinge. Auch Autorinnen und Autoren 
sowie das Publikum müssen in diesem System ihren 
Platz finden, sind nicht teilnahmslos Beobachtende, 
sondern gestalten aktiv mit. Auf diese Weise werden 
Geschichten nicht nur zu einem Kommunikations-
instrument, sondern auch zu einem fortwährenden 
Diskurs darüber, wer wir sein und wie wir als Ge-
meinschaft miteinander leben wollen. Aus bloßen 
Fakten werden so Geschichten mit Bedeutung.
„Okay then.“

Frances McDormand in
FARGO - Blutiger Schnee (1996)
Bild: MGM Studios Inc.

Alexander Lauber arbeitet als ex-
terner Lektor für das ZDF und lei-
tet regelmäßig Stoffentwicklungs-
Workshops bei Scriptmakers – Die 
Autorenfinder. Das „Modell der ge-
teilten Stadt“ ist seine Antwort auf 
die Übermacht amerikanischer Er-
zählmodelle und ein Versuch, dem 
„ich“-zentrierten Erzählen des 20. 
Jahrhunderts ein „wir“-zentriertes 
Erzählen für das 21. Jahrhundert 
folgen zu lassen.
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Sensibles Lesen (2)  |  Gisela Wehrl (VeDRA)

Schreib-Perspektive 
Die Etablierung von Sensitivity Reading 
ist auch für Schreibende ein Prozess. Be-
reits bei DIE 13 GEZEICHNETEN ließen 
Judith und Christian Vogt Passagen noch 
im befreundeten Kreis gegenlesen, ob sie 
Rassismus und Nationalismus adäquat ab-
bilden. „Bei unserem Roman WASTELAND 
kannten wir von Victoria Linnea und Elif 
Kavadar schon den Begriff Sensitivity 
Reading und haben das Buch auch gegen Bezahlung 
lesen lassen“, sagt Vogt. Dort wollten sie die Neuro-
diversität des bipolaren Protagonisten nicht als pa-
thologisch schildern. An ANARCHIE DÉCO, der im 

August 2021 erschienen ist, 
arbeiteten Judith und Chris-
tian Vogt gleich mit vier Sen-
sitivity Readern, die Szenen 
aus vier unterschiedlichen 
Themenbereichen lasen. „Ein 
komplettes Lektorat hätte 
mit dem Abgabetermin nicht 

mehr geklappt, dazu waren es vier ganz unterschied-
liche Fragestellungen“, erklärt Vogt. U.a. ändert ein 
Hauptprotagonist im Verlauf der Geschichte seine  
sexuelle Orientierung von hetero hin zu „question-
ing“. „Ich weiß nicht, wie sich ein Mann fühlt, der 

beginnt seine sexuelle Orientierung 
zu hinterfragen. Da spielt viel to-
xische Männlichkeit hinein, die ich 
so nie erfahren musste“, sagt die 
Autorin. Dazu wollten die beiden 
Autoren nicht bestimmte Klischees 
bedienen. „Wir haben konkret ge-
fragt: Liest sich das so, als würde 
sich das zu sehr über Sandors Vor-

liebe für schöne Kleidung definieren“, erzählt 
Vogt. Ein weiteres Sensitivity Reading be-
schäftigte sich mit dem Themenkomplex 
Antisemitismus. Das Schreibduo möchte 
keine antisemitischen Klischees bedienen, 
aber eine antagonistische Verschwörungs-

gruppe, wie sie im Buch vorkommt, operiert 
ja genau damit. Ein generelles Problem: 
„Wenn wir Machtdynamiken schildern, re-
produzieren wir sie zunächst einmal“, sagt 

Vogt: „Die große Frage ist, ob wir sie danach genü-
gend aufbrechen.“ Das Feedback aus dem Sensitivity 
Reading sei sehr erhellend gewesen, sagt Vogt: „Sen-
sitivity Reading gibt Ratschläge, damit wir unsere 
Texte und Bücher verbessern können! Das ist kein 
Haken, den man daruntersetzt. Und darum brauchen 
wir eine Fehlerkultur.“ Fehler machen sei Teil des 
Prozesses. Dies stelle allerdings keinen Freibrief dar, 
sondern eine Aufforderung zum „messy learning“, 
da ist sich Vogt mit Sensitivity Reader und Autorin 
of Color Nora Bendzko einig.

Lese-Perspektive
Nora Bendzko schreibt wie Vogt im Fantasy-Bereich 
und ist Lektorin. Sie arbeitet mehr als die Hälfte 
ihrer Zeit als Sensitivity Reader. „Ich finde schön, 
dass Indie-Verlage da vorangehen“, sagt Bendzko, 
wünscht sich aber, dass auch Großverlage hier noch 
mehr Engagement zeigen. Meist geht es nicht nur um 
einzelne Wörter. Manchmal ist schon der Kern der 
Geschichte das Problem, z.B. wenn eine eigentlich 
marginalisierte Gruppe die weißen Menschen in der 
Fantasy-Story unterdrückt, erzählt Bendzko. „In der 
Lösung, die aus dem Sensitivity Reading entstand, 
wurde die Geschichte einer komplexen Wirklichkeit 
mehr gerecht. Und es wurde das rassismus-kritische 

Sensitivity
Reading in 
der Praxis

»Sensitivity Reading bedeutet wörtlich übersetzt
‚Gegenlesen bei sensiblen Themen‘.«

Teil 1 (Wendepunkt Nr. 51) stellte Sensitivity Reading eher theoretisch vor. Judith Vogt, Nora Bendzko, Petra 
Tilger und Juliana Maug erzählen hier in Teil 2 nun aus ganz unterschiedlichen Perspektiven von ihren per-
sönlichen Erfahrungen mit Sensitivity Reading.

Judith Vogt
Bild: Privat
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Buch, das die Autorin eigentlich 
schon die ganze Zeit hatte schrei-
ben wollen.“ Bei vielen Büchern 
und Filmen finden sich alle mar-
ginalisierten Gruppen nur auf der 

Seite der „Bösen“, z.B. People of 
Color, Behinderungen und queere 
Sexualität bei Zack Snyders 300. In 
Nora Bendzkos eigenem Roman Die 
Götter müssen sterben gibt es 

bewusst People of Color auf allen Seiten. „Und es geht 
wortwörtlich um das Aufbrechen der Schwarz-Weiß- 
Pole, dafür müssen wir auch unterschiedliche Spekt-
ren von nicht-weißen Kulturen zeigen“, betont sie. 
„Idealerweise sind Lektorat und Sensitivity Reading 
zwei getrennte Arbeitsprozesse“, sagt Bendzko. Man-

ches falle ihr zwar auch beim Lek-
torat auf und sie spreche es dann 
an, größere Aspekte müssten aber 
in einem zweiten Durchgang oder 
von einer anderen Person gemacht 
werden. „Ein frischer Blick tut da 
wirklich gut.“ Beides zusammen 
müsste definitiv besser honoriert 
werden. 

