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EDITORIAL | 1

mal ehrlich, wer liest eigentlich Editorials? Sie tun das in diesem Mo-
ment offensichtlich. Vielleicht schätzen Sie das kurze Schlaglicht auf die 
Themen des aktuellen Heftes. Vielleicht wundern Sie sich aber auch nur 
über das neue Foto auf dieser Seite. Mit großer Freude habe ich in diesem 
Jubiläumsjahr den Vorsitz unseres Verbands von Eva-Maria Fahmüller 
übernommen. Mein erstes Vorwort für unseren WENDEPUNKT möchte ich 
nutzen, um ihr und ihrer Stellvertreterin Kyra Scheurer für das Herzblut 
und die Zeit zu danken, die sie VeDRA gewidmet haben.

Nun wird unser Verband für Film- und Fernsehdramaturgie bereits 
20 Jahre alt. Mein Kollege und Vorgänger Rüdiger Hillmer überrascht in 
seinem Rückblick auf die Geburt unseres Verbands mit neuen Details und 
würdigt unsere Gründungsgeneration um die früh verstorbene Dagmar 
Benke. Nach zwanzig Jahren scheint sich im Vorstand und im Verband ein 
Generationswechsel anzudeuten. Ich freue mich jedenfalls, dass wir mit 
Linda Friese und Regina Weber zwei geschätzte neue Vorstandskollegin-
nen gewonnen haben. Jetzt gilt es Erfolge fortzusetzen und Erreichtes zu 
verteidigen, natürlich mit „neuen Ideen“ und „anderen Witzen“, wie Eva 
in ihrem letzten Editorial treffend betonte. Die sind auch nötig, angesichts 
der aufregenden und aufreibenden Gegenwart.

In welchem Umbruch wir stecken, ahnen wir allenfalls. Roland Zag 
nähert sich diesen Veränderungen in seiner Beobachtung der Oscar-Ver-
leihung und berührt mit seiner Beschreibung der Kunst bei der Über-
windung der Isolation. Die von ihm angesprochene Fremdheit zwischen 
Kino und Streaming-Plattformen nimmt Catherine Harwardt in ihrem Ar-
tikel zur YouTube-Dramaturgie als Ausgangspunkt und betont darin, wie 
wichtig Dramaturgie für das Auffinden der dort verfügbaren Videos ist.

Einen interessanten Vergleich zieht mein Kollege Roman Klink, wenn 
er über Humor im Stoff und in Arbeitssituationen schreibt. Überzeugt hat 
mich seine Beobachtung, dass Humor hilft, Anspruchsvolles verführeri-
scher zu machen. Mit Anspruch und Verführung ließe sich das Genre des 
Melodrams beschreiben, auf dessen Spuren sich Arno Aschauer in einem 
ersten Teil seines kurzweiligen Aufsatzes begibt. In einem gleichfalls ers-
ten Teil stellt Gunther Eschke Tools und Templates moderner Seriendra-
maturgie vor, der auf seinem gleichnamigen Vortrag bei unserer Onlineta-
gung „FilmStoffEntwicklung“ beruht und dem im Herbst ein zweiter von 
Evi Goldbrunner folgt.

Zu guter Letzt möchte ich mein erstes Vorwort auch dazu nutzen, unse-
rem Redaktionsteam, bestehend aus unseren Mitgliedern Kyra Scheurer,  
Robert Pfeffer, Katrin Merkel, unserer Lektorin Babette Jonas und unse-
rem Grafiker Edgar Lange, von Herzen für die nun seit elf Jahren dauern-
de Leidenschaft zu danken, mit der sie dieses Heft gestalten und heraus-
bringen. Aufschlussreich – unterhaltsam – lesenswert!

Liebe Leserinnen und Leser,

Dr. Enrico Wolf
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Wenn das kein Grund zum Feiern ist 
Enrico Wolf (VeDRA)

a
ls vor zwanzig Jahren auf 
dem Filmfest München 
der „Verband der 
deutschen Film- 

und Fernsehdramaturgen“ 
gegründet wurde, waren die 
dort vertretenen Berufsbil-
der aus Dramaturgie und 
Lektorat keineswegs neu, 
sondern so alt wie die Bran-
che selbst. Doch zu diesem 
Zeitpunkt wuchs gerade wie-
der das Bewusstsein für eine 
fundierte dramaturgische Be-
gleitung von der Idee bis zur 
Drehreife eines Buches und verlang-

te nach einem Zu-
sammenschluss aller, die 
in der immer wichtiger werden-
den Stoffentwicklung tätig wa-
ren. Dass unser Verband heute 
einen guten Namen hat, der in-
zwischen nicht nur gender
neutral ist, sondern auch Mit-
glieder aus den anderen 
deutschsprachigen Ländern ein-

schließt, liegt nicht nur daran, dass sich die Grün-
dungsmitglieder statt für Konsonantensalat wie 
VDFD, VDFF, VDF oder VFFD für das klangvolle 
Kürzel VeDRA entschieden haben. Es ist vor allem 
die engagierte Arbeit von Verbands- und Vorstands-
mitgliedern, die dafür gesorgt hat, dass heute kein 
Zweifel mehr an der Notwendigkeit einer sorgfälti-
gen Stoffentwicklung für ein gelingendes Projekt be-
steht.

Heute zählt unser Verband über 150 Mitglieder 
und hat sich dank seiner Mitgliedschaft eine feste 
Position in der Branche erarbeitet. Die Vielfalt der 
Stoffentwicklung bildet sich unter anderem darin 
ab, dass bei VeDRA neben Dramaturginnen, Lekto-
ren und Script Consultants auch Redakteurinnen, 
Creative Producer, Head of Developments und an-
dere Stoffentwicklerinnen organisiert sind. Das ist 
uns vor allem gelungen, weil wir unser Berufsbild, 

unsere Methoden und Ansätze, un-
sere Standards und nicht zuletzt 

unsere Forderungen nach fairer 
Entlohnung festgeschrieben 

und transparent in die Bran-
che getragen haben. Unser 
Selbstverständnis, unsere 
Honorarempfehlungen und 
unsere Creditrichtlinie le-
gen offen, was dramatur-
gische Arbeit bedeutet und 

was sie wert ist. Mit unseren 
Lektoratsmodulen und un-

serer Checkliste Seriendrama-
turgie machen wir unsere Arbeit 

transparent. Dass dieses Angebot 
auf unserer Internetseite unter „Ser-

vice“ liegt, unterstreicht unsere Haltung, dass 
wir unser Angebot als Empfehlung an die Branche 
verstehen. Wir verbuchen es als Erfolg, dass unsere 
Angebote gehört, gelesen und angenommen werden. 
Dort, wo das noch nicht passiert, suchen wir das 
Gespräch und werden nicht müde, den geldwerten 
Vorteil zu betonen, den eine dramaturgische Projekt-
begleitung von Anfang an oder ein professionelles 
Lektorat verspricht. Dramaturgie spart bares Geld.

Neben der Pflege persönlicher Kontakte zu Pro-
duktionsfirmen, Förderinstitutionen, Sendern und 
politischen Akteuren ist es die regelmäßige Organi-
sation zahlreicher Veranstaltungen, Branchentreffs 
und Zusammenkünfte, mit der wir immer wieder 
auf die entscheidende Bedeutung der Stoffentwick-
lung für den Erfolg von Film- und Serienprojekten 
hinweisen. Unsere prominenteste Veranstaltung, die 
eintägige Konferenz „FilmStoffEntwicklung“, hat 
sowohl in den Verband als auch in die Branche hin-
eingewirkt. Über Jahre hinweg bot sie dem Publikum 
die Möglichkeit, den Verband und seine Mitglieder 
kennenzulernen. Viele haben darüber den Weg zu 
VeDRA gefunden. Stets haben wir dort mit der Bran-
che die aktuellen Trends der Stoffentwicklung disku-
tiert. Die pandemiebedingten Einschränkungen ha-
ben im letzten Jahr dazu geführt, dass wir unseren 
„Tag der Dramaturgie“ erstmals als Online-Tagung 

Der Verband 
für Film- und 
Fernsehdrama-
turgie wird 20

Für  
einen selbst ist 

der 20. zwar ein run-
der, aber wenig bedeutsamer 

Geburtstag. Er wird meist völlig 
überstrahlt von der viel wichtigeren 

Vollendung des 18. Lebensjahres. Für 
einen Verband wie den unseren sind 

jedoch zwei Dekaden intensiven 
Verbandslebens Anlass zu Stolz 
und Freude, verbunden mit der 

Neugier auf das, was vor 
uns liegt.
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veranstaltet und damit mehr Teilnehmende erreicht 
haben als je zuvor. Hinter diese Erfahrung kommen 
wir wie viele andere nicht mehr zurück. VeDRAs Ver-
anstaltungskonzepte der Zukunft werden sich viel-
fältiger, direkter und hybrider an unser Publikum 
wenden. Dass Stoffentwicklung und dramaturgische 
Arbeit per se auf Moderation und Vermittlung setzt, 
kommt auch der Verbandsarbeit zugute. Bei aller in-
dividuellen Überzeugung und Streitlust prägt uns ein 
erfrischender Pragmatismus, der uns immer wieder 
zu produktiven Kompromissen und Lösungen führt. 

Mit dem gerade neu gewählten Vorstand setzt VeDRA 
diesen Weg der konstruktiven Veränderungen auch 
in der Zukunft fort. Dazu gehört die Frage, wie wir 
wahrgenommen werden wollen. Für unsere Kommu-
nikation ist unser Kürzel und unsere Verbandsfar-

be Orange in den letzten zwanzig Jahren zur Marke 
geworden. Diese zu pflegen und bei den Kommu-
nikationswegen auf der Höhe der Zeit zu bleiben, 
wird eine unserer Herausforderungen sein. Einen be-
deutenden Platz in unserer Kommunikation nimmt 
unser Verbandsmagazin Wendepunkt ein. Unter der 
Redaktion hochengagierter VeDRA-Mitglieder veröf-
fentlichten wir in den letzten Jahren in über dreißig 
Ausgaben fast 150 Artikel. Der Wendepunkt erreicht 
nahezu 2.000 Abonnentinnen und Abonnenten. Un-
ser Verbandsmagazin wirkt damit nicht nur identi-
tätsstiftend nach innen, sondern trägt auch wichtige 
Beobachtungen und Debatten in die Branche. Für 
einen Verband wie den unseren ist ein Magazin mit 
dieser Reichweite unverzichtbar. Nebenher gewin-
nen auch unsere Social-Media-Kanäle immer mehr 

Werde Stipendiat*in der Akademie für 

Kindermedien 2022/2023 und entwickle 

neue Kinder- und Jugendmedien-
Stoffe im Dialog mit erfahrenen Men-

tor*innen, anderen Autor*innen und 

natürlich der Zielgruppe – den Kindern 

und Jugendlichen. In einem geschützten 

Arbeitsumfeld kannst du dein Verständnis 

für die Zielgruppe erweitern, plattform-

übergreifende Konzepte in den Gruppen 

BUCH, FILM, STORY WORLD und 

SERIE entwerfen und dich kreativ  

weiter entwickeln.

Bis 19. August 2022 bewerben

akademie- kindermedien.de
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an Resonanz, insbesondere bei jüngeren Kolleginnen 
und Kollegen. Nach zwanzig Jahren spüren wir die-
sen Generationenwechsel auch im Verband. Damit 
auch jüngere Mitglieder von dem bisher Erreichten 
profitieren, arbeitet unser Verband seit Neuestem an 
einem internen Mentoring-Konzept. Wie inspirie-
rend und fruchtbar der interne Austausch, das Von-
einanderlernen sind, zeigt nicht zuletzt auch unser 
Mitgliedertreffen OpenVEDRA. Das offene ad hoc-
Format ist für uns zu einem wichtigen und beleben-
den Austausch über die Branche und unsere Arbeit 
geworden. Viele unserer Ideen sind auf OpenVeDRA 
entwickelt worden.

Auch die (nicht mehr ganz) neuen Bewegtbild-
Formate und Verbreitungswege begleiten wir von 
Anfang an mit unserem Fachwissen. Hier der Ent-
wicklung nicht hinterherzulaufen, sondern eigene 
Impulse zu setzen, bleibt deshalb für uns eine wich-
tige Aufgabe. Der Writers’ Room ist aus der Branche 
nicht mehr wegzudenken. Aber auch jenseits der Se-
rie war Film immer Teamarbeit und die dramaturgi-
sche Expertise in der Moderation und Begleitung von 
Entwicklungsprozessen ein Faktor des Erfolgs. Dra-
maturgisches Knowhow konzentriert sich eben nicht 
allein auf den Stoff, sondern auch auf die Lösung 
von Konflikten und die Vermeidung konfrontativer 
Arbeitssituationen. Darin sind wir aktuell geforderter 
denn je.

Enorm wichtig und immer noch unterschätzt ist 
das Lektorat. Wo viel entwickelt wird, muss viel ge-
lesen werden. Lektorinnen und Lektoren erfüllen hier 
eine extrem wichtige Aufgabe. Wer Stoffentwick-
lung ernstnimmt, weiß, welche Expertise vonnöten 
ist, wenn Drehbücher, Treatments oder Konzepte zu 
einer aussagefähigen Einschätzung verdichtet wer-
den müssen. Im Wettbewerb um die besten Autorin-
nen und Autoren zählt, dass ihre Bücher auch von 
den besten Lektorinnen und Lektoren gelesen wer-
den. Bei VeDRA sind dieses Wissen und diese Erfah-
rung versammelt. VeDRA will hier noch stärker für 
Transparenz und für qualitative Standards werben 
und wird dafür eine fachgerechte Bezahlung fordern. 
Unser Dramaturgenguide listet auf, wer in der Bran-
che Stoffe lektoriert, unsere Lektoratsmodule und die 

entsprechenden Empfehlungen zur dramaturgischen 
Einschätzung erklären, wie sie das tun. Nur so lässt 
sich die angemahnte und überfällige Evaluationskul-
tur entwickeln, nach der die Branche so laut ruft.

Bei einem Geburtstag darf man sich selbst feiern. Mit 
dem Blick auf das Erreichte gilt unser Dank all den 
zahlreichen Mitgliedern, die sich über die Jahre für 
die gemeinsame Sache engagiert haben. Vor allem 
gilt der Dank auch den derzeitigen und ehemaligen 
Vorständen, die sich ein Herz gefasst und Verantwor-
tung im Ehrenamt übernommen haben. VeDRA ist 
und bleibt der wichtige Ansprechpartner in Sachen 
Stoffentwicklung.

Dr. Enrico Wolf  wurde im Febru-
ar dieses Jahres zum Vorstands-
vorsitzenden unseres Verbands 
gewählt. Er arbeitet seit 2002 
als Filmdramaturg, Creative Pro-
ducer und Stoffentwickler. Zuvor 
war er bei der Mitteldeutschen 
Medienförderung in Leipzig tätig. 

Er studierte Kommunikations- und Medienwissen-
schaft, Kulturwissenschaften und Niederlandistik an 
der Universität Leipzig und nahm Lehraufträge in 
Filmtheorie und Filmgeschichte an den Universitäten 
Leipzig, Bielefeld und Mainz wahr.

»Dramaturgisches Knowhow konzentriert sich eben nicht allein 
auf den Stoff, sondern auch auf die Lösung von Konflikten und 
die Vermeidung konfrontativer Arbeitssituationen. Darin sind 
wir aktuell geforderter denn je.« 
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Bitte bleiben Sie dran!  |  Rüdiger Hillmer (VeDRA)

Unordentliche Erinnerungen an die Gründung eines ordentlichen Verbands

I
ch soll hier ja weder Faktenhuberei noch 
fundierte Geschichtsschreibung betrei-
ben. Aber Namengetropfe ist aus gegebe-
nem Anlass wohl nicht verboten: Elke 

Brand, Inka Fromme, Rüdiger Hillmer, Nicole Keller-
hals, Oliver Thau. Das sind die aufrechten Fünf der 
ersten Stunde, die noch immer unter uns weilen. 
Also hier bei uns, bei VeDRA, im Dramaturgiever-
band. Als offizielles Gründungsdatum des „Verbands 
deutscher Film- und Fernsehdramaturgen“ (alle da-
mals also offenbar irgendwie deutsch, alle offenbar 
irgendwo männlich) gilt der 2. Juli 2002 in Mün-
chen. 

Ich kann nicht sagen, wer damals „vor Ort“ dabei 
war. Ich selbst war es jedenfalls nicht. Es muss ein 
sehr kleines, dafür natürlich illustres Häuflein gewe-
sen sein, das sich da am Rande des bajuwarischen 
Filmfests zusammengefunden hatte, um Geschichte 
schreiben zu wollen. Denn nichts Geringeres war ge-
plant. Man müsste sie mal fragen ...

Das für diesen Gründungszeitpunkt angelegte Ver-
zeichnis führt jedenfalls 26 Mitglieder auf (16 Da-
men und 10 Herren; ein paar Gender-Fakten können 
nie schaden). Am Ende des ersten Jahres waren im-
merhin bereits 35 Mitglieder zu verzeichnen ... und 

noch keine Austritte. Die ersten vier traten dann al-
lerdings schon 2003 wieder aus. Es ist immer wieder 
ein Wunder, wenn – und vor allem wie – ein Verband 
am Anfang wächst. Ein Grundsatz scheint mir aber 
in jedem Fall wichtig: Dranbleiben! 

Und das gilt auch schon für die Zeit vor der Gründung 
von dem, was später mal „VeDRA“ abgekürzt werden 
sollte. Denn natürlich beginnt die VeDRA-Geschich-
te nicht am 2. Juli 2002, sondern in grauer Vorzeit. 
Die Keimzelle dürfen wir wohl bei Jürgen Seidler 
und Dagmar Benke suchen, die in Berlin mit ihrem 
„Script House“ angetreten waren, die dramaturgische 
Beratung der Stoffentwicklung von Projekten für 
Film und Fernsehen auch kommerziell innovativ neu 
aufzustellen. Darin lag womöglich zugleich Segen 
und Fluch. Einerseits durften die Berliner von ihrer 
regionalen Förderung um deren „Intendanten“ Klaus 
Keil durchaus Unterstützung erwarten. Andererseits 
war während der vorbereitenden Treffen der deut-
liche Argwohn all der geübten Einzelkämpferinnen 
und -kämpfer einer Firma gegenüber spürbar, die als 
Hai im Sprottenbecken wahrgenommen wurde. 

Ein weiterer, wieder segensreicher Aspekt lag aller-
dings in der Persönlichkeit von Dagmar Benke. Ohne 

Verbandstagung am 12.2.2007:   
Eva-Maria Fahmüller, René Odenthal, 
Rüdiger Hillmer, Roland Zag (v. li.)
Bild: Privat
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ihre Energie wäre es meiner Erin-
nerung nach nie zur Gründung des 
Verbands gekommen. Dagmar war 
sich ihres Status sehr bewusst und 
moderierte souverän und kenntnis-
reich eine ganze Anzahl von Vor-
bereitungstreffen, in denen heftig 
und nicht überraschend über viel 
zu viele Details gestritten wurde. 
Eine bedeutsame Funktion nahm 
in dieser Phase auch Petra Ziech ein, die viel zu der 
Ausgestaltung der Satzung beigetragen hat und dem 
ersten Vorstand angehörte. 

Ideologien spielten eine große Rolle. Weit verbrei-
tet war in der Branche die Befürchtung, dass mit der 
Orientierung an den damals noch als neu empfun-
denen „Theorien“ aus den USA, einer „Amerikani-
sierung“ der Dramaturgie Tür und Tor geöffnet und 
damit der frei flottierenden Kreativität der Garaus 
gemacht werden würde. Wie sollte sich der neue 
Verband demgegenüber positionieren? Sollte er sich 
überhaupt methodisch positionieren? Oder sollte er 
neutral und offen auch anderen – alten und neuen – 
Ansätzen gegenüber sein? Der eine oder die andere 
mag die damit verbundenen heftigen Grabenkämpfe 
noch in unguter Erinnerung haben. Hier ist glückli-
cherweise unterdessen mehr Gelassenheit eingekehrt.

Das übergeordnete Stichwort, das uns seither aber 
immer noch begleitet, ist die „Professionalisierung“ 
der Filmdramaturgie auf breiter Basis. Der Anspruch 
war im Kern, dass sich die Menschen, die Stoffent-
wicklung betreiben, in Bezug auf dramaturgische 
Modelle fortbilden sollten, um über ein bedarfsge-
rechtes Handwerkszeug zu verfügen. Zugleich wur-
de die Stoffentwicklung selbst als besonderer, auch 
kommunikativ zu verstehender Prozess verstanden, 
auf den Dramaturginnen und Dramaturgen ebenfalls 
vorbereitet sein sollten.

Das alles sollte VeDRA also repräsentieren. Aber 
natürlich ging es bei diesen Fragen auch im Verband 
immer zugleich um so etwas wie die Deutungshoheit 
darüber, was zeitgemäße Dramaturgie nun eigentlich 
ausmacht und wie dieser Prozess der Stoffentwick-

lung genau durchzuführen sei. Eini-
ge sahen sich selbst dabei ganz vorn 
und verbanden mit der Gründung 
einer Interessenvertretung womög-
lich auch die Vorstellung, ihr Bild 
davon mehr oder weniger als „state 
of the art“ zu erklären.