Und noch ein anderes Problem tritt in Bendzkos 
Arbeit als Sensitivity Reader immer wieder auf. „Bei 
weißen Autor*innen kann deren White Fragility ein 
erschwerendes Problem sein.“ Damit ist der ambiva-
lente Umgang von weißen Menschen gemeint, wenn 
sie mit Rassismen, darunter auch eigenem internali-
siertem Rassismus, konfrontiert werden. Dies führt 
dann zu Abwehrmechanismen, die den von Rassis-
mus Betroffenen häufig deren Erfahrung abspricht. 
„Manche verstehen zunächst nicht, dass ich nicht sie 
persönlich angreifen möchte, und wir in Wirklich-
keit einfach nur den Text verbessern wollen.“ Diese 
Konfrontation kann für Bendzko belastend sein, sie 
leistet in der Beratung auch eine nicht geringe emo-
tionale Arbeit. Am Ende des Sensitivity Readings 
bietet sie daher immer ein Beratungsgespräch an: 
„Ich möchte, dass sich die Schreibenden nach meiner 
Arbeit besser ausgestattet fühlen.“

Produktions-Perspektive
Auch Sender und Produktionsfirmen wollen sich in-
tern besser aufstellen. Im Rahmen eines Pilotprojekts 
des ZDF haben mittlerweile zehn Fernsehfilm- und 
Serienprojekte ein Diversitätslektorat durchlaufen. 
Das ZDF arbeitet hier eng mit dem „Büro für vielfäl-
tiges Erzählen“ zusammen, erzählt ZDF-Redakteurin 
Petra Tilger. „Es hat sich als sinnvoll erwiesen, dass 
wir Stoffe dann ins Diversitätslektorat geben, wenn 
sie von uns bereits grünes Licht bekommen haben, 
aber noch sehr früh im Entwicklungsprozess stehen“, 
sagt Tilger, vielleicht, weil dann auch auf Seiten der 
Kreativen der Druck raus sei, für das Projekt eine 
Zusage bekommen zu müssen. Und so bleibt gleich-
zeitig noch genügend Zeit, gemeinsam über den Ent-
wicklungsprozess der nächsten ein bis zwei Jahre die 
Impulse auch umsetzen zu können. „Schon die puren 
Zahlen, wie das Figurenensemble bei Diversitätskri-
terien aufgestellt ist, können erhellend sein“, so Til-
ger. Sie hat von allen Beteiligten sehr gutes Feedback 
bekommen. Ein Autoren-Team arbeitet nun auch bei 
einem anderen Projekt ohne das ZDF mit Sensitivity 
Reading.

Die Produktionsfirma UFA setzt auf einen internen 
Diversity Circle mit vier Mitarbeitenden für LGBTIQ+, 
Gender, Menschen mit Beeinträchtigung und People 
of Color. „Was das genau bedeutet, ist auch für uns 
ein andauernder Prozess“, sagt Juliana Maug. Maug 
war viele Jahre als Autorin und Story Editorin bei 
verschiedenen täglichen Formaten tätig, u.a. UNTER 
UNS. Seit April 2021 ist sie als BIPoC Ansprechper-
son für das Thema People of Color, wenn die Pro-
ducer einen Bedarf dafür sehen. Mittlerweile gehört 
für Maug auch Sensitivity Reading zu ihrer Arbeit. 
In einer Folge von UNTER UNS sollte Rassismus the-
matisiert werden, und dafür sollte sich der Schwar-
ze Schauspieler eine Heino-Perücke aufsetzen. „Das 
fühlte sich schon intuitiv für mich falsch an“, sagt 
Maug, die mit den Producern sprach und vorschlug 
zusätzlich den Schauspieler mit in den Prozess ein-
zubeziehen – absolut ungewöhnlich für eine Daily, 
bei der Zeit so knapp bemessen ist. „Der Schauspieler 
war dankbar, dass er mich an seiner Seite hatte. Wenn 

Nora Bendzko
Bild: Privat
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ich nicht selbst PoC wäre, 
glaube ich nicht, dass dies je-
mand mitgedacht hätte“, sagt 
Maug. So wurde eine neue 
Lösung gefunden, die der Ge-
schichte besser gerecht wurde 
und mit der sich der Schau-
spieler wohlfühlen konnte. 
Und trotz des Zeitdrucks bei 
den Daylies lasse sich Sensi-
tivity Reading integrieren, ist 
Maug überzeugt – „wenn wir 
Wert darauf legen“: „Bei den 
Daylies planen wir in den Fu-
ture Wochen die langfristigen 
Figurenbögen. Und dort muss 
für bestimmte Themen dann 
einfach schon der Grundstein 
gelegt werden.“ Und in den acht bis zwölf Wochen 
zwischen Plot und Dreh gäbe es auch immer noch 
Spielraum. Maug hilft auch in den Gesprächen, dass 
sie selbst lange im Writers’ Room gearbeitet hat: 
„Ich verstehe ganz genau, welche dramaturgischen 
Gepflogenheiten eingehalten werden müssen – und 
woher dann auch problematische Klischees kommen 
können“, so Maug: „Mit diesem Wissen finden wir 
dann eher einen Kompromiss oder eine ganz neue 
Lösung, die der Geschichte gerecht wird.“ Eine Sache 
wünscht sich Maug ganz besonders: „Nur, weil es 
eine Person of Color im Cast gibt, muss nicht zwin-
gend eine Rassismus-Geschichte erzählt werden. Da-
rüber sind wir längst hinaus.“ Die Entwicklungen bei 
der UFA und anderen Firmen sieht Maug sehr posi-
tiv: „Wir sind zwar erst am Anfang, aber wir werden 
jetzt gehört.“

Gisela Wehrl studierte Kultur-  
sowie Kommunikations- und Me-
dienwissenschaften und arbeitet 
seit zehn Jahren als freie Drama-
turgin und Autorin in Leipzig. Zu-
dem ist sie Filmfachjournalistin, 
u.a. für „Film- und TV-Kamera“ 
und „Auslöser“. 

Bild: Gisela Wehrl
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Seriencamp Conference | Katrin Merkel (VeDRA)

D
en Einstieg bildete auch gleich ein The-
ma, welches die erzählerischen Berüh-
rungspunkte zwischen audiovisuellem 
und Audio-Storytelling auslotete: Maren 

Knieling von Bavaria Fiction stellte das Format 3 
FRAUEN 1 AUTO vor, eine crossmediale Radio/TV-
Comedyserie, die am Vormittag im Radioprogramm 
von Bayern 1 zu hören und nachmittags im TV zu 
sehen ist. Drei Frauen bilden eine Fahrgemeinschaft 
zur Arbeit und abends wieder nach Hause, während 
der Fahrt tauschen sie sich über ihre Erlebnisse, An-
sichten und Lebensentwürfe aus oder kommentieren 
die Musik aus dem Radio. 

Ein anderes, ebenso einfaches wie geniales erzäh-
lerisches Konzept bedient die ursprünglich französi-
sche Serie CALLS, die von Apple TV adaptiert wurde 
(https://www.youtube.com/watch?v=3D_hjDky400). 
Inspiriert wurde das Format laut Creator Timothée 
Hochet von realen Notrufen – herausgekommen ist 
eine optisch extrem reduzierte Erzählform, die den-

noch eine Explosion an Bildern provoziert: Während 
man lediglich die pulsierende Audio-Kurve fixiert 
und den dramatischen Dialogen mit der Notruf-Hot-
line lauscht, entfaltet sich das perfekte Kopfkino.

Weiter ging es mit der extrem erhellenden Vorstel-
lung der Potenziale von Virtual Production oder auch 
den Einblicken in Produktionen aus Kroatien und Ser-
bien bzw. die (viel zu seltene) Kooperation beider Län-
der. Anschließend gab Clare Thompson vom Medien-
consulting-Unternehmen K7 Media einen Überblick 
über die Entwicklung des Sehverhaltens insbesonde-
re der Generation Z (also den heutigen Jugendlichen, 
geboren zwischen 1995 bis 2012). Mit analogen End-
geräten haben diese bekanntlich nicht mehr viel am 
Hut – was Auswirkungen auf Bildgestaltung, Story-
telling und Formatierung hat. Das fluide Wechseln 
zwischen Realität und fiktionalem Erzählen ist das 
eine, die Besetzung etwas anderes, denn in der Welt 
der Millenials haben Influencerinnen und Influencer 
eine weit höhere Glaubwürdigkeit und Authentizität, 

Bilder: Seriencamp

Dem künstlerischen Leiter des Seriencamp Festivals Gerhard Meier war bei seiner Eröffnungsrede die Freude 
anzumerken, dass sich zumindest eine begrenzte Anzahl von Konferenzteilnehmenden nach zwei Jahren im 
November endlich wieder live und in Farbe begegnen konnten. Rund 200 Branchengäste haben die 7. Ausgabe 
der Seriencamp Conference im Münchener ARRI-Kino besucht.
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als Schauspielerinnen und Schauspieler. Doch welche 
Chance haben nationale Berühmtheiten auf globalen 
Erfolg? Dieser Frage ging auch das letzte Panel nach. 
Es bestand aus Vertreterinnen und Vertretern von  
ZDFneo, Sky, Telepool und Bavaria Fiction. Alle 
waren sich letztendlich einig, dass der Höhepunkt 
lokaler Produktionen, die internationale Erfolge  
feiern können, noch immer nicht erreicht ist – was 
den Kampf um Talente weiterhin befeuert. 