Unter das Stichwort „Professiona-
lisierung“ fällt dabei noch eine wei-
tere, sehr wichtige Frage: Wer soll-

te überhaupt Mitglied werden dürfen? Es gab eine 
recht diskussionsstark auftretende Gruppe, die sehr 
strenge Maßstäbe anlegen wollte. Ein potenzielles 
Mitglied sollte nachweisen, dass sie oder er bereits 
eine Anzahl von Projekten dramaturgisch betreut 
hatte. In diesem Sinne galten Menschen, die „nur 
lektorieren“ quasi als nicht satisfaktionsfähig. Auch 
um die Aufnahme von „Producern“ wurde heftig ge-
stritten, um das Berufsbild des „Dramaturgen“ nicht 
zu „verwässern“. Der Verband sollte also als strenger 
„Schwellenhüter“ auftreten. Vermutlich wäre bei so 
enger Auslegung ein kleiner, illustrer Personenkreis 
unter sich geblieben. Ich bezweifle heute, dass das 
eine erfolgreiche Strategie für einen Berufsverband 
hätte sein können. Damals habe ich fast ausschließ-
lich lektoriert. Deshalb bin ich auch aus eigenem 
Interesse froh, dass die gestrengsten der Schwellen-
hüterinnen oder Schwellenhüter sich nicht durchset-
zen konnten. Der lebhaften Diskussion ist schließlich 
auch die Möglichkeit zu verdanken, als „Juniormit-
glied“ in den Verband eintreten zu können.

Über den Namen des Verbands wurde natürlich auch 
gestritten. Nicht etwa über „deutsche“ und (männ-
liche) „Dramaturgen“. Das war nicht der Zeitgeist. 
Aber bereits gegen den Begriff „Dramaturg“ wurde 
eine unüberschaubare Anzahl anderer Begrifflichkei-
ten wie „Script Consultant“ ins Feld geführt. Um-
stritten war auch die Abkürzung „VeDRA“, die man-
che Altphilologinnen, Altphilologen sowie andere 
Kulturbeflissene in den Versammlungen an „Phädra“ 
erinnerten. Man war sich uneins, ob uns das Angst 
machen sollte. Immerhin tötet sich die vermeintliche 
Namenspatronin am Ende selbst. Bisher ist es mit 

In Memoriam Dagmar Benke
Bild: VeDRA

»Umstritten war auch die Abkürzung „VeDRA“, die manche 
Altphilologinnen, Altphilologen sowie andere Kulturbeflissene 
in den Versammlungen an „Phädra“ erinnerten. Man war sich 
uneins, ob uns das Angst machen sollte.« 
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unserem Verband ja glücklicherweise nicht so weit 
gekommen. Aber es gab durchaus kritische Momen-
te. Und das war tatsächlich ernst und tragisch. Dag-
mar Benke hatte den Verband seit seiner Gründung 
umsichtig geführt. Sie hatte durch ihr persönliches 
Gewicht in der Branche und ihre gute Vernetzung 
versucht, den Verband durch mehr Mitglieder auf-
zubauen und die oben beschriebene Professionali-
sierung mit den bescheidenen Mitteln eines kleinen 
Verbands voranzutreiben. Zugleich war es ihr aber 
von Anfang an wichtig, politisch wirksam zu wer-
den. 

Als Dagmar Benke 2007 plötzlich verstarb, bedeu-
tete dies für den Verband einen schwierigen Wen-
depunkt. Als ihr direkter Nachfolger spürte ich, wie 
sehr der Verband sowohl nach innen als auch in sei-
ner Außenwirkung von Dagmars Persönlichkeit ge-
prägt war. Trotz aller Bemühungen war es uns bis 
dahin dennoch nicht gelungen, einen nennenswer-
ten Zuwachs an Mitgliedern zu erreichen.

Sollte der Verband diesen gefühlten „Tiefpunkt“ 
erfolgreich überwinden können, musste in gewisser 
Weise ein Neuanfang gelingen. Und es erwies sich, 
dass der neu zusammengesetzte Vorstand dafür die 
besten Voraussetzungen mitbrachte. Ihm gehörten 
ab Februar 2007 drei neue Mitglieder an, die den 
Verband in den kommenden 15 Jahren entscheidend 
als (stellvertretende) Vorstandsvorsitzende mitprä-
gen würden: Eva-Maria Fahmüller, Kyra Scheurer 
und Roland Zag. Zusammen mit René Odenthal, Vera 
Richter und Norbert Maass im Vorstand entwickelte 
sich eine erfolgreiche Mischung aus Kontinuität und 
Wandel in der Vorstandsarbeit.

Besonders wichtig erscheint mir dabei, dass wir 
zusammen mit vielen aktiven Mitgliedern des Ver-
bands „FilmStoffEntwicklung“ auf die Beine stel-
len konnten. Nach einem sympathisch holprigen 

Start 2009 haben wir mit dieser zunächst jährlichen 
Veranstaltung weit in die Branche hinein Wirkung 
entfaltet, die Professionalität unserer Berufsgruppe 
gezeigt und sind damit für neue Mitglieder attrak-
tiv geworden. Auch hier sind wir gemeinsam dran-
geblieben und haben damit den Boden bereitet, als 
Berufsgruppe in der Branche ein besseres Standing 
zu erlangen und schließlich auch in den „politischen 
Raum“ wirken zu können.

Es ist vielleicht nicht zu hoch gegriffen zu behaup-
ten, dass mit dem Ausscheiden von Eva Fahmüller 
und Kyra Scheurer aus dem Vorstand zu Beginn des 
Jahres diese Ära, die noch eng mit den Anfängen 
von VeDRA verbunden war, einen Abschluss gefun-
den hat. Und wieder eröffnen sich kontinuierlich 
neue und spannende Perspektiven für unseren Ver-
band: Bitte bleiben Sie dran!

Dr. Rüdiger Hillmer  studierte Fran-
zösisch und Theaterwissenschaften 
in Berlin und Paris. Er arbeitet seit 
1995 als unabhängiger Dramaturg 
und Lektor und war zwischen 2007 
und 2014 VeDRA-Vorsitzender. 
Sein Arbeitsschwerpunkt sind Kin-
dermedien, in der Akademie für 

Kindermedien war er zwischen 2011 und 2018 Men-
tor der Gruppe Film.

FilmStoffEntwicklung 2009: 
Eröffnungsrede von
Dr. Rüdiger Hillmer
Bild: VeDRA
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And the Oscar goes to ...  |  Roland Zag (VeDRA)

I
nsgesamt wurde der Oscar-Preisverlei-
hung des Jahres 2022 wenig Inspiration 
attestiert. Zwei Aspekte allerdings schie-
nen bemerkenswert: Zum einen die in-

zwischen schon legendäre und viel diskutierte Ohr-
feige, über die hier nichts mehr gesagt werden muss, 
und zum anderen die Tatsache, dass dem haushohen 
Favoriten auf den besten Film THE POWER OF THE 
DOG in letzter Sekunde der scheinbar viel unspekta-
kulärere CODA den Rang abgelaufen hat. 

Was also genau mag pas-
siert sein, dass die Auswahl-
berechtigten ihre Stimme  
letztendlich nicht dem düs-
teren Meisterwerk von Jane 
Campion gaben, sondern 
dem viel zugänglicheren, 
rührenderen, aber auch 

konventionelleren CODA? Man ist zunächst geneigt, 
dies auf den Krieg in der Ukraine zurückzuführen. 
Ja, der Film von Jane Campion ist eine latent brutale 
Rachegeschichte ohne Happy End; der Film von Sian 
Heder hingegen sendet Signale des Friedens und Op-
timismus aus. Gut möglich, dass hier ein politisch-
moralisches Statement abgegeben werden sollte 
– abgesehen von der Tatsache, dass Jane Campion 

wohl auch für bestimmte Äußerungen im Vorfeld ab-
gestraft werden sollte. Gleichwohl zeichnet sich hier 
noch eine viel tiefere und spannendere Dynamik ab. 

Denn die diesjährige Oscar-Preisverleihung war 
nach Jahren der Pandemie die erste, die den Status 
Quo Ante herzustellen versuchte: Es sollte alles wie-
der sein, wie es war. Doch die Coronakrise hat eine 
schon viel länger schwelende Verunsicherung der 
gesamten Branche an die Oberfläche gespült. Trotz 
aller zur Schau gestellten Eintracht ist die Filmbran-
che mittlerweile gespalten: auf der einen Seite die, 
die am klassischen Kino mit seiner kollektiven, ana-
logen Rezeption vor der Leinwand festhalten, und 
auf der anderen jene, welche diese digital vor den 
heimischen Bildschirm verlagern wollen. 

Es sieht nun so aus, als sei die Wahl des Oscarge-
winners ein unmittelbarer Reflex darauf. Denn CODA 
ist zwar ein Film, der anfangs noch die quälende 
Isolation, in der die Welt jetzt über zwei Jahre on-
line vor den Bildschirmen verharren musste, indirekt 
zum Thema hat – die junge Ruby wird als Tochter 
gehörloser Eltern gleichsam komplett abgeschottet. 
Aber der Film ist zugleich auch ein Werk, das die 
Überwindung dieser Isolation durch die Mittel der 
Kunst feiert; und mit einer solchen frohen Botschaft 
kann Jane Campions Film nicht aufwarten. 

Im Mittelpunkt von 
CODA steht eine junge 
Frau, die durch die Kraft 
ihrer Stimme den An-
schluss zur Welt findet. 
In der breit geschilderten 
Schlüsselszene präsentiert 
sie ihre Kunst vor großem 
Auditorium und gibt alles. 
Doch ihre Eltern hören sie 
nicht. Dass Musik ande-
re Menschen seelisch zu 
bewegen in der Lage ist, 
ist ihnen fast unbekannt. 
Ab einem bestimmten 
Moment allerdings fährt 
der Soundtrack des Films 
komplett zurück und es 

Zwei Aufreger 
und ihre mögli-
che Deutung

Bild: AppleCODA



N°53  |  Juni 2022

POINT OF VIEW | 10

wird ganz still. Das Publikum nimmt nun nur noch 
die Perspektive der Gehörlosen ein und beobachtet 
so, wie sich in der Mimik der Menschen im Publikum 
Rührung, Bewegtheit, Emotion spiegelt. Den Eltern 
dämmert, dass Kunst ihrer Tochter dazu da ist, vie-
le Menschen leibhaftig und unmittelbar vor Ort zu 
berühren. 

Diese Visualisierung einer Idee von künstlerischer 
Kommunikation findet wenig später im Film noch 
ihre Steigerung, als Rubys Vater die Tochter bittet, 
das Lied noch einmal für ihn ganz allein zu singen. 
Nun fasst er die Tochter ganz direkt an, um so der 
Schwingungen ihrer Kehle (oder gar ihres Herzens?) 
direkt teilhaftig zu werden. Direkter lässt sich nicht 
mehr zeigen, was Kunst sein kann.

Und genau davon hat eigentlich auch das Kino im-
mer gelebt: Es ging darum, sich gemeinsam vor der 
Leinwand fesseln und berühren zu lassen. Es sieht 
nun so aus, als sei den Mitgliedern der Academy 
langsam zu Bewusstsein gekommen, dass diese Qua-
lität in Gefahr geraten, ja eigentlich schon verloren 
gegangen sein könnte. Die Unmittelbarkeit, die CODA 
beschwört, droht zu verschwinden, wenn Menschen 
nur noch allein vor Bildschirmen sitzen. Doch ge-
nau das ist eigentlich schon längst geschehen. Denn 
CODA ist genau wie THE POWER OF THE DOG für 
eine Streaming-Plattform entstanden. Die überwie-
gende Mehrzahl der Menschen wird den Film nie im 
Kino sehen. Entsprechend gibt es dann auch kein 
Auditorium mehr, um jene Gefühle direkt zu teilen. 
Die beschworene Unmittelbarkeit bleibt imaginär. 

Insofern ist CODA und vor allem seine Auszeich-
nung durch die Academy durch und durch von 
Nostalgie durchdrungen. Nicht der von isolationis-
tischem Pessimismus durchdrungene THE POWER 
OF THE DOG sollte gekürt werden, sondern das Be-
kenntnis zu einer Gegenwärtigkeit, die es eigentlich 
schon gar nicht mehr so richtig gibt. 

Das deutet auf einen tiefen Bedeutungsverlust hin. 
Die Funktion der Oscar-Verleihung bestand ja darin, 
die hellsten Sterne am Horizont filmischen Erzählens 
zum Strahlen zu bringen – Filme so sehr wie Darstel-
lerinnen und Darsteller. Doch dieses Universum ist 
dabei zu zerfallen. Kinos und Streamingdienste ste-
hen einander ebenso fremd gegenüber wie Einzelfil-
me und Serien. Es scheint unmöglich und überflüs-
sig, hier noch ‚die‘ besten Leistungen auszuzeichnen, 
weil sich die hervorragenden Leistungen zunehmend 
in parallelen Universen abspielen. 

Das System ‚Oscar‘ aber beruhte auf vollen Kino-
sälen, langen Schlangen vor der Kasse, der Präsenz 
von Öffentlichkeit. Wenn all dies verschwindet, wird 
auch die Attraktivität der Auszeichnung und ihrer 
Stars hinfällig. Sie mutieren dann zu austauschbaren 
Dienstleistern für Produkte, von denen nur die Auf-
traggeber wirklich wissen, wie erfolgreich sie sind. 

Das Kino als stolze Königsdisziplin öffentlicher 
Kunstrezeption steht also mehr denn je zur Dispo-
sition. Es ist wohl an der Zeit, sich das bewusst zu 
machen – und es sieht so aus, als hätten die Mitglie-
der der amerikanischen Academy mit dieser Aufar-
beitung soeben begonnen.  

Bild: NetflixTHE POWER OF THE DOG

Roland Zag entwickelte die dra-
maturgische Theorie THE HUMAN 
FACTOR und arbeitete sie wissen-
schaftlich aus. Seit den 80er-Jah-
ren ist er in der Filmbranche tätig, 
seit 2001 als Lektor, Dramaturg 
und Story-Doctor. Weiteres unter 
www.the-human-factor.de.
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I
n TRU DOKU (funk) erzählen wir die 
Schicksalsgeschichten von jungen Men-
schen, ausschließlich mit ihren eigenen 
O-Tönen. Oft werde ich gefragt, wo man 

diese Filme anschauen kann. „Auf YouTube“, ant-
worte ich dann und ernte manchmal kritische Blicke. 
Was für Gen Z zur Normalität gehört, fühlt sich für 
Menschen, die mit klassischen Medien groß gewor-
den sind, immer noch komisch an: Seriöse, journalis-

tische Inhalte auf  YouTube? 
Das können sich Viele immer 
noch nicht vorstellen.

Auch ich bin kein Digital Na-
tive, habe über ein Jahrzehnt 
klassisches Development für 
lineares TV gemacht und Do-
kumentationen für definierte 
Sendeplätze produziert. Noch 
Ende der 2000er schmunzelten 

wir über die Plattform, niemals hätten wir dort Do-
kumentationen oder Reportagen verortet. Auf You-
Tube galt: „Broadcast Yourself“ — gefühlt also kein 
Qualitätsversprechen. Sehr wohl jedoch ein Ort, wo 
sich die „Jüngeren“ ihre eigenen Inhalte schafften. 
Die „Älteren“ blieben in großen Teilen vor der Matt-
scheibe zurück, wo vergleichsweise wenig Impulse 
für neues Storytelling und spannende Formatent-
wicklung stattfanden. Als ich dann feststellte, dass 
auch ich keine Fernbedienung mehr besaß, als funk 
mit seinem Content-Netzwerk von ARD und ZDF an 
den Start ging und viele spannende, vorwärtsge-
richtete Erzählungen auf Social Media stattfanden, 
merkte auch ich: YouTube kann mehr sein als eine 
Plattform für Prank- oder Beauty-Videos.

Inzwischen haben journalistische Inhalte und sogar 
professionell produzierte Fiction ihren festen Platz 
auf der Plattform. Denn viele Sendeanstalten, auch 
die Öffentlich-Rechtlichen, ringen hier um Visibilität 
bei einem deutlich jüngeren Publikum. Dafür nehmen 
sie Kosten und Mühen in Kauf und müssen sich, um 

erfolgreich zu sein, letztlich auch mit der Logik ei-
nes selbstlernenden Algorithmus des amerikanischen 
Mammut-Unternehmens auseinandersetzen. Und 
anders als beim linearen TV, wo Menschen schon aus 
Gewohnheit zu bestimmten Uhrzeiten ihre Lieblings-
programme einschalten, geht es bei YouTube darum, 
in einem riesigen Ozean von Videos gefunden zu 
werden. Gesteuert wird das durch den Algorithmus, 
der wie eine große Blackbox scheint. Schaut man 
aber in das Analyse-Tool „YouTube Studio“, das eine 
sehr präzise und immer aktuelle Auswertung eines 
YouTube-Channels liefert, findet man sehr konkrete 
Hinweise darauf, warum ein Video gut oder schlecht 
funktioniert. YouTube teilt uns also ziemlich genau 
mit, was ein Video leisten muss, damit es eine Zu-
schauerschaft findet. Und es zeigt Stellschrauben 
auf, die wir für eine bessere Performance bedienen 
können. Hat ein Video keine funktionierende Dra-
maturgie, die die Zuschauenden bei der Stange hält, 
sinkt die Wahrscheinlichkeit, auf YouTube überhaupt 
sichtbar zu werden. Dramaturgie ist also auch auf 
YouTube aktueller denn je und notwendig für erfolg-
reiche Videos. Wie sie klug eingebaut werden kann, 
will ich hier in einem Listicle teilen.

1. Anklicken: Das braucht ein
 erfolgreiches Thumbnail
Dramaturgie auf YouTube beginnt bereits vor der 
ersten Sekunde eines Films, denn die Eingangstür in 
jedes Video ist das Thumbnail, auf das ich klicken 
MUSS, um das Video anzuschauen, das sich dahin-
ter verbirgt. Wir können über Thumbnails genauso 
nachdenken, wie wir es über Magazin-Cover oder 
andere Titelseiten tun — denn genauso aussagekräf-
tig sind sie: Erzeugen sie keine Neugier, lassen wir 
sie in der Auslage liegen. 

Wann also klicken wir auf Thumbnails? Vor allem 
dann, wenn wir nicht anders können. Zum Beispiel 
wenn das Versprechen so präzise, die Angst etwas zu 
verpassen so groß oder der Wunsch nach Klärung, 
Bekräftigung oder Konflikt so immanent ist, dass sich 

Dramaturgie auf YouTube  |  Catherine Harwardt

In fünf 
Schritten zum 
erfolgreichen 
Content
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der Klick fast automatisch einstellt. Mit der Gestal-
tung eines Thumbnails beginnt also der dramaturgi-
sche Auftrag: Wie kann ich eine Geschichte in einem 
Bild und einer Headline erzählen, Spannung schaf-
fen und einen intrinsischen Klickimpuls erzeugen? 
Indem ich klar mache, worum es geht. Kryptische 
Beschreibungen sind hier fehl am Platz. Stattdessen 
kann man zum Beispiel einen zeitlichen Verlauf (da-
mals/heute, vorher/nachher) als Klickimpuls setzen 
oder aber eine offene Frage stellen, deren Antwort 
Klärung verspricht. Emotionen — sowohl in Wort 
und Bild — sind genau richtig auf einem Thumb-
nail. Denn auch hier gilt: Liebe, Hoffnung, Angst 
oder Trauer berühren uns. Bei YouTube kommt das 
Thumbnail zudem im Doppelpack mit dem YouTube-
Titel, der weitere Informationen über das Video gibt. 
Diese Beschreibung ist Suchwort-relevant und spült 
das Video bei einer Suche in die Ergebnisse. 

Man kann sich nicht oft genug vor Augen führen, 
dass ein Film, der nicht geklickt wird, auch nicht ge-
sehen wird. Aus diesem Grund denken wir bei der 
Konzeption eines Films immer auch das Thumbnail 
mit und produzieren nur für diesen Zweck gesonder-
te Bilder beim Dreh. 

Denjenigen, die jetzt neugierig geworden sind, 
empfehle ich das Whitepaper „The Art of The Click - 
nie mehr langweilige YouTube-Titel“. 

2. Einsteigen: So entfaltet  
ein Video seinen Sog
Wer fernschaut, zappt. Das heißt, nicht jede Sendung 
verfolgen wir von der ersten bis zur letzten Minute, 
oft steigen wir mittendrin ein. Deshalb helfen soge-
nannte Recaps oder ausführliche Erklärungen, „Rein-
zapper“ einzufangen und im Programm zu halten.

Bei YouTube brauchen wir diese Methode nicht. 
Hier beginnen die Videos immer am Anfang, und 
genau dort findet auch der Kampf um die Aufmerk-
samkeit der Zuschauenden statt. Langatmige Ein-
stiege, komplexe Hinführungen zum Thema können 
wir uns hier nicht leisten. Wir dürfen schneller zum 
Punkt kommen, immerhin wissen wir, worum es in 
diesem Video gehen wird, weil uns das Thumbnail 
bereits ins Video gezogen hat.

Egal ob ein kurzer Pre Title, ein Zusammenschnitt 
aus den besten Szenen des Films ganz zu Beginn, 
ein reportagiger Cold Opener, oder eine On-Point-
Moderation — damit Menschen bleiben, braucht es 
das klare Versprechen einer spannenden Geschich-
te. Je weniger Zuschauende wir am Anfang eines  
Videos verlieren, umso relevanter scheint der Inhalt 
zu sein. Und wird deshalb im besten Falle weiteren 
Userinnen und Usern automatisch auf der deren 
Startseiten oder in den Empfehlungen am rechten 
Bildrand angeboten. 

Quelle: YouTube,  
Tru Doku (funk)

https://static1.squarespace.com/static/5e74870665b4a646143d078a/t/622e3be633b9842ddb0cbc7b/1647197200068/5Mechanismen_YouTube_Whitepaper_DRIVEbeta.pdf
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3. Dranbleiben: Wie trägt eine 
Geschichte über (kostbare) Zeit?
Um nach dem Einstieg keine Zuschauenden zu ver-
lieren, müssen wir immer wieder Impulse schaffen, 
Neugier auslösen und mit mehreren Spannungsbö-
gen oder Cliffhangern die Aufmerksamkeit halten. 
Das ist auch beim klassischen Fernsehen nicht an-
ders — bei YouTube jedoch liegt der Klick ins nächs-
te Video näher. Wollen wir Zuschauende über große 
Teile des Videos binden, können sauber ausgearbei-
tete Handlungsstränge eine Lösung sein. Zum Bei-
spiel die Chronologie einer spannenden Geschichte, 
packend erzählt. Hier können ganz einfache Kniffe 
angewandt werden, wie die Ich-Erzählung oder die 
wörtliche Rede, wenn es um das anekdotische Erzäh-
len geht. „This … happened, then this … happened 
and then you won’t believe it, this… happened“-Ge-
schichten hören sich zunächst banal an, aber tat-
sächlich ist es schwer, ihnen zu entkommen, wenn 
wir erst einmal eingestiegen sind. Diese Erzählform 
ist vor allem für Dokus eine echte Chance auf You-
Tube. Vor allem, wenn ein Großteil der Geschichte 
in der Vergangenheit liegt und nicht mehr reporta-
gig abgedeckt werden kann. Andere Erzählcontainer 
bringen eine eingebaute Dramaturgie mit: die Chal-
lenge etwa, die vorn beginnt und erst hinten auf-
gelöst wird. Das Listicle, das nacheinander Punkte 
aufführt, die aufeinander aufbauen.