Im An- bzw. zum Abschluss bekamen die Branchen-
gäste in der traditionellen Veranstaltungsreihe ‚Work 
in Progress‘ einen beeindruckenden Line-Up mit teil-
weise exklusiven Trailern zu neuen Serienformaten 
made in Germany präsentiert, die in diesem Jahr 
veröffentlicht werden – darunter zwei deutsch-
österreichische Formate, das Thriller-Drama EUER 
EHREN (ARD/ORF) und KITZ (Netflix), die Dramedy/
Comedy-Formate DAMAGED GOODS (amazon) und 
WRONG (RTL+), das Historiendrama BONN (ARD) 
und der mit Spannung erwartete Mystery-Thriller 
SOULS (Sky).

Katrin Merkel ist seit 2010 frei-
beruflich als Development Pro-
ducer, Dozentin und Writers‘ 
Room-Coach tätig. Sie ist auf 
die Entwicklung von Serien und 
die Begleitung und Beratung von 
Writers‘ Rooms spezialisiert. Zu-
sammen mit Timo Gößler hat sie 
im September 2021 das Fachbuch 
DER GERMAN ROOM in der Edi-
tion masterschool veröffentlicht.
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Der VeDRA-Fragebogen 

beantwortet von Lars Meyer (VeDRA)

Auf welchen Wegen oder 
Umwegen bist du zur  
Dramaturgie gekommen?

Eher auf Umwegen. Nach dem 
Studium habe ich ein Praktikum 
in der Schaubühne Lindenfels in 
Leipzig gemacht. Genau in der 
Zeit ging die langjährige Pro-
grammgestalterin, und plötzlich 
war ich für das Kino zuständig. 
Wir haben regelmäßig Klassiker 
gezeigt, und ich musste erstmal 
herausfinden, wer Godard und 
Antonioni sind. Ein unerwartetes 
Glücksgefühl. Ich kam von der Li-
teraturwissenschaft und vom kre-
ativen Schreiben und war schon 
immer mit der Frage beschäftigt, 
was eine gute Geschichte aus-
macht. Der Medienwechsel hat 
meinen Blick quasi geöffnet. Ich 
habe dann als Filmkritiker und 
Hörfunkautor weitergemacht. 
Konkrete Schritte Richtung Film-
dramaturgie folgten während ei-
nes Praktikums bei Script House 
und 2005 als Stipendiat der Dreh-
buchwerkstatt München. Und ich 
fing an, für die MDM als freier 
Drehbuchlektor zu arbeiten. Meine 
wichtigste Schule war aber DOK 
Leipzig, wo ich von 2011 bis 2016 
in der Auswahlkommission war. 
Da konnte ich jedes Jahr hunderte 
von Dokumentar- und Animati-
onsfilmen sichten, mit erfahrenen 
Kolleginnen und Kollegen disku-
tieren und die Wirkung der Filme 
dann im Kino gleich überprüfen. 
Und es gab gute Gelegenheiten, 
mit jungen Filmschaffenden ihre 
Rohschnitte oder auch bloß ihre 

Ideen auszuwerten. Künstlerische 
Dokumentarfilme sind heute mei-
ne Schwerpunkt.  

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

Eine ungewöhnliche Aufgabe – 
und deswegen spannend – war 
der Dokumentarfilm THE NORTH 
DRIFT von Steffen Krones. Den 
habe ich vor allem in der Stoff-
entwicklungsphase begleitet. Im 
Kern ein Aufklärungsfilm über 
Müll im Polarmeer und wie er 
dorthin kommt. Der Reiz des 
Filmes war, dass er als eine Art 
wissenschaftliches Experiment 
angelegt war und ein hohes Maß 
an Ungewissheit besaß. Dem jun-
gen Filmemacher (der eher vom 
Werbefilm kommt, nicht von der 
Filmakademie) dabei zu helfen, 
einen erzählerischen Rahmen zu 
finden und einen Weg, seinen 
persönlichen Enthusiasmus fürs 
ganz konkrete Erfinden, Tüfteln 
und Problemlösen auf das eher 
düstere und faktische Thema zu 
übertragen, hat mich daran er-
innert, mit welcher Freude ich 
früher selber gerne getüftelt und 
ausprobiert habe. 

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

Klingt etwas klischeehaft, aber 
man sollte sich seine Neugier-
de bewahren und nicht gleich 

Lars Meyer absolvierte ein litera-
turwissenschaftliches Studium an 
der Freien Universität Berlin und 
absolvierte die Drehbuchwerkstatt 
München. Er war Kinoleiter, Fes-
tival-Programmer, Kurator, Film-
journalist und realisierte zwei 
Kurzfilme. Seit 10 Jahren ist er 
freier Drehbuchlektor, Dramaturg 
und Feature-Autor. Sein beson-
ders Interesse gilt dem dokumen-
tarischen Erzählen. 

von hinten her denken – wie ein 
Filmkritiker (nichts gegen Film-
kritiker ...). Dazu gehört sicher 
auch, ein Gespür für die Perspek-
tive der Autorin oder des Autors 
zu entwickeln, um zu verstehen, 
was der Motor der Geschichte ist. 
Eigentlich ist dabei viel Psycho-
logie im Spiel, das macht es viel-
schichtig. 
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Was sind deine persönli-
chen Glücksmomente in 
diesem Beruf?

Glücksmomente gibt es viele. Die 
sind ganz einfach damit verbun-
den, dass etwas in Entwicklung 
ist, Gedanken und Ideen jong-
liert werden. Ein Glücksmoment 
war es auch, als ein Stoff, den ich 
mehrfach in der Hand hatte und 
der lange auf der Kippe stand, 
dann doch abgedreht war und im 
Berlinale-Wettbewerb lief.

Was sind immer wieder-
kehrende Probleme bei der 
Stoffentwicklung?

Im Bereich Dokumentarfilm geht 
es oft mit Manuskripten los, die 
eigentlich schon wie Spielfilm-
drehbücher aussehen. Man kann 
sich den ganzen Film genau vor-
stellen und die Dramaturgie ist 
auch schon ziemlich rund, aber 
es fehlt das Wesentliche, was der 
Dokumentarfilm als Chance bietet, 
vor allem die Offenheit, sich vom 
Thema und von der Begegnung 
mit Menschen und ihrer Wirk-
lichkeit leiten und überraschen 
zu lassen. Es ist dann schwer, 
das Korsett aufzubrechen, damit 
die Autorinnen und Autoren sich 
darauf besinnen, was ihre ganz 
persönliche, innere Verbindung 
zum Thema ist, was sie eigentlich 
suchen. Die Sender und Förderer 
sind daran natürlich nicht ganz 
unschuldig. Es bräuchte mehr Mut 
und Vertrauen in die Kreativen. 
     
Welcher Film hat dir (zu-
letzt) besonders gefallen 
und warum?