YouTube analysiert die prozentuale Verweildauer 
auf einem Video. Je länger wir dranbleiben, desto 
größer die Wahrscheinlichkeit, dass das Video auch 
weiteren Userinnen und Usern angeboten wird. Denn 

was YouTube — genauso wie Social Media Plattfor-
men will: Unsere ungeteilte Aufmerksamkeit. Führt 
ein Video also dazu, dass wir mehr Zeit auf der 
Plattform verbringen, vielleicht sogar noch weitere 
Videos schauen, können wir davon ausgehen, dass 
genau dieses Video eben auch weiteren Menschen 
vorgeschlagen wird, die sich auf YouTube bewegen. 
Vergegenwärtigen wir uns diesen Mechanismus ganz 
konkret, heißt das im Umkehrschluss auch, dass wir 
uns Ausstiegsmomente nicht leisten können, denn 
niemand kommt zurück in ein Video, das er früh ver-
lassen hat — anders als im linearen TV, wo viel mehr 
hin- und zurückgeschaltet wird, wenn zum Beispiel 
Werbepausen übersprungen werden. Ein erfolgrei-
ches YouTube Video muss also auf der Langstrecke 
funktionieren. Dramaturgische Kniffe, die weit nach 
hinten treiben, sind dafür notwendig.

4. Mitreden: warum YouTube nicht nur Abspiel-, 
sondern auch Diskussionsforum ist
Anders als in den Mediatheken oder im linearen 
Fernsehen, bietet YouTube die konkrete Möglichkeit 
des Austauschs miteinander in der dafür vorgesehe-
nen Kommentarspalte unter dem Video. Hier bilden 
sich ganze Communities, die sich über das Gesehe-
ne austauschen, Zuspruch oder Streit suchen, eige-
ne Erfahrungen teilen — oder nur die Musikauswahl 
eines Videos besprechen. Die Anzahl der Kommen-
tare können auch als Hinweis auf Relevanz gelesen 
werden. YouTube zählt die Kommentare unter einem 
Video und bietet Tools an, um die Diskussion zusätz-
lich zu befeuern. Den ersten Kommentar kann man 

Austausch, Zuspruch oder 
Streit: Kommentare zu den 
Videos sind eine Kernfunk-
tion für das Community-
Building. 
Quelle: YouTube, Tru Doku 
(funk)
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nach Veröffentlichung eines Videos selber setzen. 
Nimmt die Diskussion dann Fahrt auf, wird das die 
Distribution eines Videos an weitere Userinnen und 
User beeinflussen. Wie also regt man zum Kommen-
tieren an? Zum Beispiel mit einer niedrigschwelligen 
Frage: „Wie oft steigst du im Jahr ins Flugzeug?“ 
ist einfacher zu beantworten als hoch philosophische 
Fragestellungen.

5. Wiederkommen: Weshalb das Einzelstück hier 
mehr zählt als die Serie
Wer viel auf Streaming-Plattformen wie Netflix unter- 
wegs ist, kennt es: Oft werden uns auf dem Startbild-
schirm ganze Serien angeboten. Auch in den Me-
diatheken von ARD oder ZDF, die auf ihrem Start-
bildschirm eine neue Krimi-Serie bewerben, wird 
eine Erzählung in mehreren Folgen vorgestellt. Wir 
klicken dann erst in die Übersicht der Folgen und 
dann mit einem zweiten Klick in die Einzelfolge. Auf 
YouTube hingegen werden uns ausschließlich Ein-
zelvideos vorgeschlagen. Es sei denn, wir gehen in 
eine Playlist, wo wir serielle Inhalte nacheinander 
sehen können. Ansonsten  müssen wir davon ausge-
hen, dass wir serielle Inhalte nicht automatisch Fol-
ge für Folge angezeigt bekommen. Das heißt, dass 
horizontales Erzählen über mehrere Folgen hinweg 
auf YouTube ungleich schwerer ist als in einer Me-
diathek. 

Es macht also mehr Sinn, über YouTube-Videos als 
vertikales Gefäß nachzudenken: einer Geschichte mit 
Anfang und Ende. Cliffhanger wie „Nächste Woche 
geht’s weiter!“ oder Recaps wie „Wie ich euch in der 
letzten Folge schon erzählt habe …“ funktionieren 
nur in den seltensten Fällen — nämlich dann, wenn 
man sich sehr mit den Charakteren oder dem Host 
identifiziert und somit eine Übersicht hat, welche 
Videos auf dem Kanal bereits veröffentlicht wurden. 
Wenn wir aber in der Lage sind, spannende, in sich 
geschlossene Geschichten zu erzählen, können wir 
davon ausgehen, dass die Zuschauenden wiederkom-
men. 

YouTube kennt uns — und zwar ziemlich genau. 
Je mehr wir schauen, desto genauer analysiert die 
Plattform, welche Inhalte uns begeistern und welche 
eher nicht. YouTube bietet eine ideale Spielfläche für 
dramaturgische Konzepte, ermöglicht einen direkten 
Austausch mit den Userinnen und Usern und gibt 

sehr genaue Informationen darüber, wer klickt, wie 
lange schaut und welche Inhalte bei welcher Ziel-
gruppe besonders gut funktionieren. Das alles ist 
sowohl Übung als auch Chance, gute Geschichten 
zielgerichtet zu erzählen und sie darauf zu testen, ob 
sie den Parametern eines auf Performance angeleg-
ten Algorithmus standhalten. 

Catherine Harwardt ist Produzen-
tin beim Digital Studio DRIVE 
BETA in Berlin. Sie leitet dort das 
Verticle Dokumentation, entwi-
ckelt und produziert Formate und 
Einzelfilme für digitale Plattfor-
men und Mediatheken.

Die Welt im anhaltenden Serienhype und Deutschland mittendrin: 
Mehr und mehr Formate entstehen in „Writers’ Rooms“, angeführt 
von einem „Showrunner“. Doch was bedeuten diese US-Begriffe wirk-
lich, wie funktioniert so ein Room und warum lässt sich das Modell 
nicht ohne Weiteres umsetzen – ticken deutsche Serienautor:innen, 
Produzent:innen und Auftraggeber einfach anders als ihre US-ameri-
kanischen Kolleg:innen? Worin unterscheiden sie sich? 
Das Buch erklärt Branchenstrukturen und Erzählkulturen in Deutsch-
land und den USA, beschreibt detailliert die Prozesse und Tools des US-
Writers’-Room-Modells und stellt sie der tradierten deutschen Serien- 
entwicklung kritisch gegenüber. Anhand konkreter Beispiele aus ak-
tuellen Writers’ Rooms wird herausgearbeitet, wie wir als deutsche 
Branche die Potenziale des nicht nur künstlerisch erfolgreichen, son-
dern auch wirtschaftlich extrem effi zienten US-Modells besser nut-
zen können. Und wie wir sie als „German Room“ in die deutsche Stoff-
entwicklung integrieren können.

„Mit viel Kompetenz und spürbarer Erfahrung werfen Timo Gößler und Katrin Merkel 
einen Blick auf unsere Serienbranche im Vergleich zu den Abläufen in den USA – und 
geben anregende Ideen und spannende Impulse für die weitere Professionalisierung 
unseres Marktes. Wir sitzen alle in einem Boot und sollten uns gemeinsam trauen, 
mutig und innovativ neue Wege zu gehen. Ein Buch zur richtigen Zeit!“
Anke Greifeneder, Executive Producer / VP Original Productions EMEA 
Warner Media

„Ein spannender Einblick in die Strukturen und kreativen Prozesse hinter den neu-
en deutschen Fernsehserien. Der German Room ist unverzichtbar für Branchen-
neulinge, aber auch für etablierte Filmschaffende ein informatives, gut recherchier-
tes Werk, das die jüngsten Entwicklungen auf den Punkt bringt und zugleich neue 
Impulse setzt.“
Dennis Schanz, Produzent und Head of Development StickUp Filmproduktion,
Showrunner SKYLINES (Netfl ix)
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D
as Melodram, wie es uns 
heute vertraut ist, hat 
seine Entstehungsge-
schichte ab Mitte des 18. 

Jahrhunderts. Das dynamische 
Dreigestirn — Industrielle Revoluti-
on, Aufklärung, Romantik — bildete 
dazu den fruchtbaren Humus. Und, 
als historische Metaebene, das ma-
gische Jahr 1789, die Französische Revolution. In ihr 
und durch sie entstanden neue politische Modelle, 
die vor allem ausbalancierte Machtstrukturen bilden 
sollten, wie z.B. das Parlament und als neuer Souve-
rän das sogenannte Bürgertum. Die industrielle Re-
volution generierte die Lohnarbeit 
in den Fabriken und damit eine 
neue Klasse, das Proletariat. Zwi-
schen diesem und der besitzenden 
Klasse wurde die verwaltende Klas-
se eingezogen, heute noch Mittel-
stand genannt. Diese Bevölkerungs-
gruppe hatte es nicht mehr nötig, 
bäuerliche Arbeitsstrukturen auf-
rechtzuerhalten, möglichst viele 
Kinder als billige Arbeitskräfte in 
die Welt zu setzen. 

1755 schrieb G. E. Lessing mit Miss 
Sarah Sampson das erste bür-
gerliche Trauerspiel. Waren bislang 
für schicksalshafte Lebensereignisse 
höhere (göttliche) Mächte zustän-
dig, so sind ab sofort die Menschen 
selbst für ihr persönliches Handeln 
verantwortlich. Zudem ordnet sich 
das Stück in die Epoche der „Emp-
findsamkeit“ ein. Große Gefühle als 
Gegenbewegung zur Öffentlich-
keit im Absolutismus und somit 
als treibende Kräfte eines privaten, 
intimen Erlebnisraumes. Das geht 
im Mittelstand einher mit der soge-
nannten Sexualisierung der Klein-
familie als Keimzelle des Staates.  

Der Beziehungsaufbau zwischen 
Mann und Frau bekommt eine 
neue Dimension, die der Liebe mit 
all ihren Höhen und Tiefen. 

Das alles bildet die Ursuppe, aus 
der im 19. Jahrhundert die Kunst-
gattung des Melodrams in der 
Populärkultur Raum gewinnt.  