Da nenne ich mal BALCONY  
MOVIE von Paweł Łozinski. Eine 
Art Langzeitbeobachtung (zumin-
dest über mehrere Jahreszeiten 
hinweg) vom eigenen Warschauer 
Balkon aus, die sich nie vom Fleck 

rührt. Wer vorbeigeht, kommt ins 
Bild, ein paar fortgesetzte Dialo-
ge und Protagonisten stellen sich 
ein, Lebensgeschichten werden 
angerissen und vom Zuschauen-
den weiter gedacht. Mir gefällt, 
wie Łozinski sich auf das Mini-
mum reduziert und es mit Aus-
dauer schafft (Zeit ist der Kompli-
ze des Dokumentarfilmemachers), 
immer wieder den Vorhang zum 
Drama des Lebens zu öffnen. Das 
Wort Pandemie kommt überhaupt 
nicht vor, aber ob freiwillig oder 
unfreiwillig, wird der Film auch 
zu einem Ausdruck für die letzten 
zwei Jahre. Eine ganz simple An-
ordnung, aber man ahnt, wie viele 
Entscheidungen trotzdem getrof-
fen werden mussten. 

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

Ich ärgere mich weniger über 
misslungene Filme als über Fil-
me, die beinahe gelungen wären. 
Zuletzt hat mich FRAU IM DUN-
KELN von Maggie Gyllenhaal in 
dieser Hinsicht sehr beschäftigt. 
Ich wollte den Film gerne mögen, 
hatte positive Erwartungen, wurde 
aber während des Schauens im-
mer ungeduldiger, weil er durch 
seine schematischen Rückblenden 
zu sehr veräußerlicht, was in der 
Gegenwartshandlung als schwir-
rende Atmosphäre unausgespro-
chen bleibt. Auf einer analytischen 
Ebene kann ich die Entscheidun-
gen verstehen, aber die Spannung 
war weg. So richtig aufregen kann 
ich mich ganz generell über Fuß-
ballübertragungen. Dafür gibt es ja 
auch eine Art Drehbuch.

Wie sieht dein perfektes 
(Arbeits-)Leben aus und 
wie nahe bist du diesem 
Ideal?
Ich taste mich langsam an eine 
gesundere Struktur heran, da ich 

auch als Hörfunkautor und Kriti-
ker arbeite und sich die verschie-
denen Tätigkeiten oft überlagern. 
Und ehe ich mich auf eines einge-
schossen habe, ist es wieder Zeit, 
die Kita anzupeilen. Idealerweise 
gäbe es klare Zeitfenster und ge-
nug Freiräume dazwischen und 
dann noch am besten ein extra 
Zimmer für Yoga-Pausen oder 
ähnliches. Aber wie unrealistisch 
kann es werden? Immerhin, am 
Sonntag wird nicht mehr gearbei-
tet, komme was wolle.  
    
Welche Film- oder Fern-
sehfigur (früher oder heu-
te) hättest du gerne erfun-
den?

Fozzie-Bär, der von seinen Schöp-
fern als „desperately insecure“ 
charakterisiert wurde. Jemand, 
der um jeden Preis komisch sein 
will und (aufgrund seiner Un
sicherheit) de facto unfreiwillig 
komisch ist. Überhaupt Figuren, 
die sich selbst ihr größter Feind 
sind. 

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

DIE ODYSSEE (Regie: Florence 
Miailhe, Buch zusammen mit Ma-
rie Desplechin). Der Starttermin 
wurde gerade wieder auf unbe-
stimmte Zeit verschoben. Das ist 
eine universelle Fluchtgeschichte, 
im Kern eine Coming-of-Age-
Geschichte, erzählt als Märchen, 
die das Erwartbare immer wieder 
unterläuft, wobei die wunderbare 
Animation (gemalt auf Glas) so-
zusagen ihre Trumpfkarte zieht: 
die symbolische Verwandlung. 
Der Film braucht die Leinwand – 
und umgekehrt. 
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A
ls Host führte Vorstandsmitglied Dr. 
Enrico Wolf (Dramaturg, Stoffentwick-
ler, Creative Producer) souverän durch 
den Tag. Dabei nutzte er die Pausen zwi-

schen den sieben 45-minütigen Timeslots mit jeweils 
zwei Veranstaltungen für Gespräche mit den Mitglie-
dern des Vorstands über aktuelle Themen. Den Auf-
takt bildete jedoch VeDRA-Vorstandsvorsitzende Dr. 
Eva-Maria Fahmüller (Dramaturgin, Inhaberin Mas-
ter School Drehbuch). Mit einem positiven wie kriti-
schen Blick auf die vergangenen drei Jahre begrüßte 
sie die eingeloggten User: Viel hat sich verändert seit 
2018, als Netflix mit den ersten fünf deutschen Seri-
en an den Start ging. Heute präsen-
tiert die Streaming-Plattform der 
Presse 500 Mio. Euro als Produkti-
onsoffensive, genau wie auch an-
dere Plattformen mit Großinvestiti-
onen ihr Angebot in Deutschland 
erweitern. Eine tolle Entwicklung, 
aber Fahmüller wies auch auf die 
Risiken hin – wie eine Übersätti-
gung des Marktes oder die Verfesti-
gung und vielfache Wiederholung 
von aktuell besonders populären 
Erzählmustern, wie z. B. bei histo-
rischen Inhalten, bei Dystopien 
oder im True-Crime-Format. Ihr 
Appell an die Teilnehmenden, stets 
die Originalität der Stoffe im Auge 
zu behalten, war die perfekte Über-
leitung für den Start in den Tag der 
Dramaturgie. 

Komplexe Stoffentwicklungen für 
ein anspruchsvolles Publikum

Über den Writers’ Room wird hierzulande schon seit 
Jahren viel gesprochen und geschrieben, und den-
noch gibt es immer noch unterschiedliche, diffuse 
Vorstellungen von der optimalen Struktur. Diesem 
Thema haben sich Katrin Merkel (Development Pro-
ducer/VeDRA) und Timo Gössler (Dramaturg, Do-
zent/VeDRA) bereits in ihrem Ende letzten Jahres 
veröffentlichten Fachbuch „Der German Room“ ge-
widmet. Mit Ihren Gästen Carsten Schulte (Redakteur 
KiKa), Regisseurin Randa Chahoud und Showrunner 

Fotos: André Wunstorf

Die im letzten November stattgefundene Fachtagung Filmstoffentwicklung 2021 war wie immer ein Highlight 
im VeDRA-Veranstaltungskalender. Die beeindruckende Zahl von rund 450 Teilnehmerinnen und Teilnehmern  
demonstrierte dabei die stetig wachsende Bedeutung des Tages der Dramaturgie. Allerdings sorgte Corona für 
eine organisatorische Veränderung: Nachdem FSE im Jahr 2020 ausgefallen war, fand die Konferenz erstmals 
digital statt – mit Diskutierenden vor der Kamera und einem Publikum vor dem heimischen Laptop, das sich per 
Online-Chat mit Fragen und Anregungen in die Gespräche einschaltete. Der sonst übliche direkte Austausch 
mit Kolleginnen und Kollegen und das Knüpfen neuer persönlicher Kontakte war so leider nicht möglich. Fast 
schon typisch waren hingegen die technischen Herausforderungen einer solchen digitalen Riesenkonferenz, die 
das Team von «Meeet» in ihren Neuköllner Studios zu meistern hatte. Nicht ganz ruckelfrei startete das Event 
– aber am Ende zählte natürlich der Input, den FSE 2021 seinen Gästen vermitteln konnte. 

FilmStoffEntwicklung 2021 –
Vielversprechende Perspektiven und neue Techniken 
Jörg Michael Semsch (VeDRA)

Dr. Eva-Maria Fahmüller, Dr. Enrico Wolf
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Dennis Schanz sprachen sie über deren Erfahrungen 
mit dieser Arbeitsmethode und über Verbesserun-
gen in der Herangehensweise. Immer hochwertigere 
Serien mit immer komplexeren Strukturen bestim-
men viele Erfolgsformate dieser Tage, wie Gun-
ther Eschke (Dramaturg, Script Consultant, Autor/ 
VeDRA) und Evi Goldbrunner (Dramaturgin, Regis-
seurin, Autorin/VeDRA) in ihrem Vortrag „Character 
World statt starre Matrix. Tools und Templates für 
die Entwicklung von High-End-Serien“ ausführten. 
Wer sich noch weiter darüber informieren möchte: 
Im nächsten WENDEPUNKT werden Goldbrunner 
und Eschke darüber berichten. 

Mit den Händen ein Drehbuch entwickeln: Wie das 
geht, zeigte Verena Michl (Dramaturgin, systemische 
Organisationsberaterin, Businesscoach und Gründe-
rin transformstory/VeDRA) in ihrem Workshop „Lego 
Serious Play in der Stoffentwicklung“. Mit dieser 
Methode werden Figuren wie Geschichten buchstäb-
lich greifbar, und zwar indem das Basteln mit Lego-
Steinen Out-of-the-box-Denkweisen stimuliert. Ein 
außergewöhnlich inspirierender Vortrag, der durch 
den Spieltrieb der Gäste Katrin Merkel, Sandra Ehler-
mann (Dramaturgin, Development Producer, Grün-
derin scriptmakers/VeDRA) und David Aufdembrinke 
(Autor und Regisseur) zugleich auch seine sehr un-
terhaltsamen Momente hatte.

Diverses Erzählen – von der 
Theorie in die Praxis

In einer Gesprächsrunde zum Thema Diverses Er-
zählen referierten Sandra Ehlermann und Letícia  
Milano (Büro für vielfältiges Erzählen) über den 
aktuellen Stand der Entwicklung. Mit ihren Gästen  
Juliana Maug (Assistant Manager Digital und  
Diversity Ambassador UFA) sowie Petra Tilger (ZDF) 
zogen sie Bilanz, dass sich Vielfalt vor und hinter der 
Kamera mittlerweile u.a. in Genderquoten, Diversi-
tätslektoraten und Sensitivity Readings manifestiert. 
So berichtete Tilger von ihren positiven Erfahrun-

gen, einen Spielfilm über eine Gehörlose auch mit 
einer gehörlosen Darstellerin zu besetzen, und wie 
sehr diese Entscheidung sowohl inhaltlich als auch 
in der Arbeit am Set zur Erhöhung der Qualität des 
Films beigetragen hat. Die ersten Veränderungen sind 
spürbar und ermutigend, allerdings, so der Grund-
tenor, gibt es noch viel zu tun. Außerdem herrscht 
noch eine gewisse Verunsicherung vor, der am bes-
ten durch eine Professionalisierung sowie Weiterbil-
dung begegnet werden kann.

How to develop … spannende Werkstatt-
gespräche mit großem Anklang

Auf besonders großes Interesse bei den Userinnen 
und Usern stießen drei Werkstattgespräche: Maria 
Schraders Adaption einer Kurzgeschichte ICH BIN 
DEIN MENSCH war ein künstlerischer Erfolg wie auch 
ein Publikumsliebling. SWR-Redakteur Jan Berning 
und Co-Autor Jan Schomburg berichteten im Ge-
spräch mit Marco Kreuzer (Dramaturg/VeDRA) über 
die Drehbuchentwicklung, basierend auf der gleich-
namigen Kurzgeschichte von Emma Braslavsky. 
Interessant dabei war, dass die Stoffentwicklung 
für die Near Future-Geschichte der ARD nicht unter 
dem sonst üblichen Erfolgsdruck einer unbedingten 
Realisierung stand. Das Projekt war vielmehr Teil 
eines Experimentierfelds des SWR, auf dem Pro-
saautoren für die Kurzgeschichtensammlung „2029 
– Geschichten von Morgen“ ihrer Vorstellungskraft 
freien Lauf lassen konnten. Seinen besonderen Dreh 
bekam das Buch, so war zudem zu erfahren, durch 
die Fokussierung der beiden Autoren auf die Liebes-
geschichte – anders als die thematisch etwas breiter 
gefächerte Vorlage. Ein Entwicklungsprozess zwi-
schen Redaktion und Kreativen mit neuer Zielrich-
tung, der am Ende mit vielen Auszeichnungen wie 
z.B. dem Deutschen Filmpreis belohnt wurde. Für ihr 
spannendes Werkstattgespräch „How to write Soko 
Wismar?“ hatte Lena Filthuth (Dramaturgin/VeDRA) 
ZDF-Redakteurin Michelle Rohmann und Drehbuch-

Timo Gößler (li.) und Katrin Merkel (re.) mit Dennis Schanz „Lego Serious Play in der Stoffentwicklung“
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autor Marek Helsner zu Gast. Gemeinsam vermittel-
ten sie wertvolle Informationen über die strukturellen 
Mechanismen der Bücher wie auch über die konkre-
ten Stoffentwicklungsphasen und Abstimmungspro-
zesse bzgl. der erfolgreichen Vorabendserie. Beliebt 
bei den Zuschauern von RTL+ (vormals TVNOW) 
wie auch beim FSE-Publikum ist die Comedy-Serie 
KBV – KEINE BESONDEREN VORKOMMNISSE – die 
Adaption einer australischen Comedy-Serie der etwas 
anderen Art: NO ACTIVITY bezieht seinen Witz aus 
einer buchstäblich nicht vorhandenen Handlung, 
Fremdschäm-Bomben sowie politisch unkorrek-
ten Witzen und Anekdoten. Wie das in Zeiten von  
#MeToo dennoch funktioniert, ließ sich Marion  
Klann (Dramaturgin, Stoffentwicklerin/VeDRA) von 
ihren Gästen Nadja Malkewitz (Redakteurin RTL+), Ole 
Heller (Filmeditor), Maike Jüttendonk (Schauspielerin) 
sowie Regisseur und Autor Lutz Heineking erklären: 
nicht, indem man alles glattbügelt, sondern indem z.B.  
sexistischen Charakteren starke Frauenfiguren gegen-
übergestellt werden. Zum Thema Improvisation am 
Set – was die ganz spezielle Komik des Formats mit-
bestimmt – hatte Regisseur Heineking den passenden 
launigen Spruch parat: „Es war wie im Swinger-Club: 
Alles kann, nix muss.“

Breit gefächerte Themenpalette: Dokumentari-
sches, Vermarktung und neue Erzählwelten

Praktische Informationen über die optimale Ausar-
beitung von Drehbüchern in Hinblick auf internati-
onale Filmfinanzierungen vermittelten Gabriele C. 
Sindler (Drehbuchanalystin, Autorin, Beraterin für 
dfk*script*service/VeDRA) sowie ihr Gesprächspartner 
Donat F. Keusch (CEO FK Films) in ihrem Vortrag „bet-
ter script – bigger success“. Digital ging es dagegen 
bei Linda Friese (Redakteurin bei DRIVE beta/VeDRA) 
und ihrem Gast Sandra Delasauce (Redaktionsleiterin 
DRIVE beta) zu: Beide zeigten auf, wie perfekt ange-
passtes Storytelling auf YouTube, Instagram, TikTok 
und für die Mediatheken funktioniert. Über „Neue Per-
spektiven und Chancen für dokumentarische Formate“ 
diskutierte Angela Heuser (Dramaturgin/VeDRA) mit 
David Bernet (AG DOK) in ihrem Panel „Kommt jetzt 
der Doku-Serien-Hype?“. Eine spannende Podiums-
diskussion zum Thema „Akustisches Erzählen im Um-
bruch moderierte Heiko Martens (Autor, Dramaturg/
VeDRA) mit den Teilnehmern Dr. Barbara Landsteiner 
(Executive Producer, Publishing Manager, Dramatur-
gin (Storytel), Dr. Gerd Naumann (Autor, Regisseur) 
und Naema Gabriel (Künstlerin, Autorin). 