Literarisch in der fruchtbaren Auseinandersetzung 
zwischen Naturalismus und Realismus als Folge-
erscheinungen von Romantik und Aufklärung, vor 
allem in den Unterhaltungsromanen. Hier wurden 
auch schon die Qualitätsstandards festgelegt, von 

der Kolportage im Groschenro-
man über die präfeministischen 
Werke von E. Marlitt bis hin zu 
Theodor Fontanes „Effie Briest“. 
Ein Titel, der deswegen von spe-
zieller Bedeutung ist, weil er die 
Brücke zu einem wichtigen Ver-
treter des Melodrams im Neu-
en Deutschen Film baut: Rainer 
Werner Fassbinder. Dieser beruft 
sich vor allem auf den 1897 in 
Hamburg geborenen Regisseur 
Detlef Sierck, der 1937 mit sei-
ner jüdischen Frau Hilde Jary 
Deutschland fluchtartig verließ, 
um in Hollywood als Douglas 
Sirk Filmgeschichte zu schrei-
ben. Knapp davor hatte er mit LA 
HABANERA dem deutschen Film 
ein Abschiedsgeschenk hinterlas-
sen, das schon als Markenzeichen 
Sirk’scher Melodramen gelten 
kann. Eine flache Geschichte aus 
der populären Unterhaltungsli-
teratur wird unter den Händen 
des Meisters zu einem filmischen 
Kleinod. Fassbinder schreibt 
1971: „Douglas Sirk hat die zärt-
lichsten Filme gemacht, die ich 
kenne. Filme von einem, der die 

Filme befreien den Kopf  |  Arno Aschauer (VeDRA)

Teil 1: Von der Seelenverwandtschaft zwischen Fassbinders Neuem Deutschen  
Kino der 70er- und den großen Hollywood-Filmen Douglas Sirks der 50er-Jahre

Melodram –  
zwischen Kol-

portage, Groschen-
roman und cineas-
tischer Filmkunst  

Poster für David Belascos Theatermelo-
dram »The Heart Of Maryland«, 1900 
Bild: wikimedia.org
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Menschen liebt und sie nicht verachtet wie wir.“  Der 
Regisseur Todd Haynes, ein Verehrer von Sirk und 
Fassbinder gleichermaßen, in einem Interview  von 
2005: „Fassbinders Liebe für Sirk ist nur schwer zu 
verstehen, besonders die Zärtlichkeit mit der er ihn 
schildert. Wie er beinahe die Liebe und das Mitge-
fühl beneidete, das Sirk für seine Figuren aufbrachte, 
was ihm selbst nur bedingt gelang. Er identifizierte 
sich natürlich mit ihm. Sie verband eine Art ähnliche 
intellektuelle Entwicklung und ähnliche Standpunk-
te. Dennoch empfand er bei Sirk mehr Großmut den 
Menschen gegenüber.“

Schon die Gedichte des 17-jährigen Fassbinder las-
sen einen Blick in seine empfindsame Seele zu, legen 
bereits früh eine Spur zu Sirks Melodramen, in denen 
zwei literarische Grundformen harmonisch zueinan-
der finden – Lyrik und Drama. Wobei die Lyrik vor 
allem in der Bildsprache Sirks Gestalt annimmt. Todd 
Haynes weiter: „Das Melodram im amerikanischen 
Film zeichnet sich dadurch aus, dass es sich aus  
populären Formen entwickelt hat. Offensichtlich ist 
es um die Jahrhundertwende aus dem Theater ent-
standen. Aber der Ursprung vieler Melodramen, die 

wir mit Douglas Sirk assoziieren, liegt in den Kurzge-
schichten, diese Geschichten in Frauenzeitschriften, 
von denen die meisten mittelmäßig und unbedeu-
tend waren. Sie überschwemmten den Markt wäh-
rend des Krieges und danach. Und es bedurfte einer 
Art Brecht’scher Neugier darauf, wie man Aspekte 
der amerikanischen Kultur kritisieren kann, um diese 
armseligen Stücke der Populärliteratur in solche Fil-
me zu verwandeln, in denen man damals nicht viel 
mehr sah als diese Geschichten selbst.“

Wie „überschwemmt“ man den Markt mit mittel
mäßigen und unbedeutenden Geschichten? Das geht 
nur, wenn auch in diesen literarischen Niederungen 
strenge Regeln und Gesetzmäßigkeiten gelten. Die 
Plots sind alle sehr dicht und dramatisch. Auch in 
ihren Fallhöhen und deren Wendepunkten. Was pas-
siert, ist nahe an realen Vorgängen. 

All die Elemente, wie Anziehung, Sympathie und 
Liebe entstehen und wirken. Was von großer Litera-
tur abweicht, ist daher weniger in der Struktur zu su-
chen, sondern eher in der sprachlichen Qualität der 
geschilderten Details. 

Ulli Lommel, Hanna Schygulla in Fassbinders EFFIE BRIEST 
(1974). Bild: imdb.com

Rainer Werner Fassbinder und Hanna Schygulla beim Film
festival Venedig (1980). Bild: wikimedia.com

Setphoto ALL THAT 
HEAVEN ALLOWS (1955). 
Rock Hudson, Jane Wyman, 
Douglas Sirk und Agnes 
Moorehead (v. li.). Bild: 
Universal Pictures, 
wikimedia.com
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Zur Struktur: Diese literarische Form arbeitet sehr 
situativ. Die Zeitlinien weisen große Sprünge auf, 
über Tage, Wochen, Monate und Jahre. Es geht im-
mer um den jeweiligen dramatischen Moment, das 
dramatische Potential der Situation. Doch trotz der 
fragmentierten Zeitlinien besteht eine Chronologie 
der Ereignisse. Es beginnt immer in einer schein-
bar stabilen Idylle, die handelnden Personen werden 
rasch etabliert, ebenso ihre Konflikte untereinander. 
Dann entwickeln sich die Handlungsstränge über 
besagte dramatische Situationen relativ rasch, d.h. 
es wird mit starken Ellipsen der Auslassung in der 
Chronologie der Ereignisse gearbeitet. Wie im klas-
sischen Hollywood-Drama werden die verschiedenen 
Handlungsstränge, die über weite Strecken unabhän-
gig voneinander verlaufen, schlussendlich so mitein-
ander verwoben, dass ein einziger hochdramatischer 
sich daraus entwickeln kann.

Was faszinierte Fassbinder an dieser literarischen 
Gattung? Aufschluss geben seine Kurzgeschichten, 
die er 1962/63 noch als Schüler verfasste, z.B. eine 
mit dem Titel „Die Fee“: Ein zufälliges nächtliches 
Treffen eines jungen Mannes mit einem jungen Mäd-
chen an einer Bushaltestelle. Allmähliche Annähe-
rung an den nächsten vier Abenden. Man erfährt 
über die jeweiligen seelischen Narben trotz ihrer jun-
gen Jahre, aufgrund gescheiterte Beziehungen, die 
den Anspruch auf ewig hatten. Die beiden überwin-
den ihre Verletzungen, versprechen einander, träu-
men von einer gemeinsamen Zukunft mit all ihrer 
bürgerlichen Idylle. Am vierten Abend wartet er ver-
geblich an der Bushaltestelle, nach einer Stunde geht 
er zu ihrem Haus, fragt die Zimmerwirtin nach seiner 
Verlobten, um zu erfahren, dass diese heute vom Bus 
überfahren wurde. Ein Melodram im Kleinen. 

Todd Haynes Vermutung, was Fassbinder am Melo-
dram und damit an Douglas Sirk so anziehend fand: 
„Das Melodram ist für jemanden wie Fassbinder eine 
fast noch radikalere Form, vor allem auf das deut-
sche Kino angewandt, das er in den 70ern entschei-
den vorantrieb, um seine eigene Kultur zu kritisieren. 
(...) Seine Filmsprache entsprach keinem festen Maß-
werk. Für ihn waren Illusion und Gefühl wichtig. Das 

ist das Brecht’sche Dilemma: Gefühl vs. Verstand. Ich 
glaube nicht, dass er je vorhatte, auf eines von bei-
den völlig zu verzichten ...“

Fassbinder, dazu befragt, antwortet am 8.3.1979 
Ernst Burkel von der Süddeutschen Zeitung in Anwe-
senheit von Douglas Sirk: „Nachdem ich zehn Filme 
gemacht hatte, die sehr persönlich waren, kam der 
Punkt, wo wir gesagt haben, wir müssen eine Mög-
lichkeit finden, Film fürs Publikum zu machen – und 
da kam für mich die Begegnung mit den Filmen und 
dem Douglas Sirk persönlich. Das war unheimlich 
wichtig für mich. Und um einmal auf das angebliche 
Vater-Sohn Verhältnis zurückzukommen – das war 
und ist anders, weil Vater-Sohn Beziehungen meist 
Kampfbeziehungen sind. Ich hab jemanden gefun-
den, der in einer Art und Weise Kunst macht, dass 
ich gemerkt hab, was ich an mir verändern muss.“

In Teil 2 wird Arno Aschauer den Weg des Melodramas 
weiterverfolgen.

Arno Aschauer Drehbuchautor, 
Regisseur, Dramaturg, Journalist, 
Hypnosystemischer Coach und Be-
rater für Stoffentwicklung in Film/
TV/Web, Interdisziplinäre For-
schung an den Berührungspunk-
ten zwischen Film, Coaching und  
Therapie. Lebt und arbeitet in Kiel. 

Zwei lieben …
Ein Sternenmeer in Zärtlichkeit gehüllt
Zwei lieben, Erfüllung eines Traums
Ein Traum, von Schönheit nur erfüllt
Im dunklen Schatten eines Baums.

 
Die Liebe wie sie trägt und schwingt
Im Herzen eingegraben, fest verkettet
Nur das, was Freude bringt
Erlöst, verschönt und rettet.

Man liebt nur einmal so
In Wind und Meer und allen Elementen
Einmal beginnt es irgendwo
Und einmal wird es enden.

Aus Rainer Werner Fassbinder: Im Land des Apfelbaums.
Gedichte und Prosa aus den Kölner Jahren 1962/63, Schirmer/Mosel, 2015
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Character World statt starre Matrix
Gunther Eschke (VeDRA) und Evi Goldbrunner (VeDRA) 

Teil 1: Ein Erfahrungsbericht  
von Gunther Eschke
„Das Pferd von hinten aufgezäumt“, dachte ich bei 
allem Respekt vor den Autorinnen und Autoren 
nach der Lektüre der Episoden-Exposés. Was mei-
ne ich damit? Man hatte sich bereits detailliert mit 
der Plotkonstruktion beschäftigt, bevor man sich 
über die Zeichnung und Entwicklung der Charaktere 
klar war. Erkennbar war dieses Problem an Figuren, 
die sich stellenweise kaum gemäß ihrer im Figuren-
tableau genannten Eigenschaften verhielten, sich 

vielmehr den Anforderungen 
des Plots beugten. Figuren also, 
die nicht immer psychologisch 
plausibel agierten, deren Strang 
plötzlich fallengelassen oder 
nicht sauber auserzählt wurde. 
Und das bei einer High-End-
Serie, die typischerweise „cha-
racter driven“ erzählen möch-
te. Aus vertraglichen Gründen 
darf ich über die konkrete Serie 

nichts Inhaltliches schreiben. Nur so viel: Die Serie 
hat sechs Episoden und ist für einen Streamer. In 
diesem Artikel geht es mir darum, einen exempla-
rischen Blick in den Werkzeugkasten der Stoffent-
wicklung einer High-End-Serie zu bieten. Wenn ich 
im Folgenden meine Gedanken an einem Beispiel 
konkret beschreiben möchte, werde ich deshalb eine 
allgemein bekannte High-End-Serie als Beispiel neh-
men: BABYLON BERLIN.