Producerin Lena Filthuth (VeDRA) mit Marek Elsner (Autor)

„better script – bigger success“: Donat Keusch und Gabriele 
Sindler (VeDRA)

Marion Klann (VeDRA, Mitte) mit Nadja Malkewitz, Lutz  
Heineking jr., Maike Jüttendonk, Ole Heller (v. li.)

Das Studio: lebhafter Begegnungsort in den Pausen
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Lieb und Regisseur Dominik Graf über die Neuverfil­
mung von Kästners FABIAN fokussierte sich auf die 
Frage nach der Werktreue. So wurde der Roman in 
der Verfilmung sehr frei angegangen, wurden Bilder 
unserer Gegenwart mit historischen Settings kon­
trastiert. Auch ein verändertes Geschlechterverhält­
nis ist zum Tragen gekommen. Die genuine Kraft des  
Kinos, so das Fazit, lässt sich dramaturgisch am 
besten zur Entfaltung bringen, wenn man mit Bre­
chungen, Irritationen und sogar Zumutungen gegen 
eine mögliche Glätte arbeitet. Die Veranstaltung war 
ein gelungener Abschluss der FilmStoffEntwicklung 
2021. 

Zwei Highlights zum Abschluss

Ungemein faszinierend war die mittlerweile achte 
Ausgabe der Reihe „Neue Dramaturgien“ von Eva-
Maria Fahmüller. Als Gast stand ihr Prof. Fritz Alwin 
Breithaupt von der Indiana University in Blooming­
ton/USA zur Verfügung. Thema war die Empathie der 
Zuschauer für Figuren, und warum wir sogar mit ne­
gativen Charakteren mitfühlen. Der Kognitionswis­
senschaftler erläuterte im Gespräch mit Fahmüller, 
warum wir uns Geschichten erzählen: weil uns die 
Empathie für andere mit Emotionen belohnt. Dabei 
ist Empathie nicht unbedingt rational oder moralisch. 
Als Beispiel diente Breithaupt der US-amerikanische 
Wahlkampf 2016: Donald Trump sei es wesentlich 
besser als Hillary Clinton gelungen, das Mitfühlen 
der Bevölkerung anzuregen. Das Eintauchen in das 
Erleben anderer, so auch Filmfiguren, beinhaltet 
unter Umständen sogar das lustvolle Nachempfin­
den von sadistischem Verhalten. Einen gelungenen 
Schlussakkord setzte schließlich Roland Zag (Drama­
turg/VeDRA): Sein Gespräch mit Autor Constantin 

Angela Heuser (VeDRA) im Gespräch mit David Bernet (AG Dok) Roland Zag (VeDRA)

Jörg Michael Semsch ist freiberuf-
licher Autor, Dramaturg, Lektor 
und Texter. 

Planungs- und Organisationsgruppe
von FilmStoffEntwicklung 2021 und 
Vorstand von VeDRA – 
v.o.l.: Kyra Scheurer, Marion Klann, 
Marco Kreuzer, Angela Heuser, Roman 
Klink, Eva-Maria Fahmüller, Enrico 
Wolf
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Gabriele Jung (Producer/Caster)

ERZGEBIRGSKRIMI – 
Verhängnisvolle Recherche

Buch: Leo P. Ard, Jörg Lühdorff 
Regie: Jörg Lühdorff
Produktion: NFP*, rjFilm
Ausstrahlung: 19.02.2022, ZDF

Der Mord an einer Journalistin führt die Kommisare 
Robert Winkler (Kai Scheve) und Karina Szabo (Lara 
Mandoki) zu einer Firma, die im Bereich der mo-
bilen Wasserstofftechnologien marktführend ist. Die 
Journalistin war im Zuge ihrer Recherche auch auf 
brisante Informationen zu dem tödlichen Autounfall 
von Winklers Freundin vor 27 Jahren gestoßen. Kom-
misar Winkler gerät unter Verdacht, als die Entwick-
lungschefin und vermeintliche Unfallverursacherin 
ermordet wird. Nach seiner Suspendierung ermittelt 
Winkler gemeinsam mit der Försterin Saskia Bergelt 
(Teresa Weißbach) auf eigene Faust weiter. 

Wer macht was? | VeDRA-Mitglieder in der Praxis

Tina Kaiser (Dramat. Beratung, PROJEKTBEGLEITUNG)

HERR BACHMANN UND SEINE 
KLASSE (Kino-Doku) 

Buch und Regie: Maria Speth
Produktion: Madonnenfilm, Berlin
Kinostart: September 2021 (D), Dezember 2021 
(AT), u.a. Tromsø International Film Festival 
2022, VOD-Release: 17.01.2022, DVD-Release: 
18.02.2022  

HERR BACHMANN UND SEINE KLASSE porträtiert 
die Beziehung zwischen einem Lehrer und seinen 
Schüler*innen der 6. Jahrgangsstufe. Anhand der 
sozialen Beziehungen in der Klasse erzählt der Film 
dabei ganz beiläufig von den Strukturen einer klei-
nen, westdeutschen Industriestadt, deren Geschichte 
bis zurück in die NS-Zeit von Migration geprägt ist. 
Der neue Dokumentarfilm der Berliner Regisseurin 
Maria Speth (MADONNEN, 9 LEBEN) feierte seine 
Weltpremiere im Int. Wettbewerb der 71. Berlinale 
2021, wo er den Silbenen Bären und den Publikums-
preis gewann und ist seither national und interna
tional auf Kinotournee.

Kirsten Loose (Mitarbeit Serienkonzeption)

RUBY (AT)
(Sitcom, ZDFneo) 
Buch: Giulia Becker, Annika Soisson
Regie: Natascha Beller
Produktion: BBC Studios Germany, Studio Zentral
Ausstrahlung: Frühsommer 2022

Ruby manövriert sich leicht tollpatschig durch die 
Herausforderungen ihres Alltags. Zu denen zählt 
auch ihre übergriffige Mutter, die permanent Druck 
auf die Tochter ausübt, endlich zu heiraten. Als 
Rubys alter Schulfreund David in die Heimatstadt 
zurückkehrt und dort ein Bistro eröffnet, gerät ihr 
Leben durcheinander. Ruby und David fanden sich 
schon immer gut, konnten das aber nie so recht ein-
ordnen. Die Sitcom basiert auf dem BBC-Original 
MIRANDA von Miranda Hart.
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HERR BACHMANN UND SEINE KLASSE



N°52  |  Februar 2022

VEREINSHEIM | 27

Antonia Roeller (Co-Autorin)

EFFIGIE – DAS GIFT UND DIE 
STADT (KINOSpielfilm) 

Regie: Udo Flohr
Buch: Antonia Roeller, Udo Flohr, Peer Meter
Produktion: GeekFrog Media, Berlin
Kinostart: 20. Januar 2022 

Bremen 1828. Zwei ungleiche Frauen treffen in ei-
ner Welt aufeinander, die für beide keinen Platz hat. 
Eine strebt eine juristische Karriere an – zu einer 
Zeit, als Frauen nicht einmal studieren dürfen. Die 
andere hat ein Leben außerhalb des Gesetzes geführt 
und soll nun dafür zahlen. Während die eine im  
Dickicht politischer Ambitionen einen kühlen Kopf 
bewahren muss, tut die andere alles, um ihren nicht 
zu verlieren. Nach der wahren Geschichte von  
Gesche Gottfried.