Doch zurück zum Anfang: Ein wesentliches Merk-
mal der neuen Gattung High-End-Serie ist, dass sie 

„character driven“ erzählt wird. Das trägt maßgeblich 
zu ihrer narrativen Strategie bei: mehrdimensionale, 
möglichst ambivalente Charaktere im Spannungs-
feld zwischen Empathie und moralischer Verwerf-
lichkeit. Genauso wie eine romanhaft-epische Struk-
tur mit multiperspektivischer Anlage, welche die 
Beleuchtung eines relevanten Themenkomplexes auf 
eindringliche Weise ermöglicht. Nicht zuletzt sollte 
eine originelle, innovative Erzählweise – bspw. non-
linear oder auf verschiedenen Zeitebenen und mit 
modernen Stilmitteln – qua definitionem eine High-
End-Serie ausmachen (ohne dass die Definition hier 
vollständig sein kann). Besagte Serie entstand in ei-
nem Writers’ Room, und ich bekam nun den Auftrag, 
Kreative und Produzenten dramaturgisch vor Ort zu 
beraten. 

Wir alle wissen: Je mehr Leute am Tisch sitzen, 
desto wichtiger sind Visualisierungen als Kommuni-
kationsmittel. Die Frage ist nur: Wie kann man ein 
solch komplexes Problem auf wenigen Folien trans-
parent machen? Mein Weg: Ich entschloss mich für 
die tabellarische Form. Jeweils eine Tabelle für die 
wichtigsten Figuren, um deren folgenübergreifende 
Entwicklung darzustellen. Außerdem je eine Tabel-
le pro Folge, in der man step by step die von den 
einzelnen Figurenentwicklungen parallel vorange-
trieben Handlungsstränge verfolgen kann. Auf diese 
Weise wurden Lücken und fragwürdige Stellen in 
den Charakterentwicklungen und Plotkonstruktio-
nen auf einen Blick erkennbar. 

Dieses Vorgehen möchte ich exemplarisch an zwei 
Tabellen und anhand des Beispiels BABYLON BER-
LIN visualisieren: 

Tools and
Templates für 
die Entwick-
lung von High-
End-Serien

High-End-Serien haben Konjunktur. Seit dem Markteintritt der Streamer in Deutschland werden auch hierzu-
lande immer mehr Serien unter diesem Label produziert. Zwei wichtige Merkmale von High-End-Serien sind 
die rein horizontale Struktur und eine „character driven“ Erzählweise. Das wirkt sich auch auf die Arbeits-
weise in der Stoffentwicklung aus. Regelmäßig wird in Writers’ Rooms gearbeitet, wobei die Charakterisierung 
und Entwicklung der Figuren im Fokus steht. Basierend auf unserem Vortrag bei FilmStoffEntwicklung 2021 
und eigenen Erfahrungen möchten wir in einem zweiteiligen Artikel (Teil 2 von Evi Goldbrunner folgt im Wen-
depunkt #54) dramaturgische Werkzeuge und Vorlagen zur Visualisierung des kollektiven Arbeitsprozesses 
vorstellen, die wir allen Beteiligten in der Stoffentwicklung empfehlen, ohne dabei eine reißbrettartige „starre 
Matrix“ vorzugeben.
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Wie ist das konkrete Vorgehen? In den Figurentabel-
len konzentriert man sich auf die wichtigsten Ent-
wicklungsschritte der Figur in jeder Folge. Aber was 
ist wichtig? Das sind zum einen Steps, die den Cha-
rakter mit Blick auf sein individuelles Spannungsfeld 
zwischen Want und Need vorantreiben, bei Charlotte 
Ritter z.B. ihre Versuche, aus den prekären Lebens-
verhältnissen herauszukommen und beruflich gegen 
alle Widerstände ihre Träume umzusetzen. Zum an-
deren handelt es sich in der Regel um die Beziehun-
gen zu den wichtigsten Figuren im Ensemble, vor 
allem zur Hauptfigur, sofern vorhanden. Charlotte 
bspw. teilt bald das Geheimnis von Gereon Rath, dass 
er unter einem Kriegstrauma leidet und drogensüch-
tig ist (Ep. 02). Die prozesshafte Schilderung der Be-

ziehungen sollte dabei natürlich plausibel mit Want/
Need, Thema, Hauptplot etc. verknüpft sein und je 
nach Genre den Spannungsbogen mittragen. Sollten 
noch Lücken in der Entwicklung existieren, z.B. eine 
Figur zu lange in der Handlung abwesend sein oder 
sich zu langsam oder zu sprunghaft entwickeln, wird 
das beim Ausfüllen der Tabelle ersichtlich (hinsicht-
lich Charlottes ist das natürlich schon eine „runde 
Sache“, denn die Serie war ja schon produziert). Für 
die Diskussion im Writers’ Room habe ich fragwür-
dige Stellen jeweils rot markiert.

In der zweiten Tabellen-Kategorie (eine Tabelle pro 
Folge) steht die Verknüpfung der von den Charakte-
ren getragenen Handlungsstränge im Vordergrund: 

Abb. 1, Figurenbogen Charlotte Ritter (23), Stenotypistin, Prostituierte, später Kripo-Kriminalssistentin. Grafiken: Eschke

der „Burg“. Sie 

– Tanz „Zu 
Asche…“

Abb. 2, Stränge und Steps, Episode 2
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Dort bekommt jede wichtige Figur eine eigene Zeile. 
In den vertikalen Spalten trägt man den Status Quo 
der Figur zu Beginn der Folge sowie ihre wichtigsten 
Steps ein, erfahrungsgemäß bis zu ca. neun Entwick-
lungsschritte pro 45-minütiger Episode (Nebenfigu-
ren natürlich weniger). Darüber hinaus findet sich 
hier auch Platz, um das zentrale Ereignis in der Folge 
zu markieren (hier grün). Das sollte ein Step sein, 
der eng mit der Entwicklung der Hauptfigur bzw. der 
Hauptfiguren korrespondiert, sie wesentlich voran-
bringt, bspw. eine neue Hürde beschreibt oder einen 
späteren wichtigen Konflikt pflanzt. In der zweiten 
Folge von BABYLON BERLIN ist es die Entdeckung 
Lottes, dass Gereon an einem Kriegstrauma leidet 
bzw. das Schweigeversprechen, das Gereon Lotte ab-
nimmt (und welches sie später unter Druck bricht).

Außerdem bietet diese Übersicht die Möglichkeit, 
mit Blick auf die Figuren und ihre Steps über das 
Thema der jeweiligen Folge zu diskutieren und es 
ggf. stärker sichtbar zu machen. Hier drängt sich das 
Motiv „Verrat und Vertrauen“ als Episoden-Thema 

auf, denn dieses ist sowohl im zentralen Ereignis als 
auch auf dem Kardakow-Swetlana-Strang erkenn-
bar. Ich habe es hier rot markiert und mit einem 
Fragezeichen versehen, was bedeuten soll, dass hier 
im Writers’ Room noch Diskussionsbedarf beste-
hen könnte. Genauso rot eingefärbt sind mögliche  
Lücken, Sprünge, dramaturgische Schwächen etc., 
über die man ebenfalls sprechen sollte. Das sind in 
diesem Beispiel nicht allzu viele, denn die Serie ist ja 
schon produziert. In frühen Entwicklungsstadien ist 
die Farbe rot beinah dominant.

Mit derartigen Tabellen im Gepäck, bin ich also im 
Writers’ Room aufgeschlagen. Dort waren die Wände 
mit Karteikarten voller Ideen gespickt und den jewei-
ligen Figuren, Episoden und der gesamten Struktur 
der Serie zugeordnet. Denn man will ja auch keine 
gute Detail-Idee wieder verlieren und schreibt eine 
neue Karteikarte, sodass ein fröhliches Nebeneinan-
der zwischen essentiellen Aspekten und szenischen 
Einfällen entstanden war. Das übliche kreative Chaos 

https://www.bantrybay.de/
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also – genauso fruchtbar wie unübersichtlich. Viel-
leicht waren die anwesenden Autorinnen und Au-
toren auch deshalb geradezu dankbar, als ich meine 
Tabellen projezierte. Hinsichtlich der Figurentabel-
len wurde schnell klar, dass sich die Charaktere mit 
Blick auf ihre im Tableau angelegten Eigenschaften 
nicht immer plausibel verhielten. Oder dass ihre cha-
rakterlichen Entwicklungen zu sehr unter die Räder 
äußerlicher Plotereignisse geraten waren. Auch der 
moralische Kompass der Hauptfigur war zu diffus, 
um Empathie zu erzeugen und so etwas wie Läute-
rung transparent darzustellen. Es wurde allen schnell 
bewusst, dass wir zunächst grundsätzlich über die 
Figuren diskutieren und Entscheidungen treffen 
mussten, bevor wir uns an die Verknüpfung der 
Handlungsstränge in den einzelnen Folgen machen 
konnten.

Nachdem diese intensive Diskussion abgeschlossen 
und notwendige Schritte verabredet waren, machten 
wir uns an die Episodentabellen mit den Strängen 
und Steps. Während die ersten beiden Folgen auch 
nach der Modifizierung der Figuren im Fundament 
noch Bestand hatten, blieb bei den weiteren Folgen 
kaum ein Stein auf dem anderen. Jede wichtige Figur 
sollte schließlich genug Raum für einen klaren Bogen 
bekommen. Ebenso genug Raum, um ihre emotiona-
le Entwicklung für das Publikum nachempfindbar zu 
machen. Auch die zentralen Ereignisse und Themen 
der einzelnen Folgen mussten noch identifiziert und 
markant in die Handlung integriert werden. Eine 
gewisse Gefahr bestand darin, dass hinsichtlich der 
Fülle neuer Ideen die Folgen zu „voll“ wurden. So 
mussten wir in einem letzten Schritt manches auch 
wieder entschlacken.

Nach drei intensiven Tagen im Writers’ Room waren 
wir soweit, dass die Autorinnen und Autoren sich 
gerüstet fühlten, um die Exposés zu überarbeiten. Die 
nächsten Fassungen konnten auch die internationa-
len Entscheidungsträger des Streamers überzeugen, 
sodass das Greenlight für das Projekt erteilt wurde. 
Die Arbeit hatte sich also gelohnt, und die Tabellen 
hatten für die Stoffentwicklung offenbar einen guten 
Dienst verrichtet.