Dr. Eva-Maria Fahmüller (Dramaturgie)

Dig Deeper – Das Ver-
schwinden von Birgit 
Meier (4-teilige Doku-Serie) 

Buch: Nicolas Steiner, Lena Leonhardt
Regie: Nicolas Steiner 
Produktion: Looks Film & TV 
Ausstrahlung: ab 26.11.21, Netflix 

Im Sommer 1989 verschwindet Birgit Meier spur-
los. Ihr Bruder macht es sich zur Lebensaufgabe, 
das Schicksal seiner Schwester aufzuklären. Dabei 
kämpft er nicht nur gegen polizeiliche Inkompetenz. 
Er stößt auch auf einen Verdächtigen, der mutmaß-
lich weitere Morde begangen hat.
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Christian Mertens  (Initiator/Projektleiter)  
Arno Aschauer (Leiter Masterclass Drehbuchpreis  

Schleswig-Holstein) 

Drehbuchpreis
Schleswig-Holstein 
Der Drehbuchpreis Schleswig-
Holstein 2021, für Kurzfilme 
von maximal 15 Minuten 
Länge (=15 Drehbuchseiten), 
verliehen an Autorinnen und 
Autoren mit Wohnsitz in dem 
norddeutschen Bundesland, 
ging an Laura Potzuweit, Teilnehmerin der erstmals 
abgehaltenen Masterclass und ihr Drehbuch DIE AU-
GEN DER KAMERA. Das von der Fachjury gewählte 
Gewinner-Drehbuch erhält eine Geldprämie sowie 
ein Paket aus Fördermaßnahmen, das bei der Rea-
lisierung des Projekts unterstützt (etwa Beratungs-
gespräche zur Drehbuchentwicklung, ein Regiekurs 
zur Vorbereitung, Equipment Sponsoring und tech-
nische Beratung von der Filmförderung Hamburg 
Schleswig-Holstein, Filmwerkstatt Kiel oder Cate-
ring-Gutscheine). Der Publikumspreis ging an zwei 
Autorinnen. Insgesamt gab es 30 Einreichungen zu 
dem vom Verein Filmkultur SH zum vierten Mal 
ausgeschriebenen Drehbuchpreis SH. Eine Vorjury 
hatte daraus drei Drehbücher nominiert, die am 28. 
November 2021 im Kieler Studio Filmtheater in einer 
szenischen Lesung vorgestellt wurden.

Gisela Wehrl (Initiatorin/Projektleitung)

Klimabuchmesse
Ort: Leipzig
Termin: 17.–20.03.2022

Die Klimakrise ist die größte Herausforderung für 
unsere Zeit. Die Klimabuchmesse findet im Rah-
men der Leipziger Buchmesse statt und nimmt jene 
Bücher und Geschichten in den Fokus, die sich mit 
dem Thema Klima aktiv auseinandersetzen und Lö-
sungswege aufzeigen. Immer wieder stellt die Klima-
buchmesse auch die Frage, wie wir als Kreative mit 
dieser narrativen Herausforderung umgehen wollen. 
Die Gespräche und Lesungen finden z.T. auch online 
statt. Mehr unter: https://www.klimabuchmesse.deBi
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Kyra Scheurer (dramaturgische Beratung)

GESCHICHTEN VOM FRANZ 
(Kinospielfilm)

Buch: Sarah Wassermair (nach C. Nöstlinger)
Regie: Johannes Schmid
Produktion: Geyrhalter Film, Wien
Kinostart: 14.4.2022 (D/Ö)

Franz ist neun Jahre alt, geht in Wien in die Schule 
und hat es nicht leicht: Er ist kleiner als die anderen 
Kinder und seine Stimme wird ganz piepsig, wenn er 
sich aufregt. Als Franz im Internet das 10-Schritte-
Programm von Influencer Hank Haberer entdeckt, 
scheint die Lösung gefunden: Man muss nur trai-
niert sein, weniger lieb, sein Ding durchziehen, und 
schon wird man ein echter Kerl! Doch Franz‘ beste 
Freunde Gabi und Eberhard wissen, es braucht gar 
keinen „neuen Franz“.
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Kyra Scheurer (dramaturgische Beratung)

Kinder der Hoffnung 
(KINODokumentarfilm)

Buch und Regie: Yael Reuveny
Produktion: Made in Germany, Köln 
Kinostart: 4.11.2021
Nominiert für den Preis der deutschen Filmkritik 
als bester Dokumentarfilm

1988 posieren 32 Kinder einer israelischen Schul-
klasse für ein Foto. Als sich ihre Wege trennen, sind 
sie voller Hoffnung auf Frieden. Die in Berlin leben-
de Regisseurin Yael Reuveny trifft ihre ehemaligen 
Klassenkameraden, um zu sehen, was aus den Träu-
men und Idealen von damals geworden ist.
 

Kyra Scheurer (dramaturgische Beratung)

VENA (Kinospielfilm)

Buch und Regie: Chiara Fleischhacker
Produktion: Neue Bioskop Film, Leipzig
Nominiert für den Erwin Strittmatter Preis

Jenny wird ausgerechnet dann von ihrer Vergangen-
heit eingeholt, als sie mit Hilfe der Hebamme Marla 
dabei ist, sich von der Droge Crystal Meth zu befrei-
en, um ihre Tochter Lexa nach der Geburt behalten 
zu können.

Suzanne Pradel (dramaturgische Beratung)

VERA DREAMS OF THE SEA  
(Kinospielfilm)

Regie: Kaltrina Krasniqi
Buch: Doruntina Basha
Produktion: Isstra Creative Factory,  
Dream Factory, Vera Film
Awards 2021: Venice: Inclusion Edipo Re Award 
& Authors under 40 Award;  Tokyo: GrandPrix; 
Thessaloniki: Special Jury, @14 festivals  

Frauen erben keine Häuser. In diesem außergewöhn-
lichen Thriller entspringt die Bedrohung direkt dem 
korrupten Herzen der männerdominierten kosovari-
schen Tradition.
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KINDER DER HOFFNUNG
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Master School Drehbuch Online
Der Einstieg | Level A
Sie erfahren wie sich Ihre Idee in eine stimmige 
Filmgeschichte verwandeln lässt, schreiben Ihr  
erstes Exposé und erhalten eine Einführung in  
die Filmdramaturgie.
Dozent*in: Eva-Maria Fahmüller, Sabine Wucyna
Ort/Veranstalter: eLearning mit Live-Webinaren
Datum: 03.03.–17.04.2022
jeweils Mittwoch 18:30–21:00 Uhr
integrierte Live-Webinare mit eigener Stoffentwicklung 
Kosten: 440,- Euro (Early Bird bis 27.2.: 420,- Euro)
https://masterschool.de/

Master School Drehbuch Online
Die Vielfalt | Level C
Im Zentrum dieses Seminars steht die individuelle 
und persönliche Beratung durch die Mentor:innen. 
Sie finden das passende Feintuning für Ihren ei-
genen Stoff und tauchen gleichzeitig tief in die 
Vielfalt dramaturgischer Spielformen und Mögli-
chkeiten ein.
Dozent*in: Rüdiger Hillmer, Eva-Maria Fahmüller
Ort/Veranstalter: eLearning mit Live-Webinaren
Datum: 03.03.–17.04.2022
jeweils Mittwoch 19:00–21:00 Uhr
integrierte Live-Webinare mit eigener Stoffentwicklung 
Kosten: 440,- Euro (Early Bird bis 27.2.: 420,- Euro)
https://masterschool.de/

Schreiben im Team – Digitale Tools und Techniken 
für Drehbuchautor*innen 
Gemeinsam Brainstormen, plotten und schreiben. 
Das Erarbeiten neuer Drehbücher beinhaltet eine 
Vielzahl an Arbeitsschritten, die ein hohes Maß an 
Koordination und Kreativität fordert. In diesem  
Seminar lernen Sie Grundlagen für eine reibungslo-
se Nutzung kollaborativer technischer Tools kennen.
Dozent*in: Yugen Yah, Susanne Braun
Ort: Live-Webinar
Termin: 19.03.22 – 10:00–16:00 Uhr
Kosten: 170,- Euro (Early Bird bis 13.3.: 150,- Euro)
https://masterschool.de/

Termine

Der German Room – Serienentwicklung
im Writers‘ Room
Die Autor*innen des Fachbuchs „Der German Room“ 
lassen die konkrete Arbeitsweise des amerikanischen 
Writers‘ Rooms praktisch werden. Sie beleuchten 
zudem die Besonderheiten des deutschen Serien-
marktes und zeigen, wie das Modell auch hier ziel
führend umgesetzt werden kann.
Dozent*in: Katrin Merkel, Timo Gößler
Ort: Live-Webinar
Termin: 26.03.22 – 10:00–17:00 Uhr
Kosten: 190,- Euro (Early Bird bis 20.3.: 170,- Euro)
https://masterschool.de/

Die Kunst der Drehbuchentwicklung
Angelehnt an sein neues Kompendium „Die Kunst 
der Drehbuchentwicklung“ vermittelt Oliver Schütte 
anhand eigens entwickelter Übungen moderne Tech-
niken für eine zeitgemäße Stoffentwicklung.
Dozent: Oliver Schütte
Ort/Veranstalter: eLearning mit Live-Webinaren
Datum: 05.05.–19.06.2022
jeweils Dienstag 18:00–21:00 Uhr
integrierte Live-Webinare mit eigener Stoffentwicklung 
Kosten: 340,- Euro (bis 01.05. Early Bird: 320,- Euro)
https://masterschool.de/

Komisch Schreiben für alle Genres 
Bestseller-Autor und Comedy-Coach Christian Eisert 
(Stammautor von LÖWENZAHN, SHOPPING QUEEN 
u.a., Buchautor von KIM UND STRUPPI, VIELE ZIE-
GEN UND KEIN PETER) vermittelt Werkzeuge und 
Regeln, die es ermöglichen, professionell Comedy zu 
schreiben oder eine komische Wirkung in anderen 
Genres zu erzielen.
Dozent: Christian Eisert
Ort/Veranstalter: Berlin/Master School Drehbuch 
(Präsenz-Seminar) 
Datum: 07./08.05.2022 (Wochenend-Seminar) – 
10:00–16:00 Uhr
Kosten: 280,- Euro (bis 01.05. Early Bird: 260,- Euro)
https://masterschool.de/
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Master School Drehbuch Online
Die Geschichte| Level B
Im Zentrum dieses Seminars steht die individuelle 
und persönliche Beratung durch die Mentor:innen. 
Sie vertiefen sich ganz in die Dramaturgie von 
Figuren und Haupthandlung. Dabei lernen Sie, das 
dramatische Potenzial Ihres Stoffes auszureizen.
Dozent*in: Rüdiger Hillmer, Eva-Maria Fahmüller
Ort/Veranstalter: eLearning mit Live-Webinaren
Datum: 19.05.–03.07.2022
jeweils Mittwoch 19:00 – 21:00 Uhr
integrierte Live-Webinare mit eigener Stoffentwicklung 
Kosten: 440,- Euro (Early Bird bis 15.5.: 420,- Euro)
https://masterschool.de/

Dramaturgie der Systeme mit ‚the human factor‘
Seit Jahren prognostiziert Dozent Roland Zag mit 
bestechender Genauigkeit Tops und Flops des deut-
schen und internationalen Kinomarktes. An diesem 
Wochenende erläutert der Leiter unserer Autoren-
werkstatt STOFF.lab seinen Ansatz – und wie ihn 
sich Schreibende und andere Brancheninsider  
schon frühzeitig zu Nutze machen können. 
Dozent: Roland Zag 
Ort: Mediaschool Bayern, München 
Datum: 09./10.04.2022 
Kosten: 270,- Euro (bei Zahlungseingang bis zum 
25.03. ermäßigt auf 220,- Euro)
https://www.filmseminare.de/the-human-factor/

Drehbuchhandwerk
Drehbücher zu schreiben, erfordert nicht nur Krea-
tivität, sondern auch solides Handwerk. Dieses 
arbeitsintensive Seminar vermittelt das Basiswissen 
für angehende Drehbuchautoren und frischt  
die Fähigkeiten fortgeschrittener Autoren, Lektoren, 
Producer und anderer Filmschaffender wieder auf. 
Ort/Veranstalter: Mediaschool Bayern, München
Dozenten: Frank Raki und Christoph von Zastrow
Datum: 21./22.05.2022 
Kosten: 270,- Euro (bei Zahlungseingang bis zum 
06.05.2022 ermäßigt auf 220,- Euro)
https://www.filmseminare.de/drehbuchhandwerk

Lektorieren von Drehbüchern
Die professionelle Analyse und Bewertung von Dreh-
büchern durch ein Lektorat dient Produktionsfirmen, 
Filmförderungen und Sendern als wichtige Entschei-
dungsgrundlage. In diesem Seminar erfahren die 
Teilnehmer, nach welchen Kriterien Drehbücher in 
Lektoraten bewertet werden und wie die Zusammen-
arbeit zwischen freien Drehbuchlektoren und ihren 
Auftraggebern abläuft. 
Ort/Veranstalter: Mediaschool Bayern, München
Dozent: Frank Raki 
Datum: 10./12.06.2022 
Kosten: 270,- Euro (bei Zahlungseingang bis zum 
06.05.2022 ermäßigt auf 220,- Euro)
https://www.filmseminare.de/drehbuchlektorat/

Whodunit – TV-Krimis mit Hochspannung
Der Krimi ist das beliebteste Genre in Deutsch-
land und damit Jobmotor Nr. 1 für Deutschlands 
Drehbuchautor*innen. Doch wie gelingt der Einstieg? 
Wie schafft man es, erfolgreich Krimifolgen für  
bestehende Serien zu schreiben oder sogar  
eigene Formate zu entwickeln?
Dozent: Tomislav Turina
Ort/Veranstalter: Berlin/Master School Drehbuch 
(Präsenz-Seminar) 
Datum: 25./26.06.2022 (Wochenend-Seminar) – 
10:00–16:00 Uhr
Kosten: 280,- Euro (bis 19.06. Early Bird: 260,- Euro)
https://masterschool.de/

STOFF.lab (Autorenwerkstatt Fiction)
Das STOFF.lab ist eine von Expert*innen der Branche 
entwickelte Autor*innenwerkstatt für fiktionale 
Filmprojekte, die angehenden Drehbuchautor*Innen 
Gelegenheit bietet, ihren aktuellen Filmstoff unter 
professioneller Anleitung voranzutreiben und auf 
die nächste Stufe zu heben. An sechs gemeinsamen 
Wochenenden innerhalb von 10 Monaten werden 
die Arbeitsschritte präsentiert und ausführlich be
sprochen. Basierend auf der aktuellen Situation der 
Corona-Einschränkungen finden die Treffen online 
oder in Präsenz statt.
Leitung: Roland Zag, Jochen Strodthoff
Ort: Online und/oder Mediaschool Bayern,  
Rosenheimer Straße 145, München 
Termine: Juli 2022
Kosten: 2.200,- Euro, zahlbar in zehn Monatsraten.
https://www.muenchner-filmwerkstatt.de/lehrgaenge/
stoff-lab/ 

https://www.muenchner-filmwerkstatt.de/lehrgaenge/stoff-lab/
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