Aus diesem Grund möchte ich allen, die mit der 
Entwicklung von High-End-Serien zu tun haben, 
dieses Tool als mögliches Hilfsmittel nahelegen.  
Natürlich kommt es dabei immer darauf an, in wel-
chem Entwicklungsstadium sich das Projekt gerade 
befindet bzw. welche spezifischen Probleme noch zu 
bewältigen sind. Dieses Instrument ist nur eines von 
vielen aus dem dramaturgischen Werkzeugkasten, 
eben geeignet, um als Serienmacher wirklich „cha-
racter driven“ zu denken und zu handeln. Es versteht 
sich also keineswegs als „starre Matrix“. Gleiches gilt 
für die im Prozess der Stoffentwicklung noch kom-
menden Schritte, also die Ausarbeitung zum Treat-
ment und schließlich Drehbuch. Hier muss es dann 
um Akteinteilungen, Wendepunkte und schließlich 
Beats gehen, um die notwendige narrative Dynamik 
zu erzeugen. 

Auch dafür gibt es Tools und Templates, die Evi 
Goldbrunner im zweiten Teil dieses Artikels, der im 
nächsten Wendepunkt erscheint, behandeln wird. 
Schlussendlich ist das Pferd dann gezäumt und ge-
sattelt.

Gunther Eschke ist Dramaturg, 
Autor und Dozent. Er arbeitet frei-
beruflich für verschiedene Pro-
duktionsfirmen, Sender und Strea-
mer, vor allem für REAL FILM 
Berlin und AMAZON STUDIOS 
GERMANY. Aktuell betreut er 
unter anderem die Reihen PRA-

XIS MIT MEERBLICK (ARD DEGETO) und DIE 
JÄGERIN (ZDF). Zusammen mit Rudolf Boh-
ne ist er Autor des Fachbuchs „Bleiben Sie dran!  
Dramaturgie von TV-Serien“ (Herbert von Halem 
Verlag).

Evi Goldbrunner studierte Drehbuch 
und Dramaturgie in Babelsberg. Ihr 
Abschlussfilm WAGs gewann u.a. 
den First Steps Award, ihr Kinode-
büt AUF AUGENHÖHE u.a. den 
Deutschen Filmpreis für den besten 
Kinderfilm und den Preis der deut-
schen Filmkritik. Seit 2011 ist Evi 

Co-Gründerin und Geschäftsführerin der Drama-
Queen GmbH. Daneben arbeitet sie als Drehbuchau-
torin und Regisseurin (meist zusammen mit Joachim 
Dollhopf), Dramaturgin für Kino- und Kinderfilme 
sowie als Hochschul-Dozentin. 
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Jetzt mal im Ernst. Viel zu lachen. 
Roman Klink (VeDRA)

W
as sagt die Produzentin, als sie beim Au-
tor statt des Drehbuchs nur ein Treat-
ment in Auftrag gibt? „Jetzt mach mir 
keine Szenen!“

Es war verlockend. Dieser Artikel sollte mit einem 
zündenden Witz über unser Arbeitsfeld beginnen. 
Das lockert die Atmosphäre und bindet die Lesenden 
ein. Die Suche blieb fruchtlos, was zur obenstehen-
den, verzweifelten Eigenkreation führte. Aber auch 
zu einer Erkenntnis: Witze und Humor sind nicht 
zwingend das Gleiche. 

Ein Witz speist sich aus überraschenden Zusam-
menhängen. Witze sind aber auch hartes Handwerk, 

was zahlreiche Gaglieferant
innen aus Late Night Shows 
bezeugen können. Humor hin-
gegen ist eine Strategie, eine 
Grundhaltung und laut Duden 
die „… Fähigkeit und Bereit-
schaft, auf bestimmte Dinge 
heiter und gelassen zu reagie-
ren“. Dieser Aspekt ist in vielen 
Lebenslagen nützlich, ganz si-
cher auch in der Stoffentwick-

lung, sogar in mehrfacher Hinsicht. Denn Humor ist 
ein Universalwerkzeug – für Stoffe selbst, aber auch 
für den Arbeitsprozess.

DER ENGLISCHE PATIENT war vor 25 Jahren ein 
Welterfolg mit über 3,3 Millionen verkauften Kinoti-
ckets allein in Deutschland, gewann neun Oscars und 
ist leider fast vollständig aus meinem Gedächtnis ge-
löscht. Zwei Momente inmitten all der dramatischen 
Entwicklungen des Kino-Epos habe ich jedoch bis 
heute klar vor Augen: Nach einem aufwühlenden 
Streit mit Count Almasy (Ralph Fiennes) stürmt Ka-
therine Clifton (Kristin Scott Thomas) zum Ausgang 

einer Höhle – und stößt sich den Kopf. In der zweiten 
Sequenz geben sich Almasy und Katherine endlich 
ihren Gefühlen hin. Er reißt ihr das Kleid vom Leib 
…, nur um in der nächsten Szene die Knöpfe wie-
der anzunähen. Beide Pointen sind unerwartet und 
komisch, von Anthony Minghella auf den Punkt in-
szeniert; und zumindest der Kopfstoß war bereits in 
der Romanvorlage enthalten, kein Zugeständnis an 
etwaige Kommerzialität also.

Man kann förmlich schon ahnen, wie Schreibende 
hierzulande verächtlich schnaufen und diese Szenen 
als lästigen Comic Relief abtun, als Einknicken vor 
Konventionen und vermutlich als Resultat von über-
griffigem Reinquatschen (ein vielfältig verwendba-
res, deutsches Synonym für Feedback, Teamwork, 
vertraglich vereinbarte Kooperationen). Für mich 
jedoch waren es Momente, die den Film unmittel-
bar an meinen eigenen Blick auf die Welt koppelten. 
Ich kannte mit knapp 20 Jahren noch nicht die alles 
verzehrende Anziehung über Standesgrenzen und 
Naturgewalten hinweg. Aber ich wusste, dass wit-
zige Situationen nicht selten in den unpassendsten 
Augenblicken daherkommen. Diese zwei Lacher ver-
schafften mir nicht nur eine kurze Atempause bei 
all der ergriffenen Anspannung in DER ENGLISCHE 
PATIENT. Ich glaubte diesen unerwarteten Wendun-
gen. Und damit war ich auch empfänglicher für die 
anderen Nuancen und Einblicke in eine fremde Zeit 
und Welt, die mir dieser Film anbot.

Humor ist eine Brücke zwischen Menschen, zwi-
schen Film und Publikum. Die Existenz von Hu-
mor ist universell, selbst wenn die Ausprägungen 
und Formen sich stark unterscheiden können. Auch 
wenn nicht jede Pointe oder Andeutung trifft, al-
lein der humorvolle Gestus kann Anknüpfungs-
punkte schaffen, denn Humor liegt in der DNA von 
uns Menschen. Manche vergessen ihn im Lauf des  

Ein Plädoyer 
für mehr 
Humor in 
der Stoffent-
wicklung

»Humor ist eine Brücke zwischen Menschen, zwischen Film und Publikum. 
Die Existenz von Humor ist universell, selbst wenn die Ausprägungen und 
Formen sich stark unterscheiden können.«
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Lebens, andere pflegen ihn, profitieren von ihm, nut-
zen ihn gar als Überlebensstrategie in unerträglichen 
Lebensumständen.

Warum aber begegnet man dann bei deutschspra-
chiger Stoffentwicklung immer wieder dem Irrtum, 
dass Humor nur Platz in Komödien hat und definitiv 
nicht in Arbeitssituationen? Warum glauben Schrei-
bende, dass Dramen und Krimis authentischer wer-
den, wenn sie vor allem humorlos sind – obwohl das 
Leben fast immer und überall facettenrechen Humor 
bietet? Auch die Unterstellung, dass Witzigkeit und 
Unterhaltungswert mit intellektueller Harmlosigkeit 
gleichzustellen ist, birgt Irrtümer, wenn in vielen 
Kulturkreisen bereits Pointen die kreativ Verant-
wortlichen in Gefahr bringen, manchmal sogar in 
tödliche.

In Stoffen, egal aus welchem Genre, bietet strate-
gisch und gekonnt eingesetzter Humor eine Vielzahl 

von Anwendungsmöglichkeiten: Er kann Figuren 
kennzeichnen, voneinander abgrenzen, sie näher-
bringen. Humor kann die Aufmerksamkeit lenken 
– oder den Blick verbauen, je nachdem, was einer 
Erzählung gerade nützt. Humor kann Schwerpunkte 
setzen, den Rhythmus beeinflussen, Perspektivwech-
sel einleiten oder Wendungen bringen, die anderwei-
tig kaum erreichbar wären. Vor allem aber bringt er 
eine lebendige Vielfalt der Tonalität. 

Maren Ades TONI ERDMANN trieb mit seiner  
Mischung aus amüsanten Momenten, bohrendem 
Drama und jenen „lauthals lachen“-Szenen deutsche 
Genre-Schubladen-Sortierer an den Rand der Ver-
zweiflung. Oft einigte man sich auf Tragikomödie, 
nur so war zu rechtfertigen, dass Drama und Komö-
die sich schamlos die Hand reichten. Dabei ist Humor 
so hilfreich, um Anspruchsvolles verführerischer zu 
machen, weil er entwaffnen und Widerstände auf-
weichen kann. Welchen Film schaut man zu einem 

Rote Rosen Anzeige-Autorenschule F.H. 2021 
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Thema lieber – einen smarten mit amüsanten Bre-
chungen oder einen bierernsten, der in Titel, Plakat 
und jedem Dialogsatz derart belehrt, dass man sich 
schaudernd an den Frontalunterricht erinnert? Wir 
ahnen schon das Gegenargument: „Es gibt Themen, 
bei denen wäre es unmöglich, ja sogar verwerflich, 
mit Humor zu arbeiten!“ Aber ist das so? 

Wir wären wieder bei der Unterscheidung zwi-
schen Witzen und Humor. Natürlich gibt es Stoffe, 
die nicht nach Gags rufen. Doch auch bei düstersten 
Themen können humorvolle Akzente und Echos wir-
kungsvoll sein – als Kontrast, als Bote einer (viel-
leicht auch trügerischen) Hoffnung, als ein letztes 
Aufbäumen des Lebens gegen Unerträgliches. 

Was ist aber mit der Stoffentwicklung selbst, mit 
dem Arbeitsprozess? Wir sind doch Profis, wir neh-
men unsere Arbeit ernst! Sicher. Und weil wir das 
tun, sollten wir auch den Humor als Werkzeug ernst-
nehmen. Den Stoffen wird es guttun. In der Stoffent-
wicklung ist die konstruktive Distanz zum eigenen 
Werk oft gesund, aber schwer zu erreichen. Humor 
kann ein Wegbereiter sein. Es geht nicht darum, in 
jedem Team oder Writers’ Room unter Zwang Gag 
auf Gag abzufeuern. Doch Humor lockert und ent-
krampft. Er hinterfragt, arbeitet mit Möglichkeiten, 
mit Varianten und öffnet damit kreative Quellen. 
Ihm wohnt der Perspektivwechsel quasi inne, denn 
der humorvolle Blick fragt: „Was wäre, wenn …?“ Er 
steht somit im Kontrast zur nüchternen Bewertung 
einer Situation. 

Konkret könnte das bedeuten: Wenn 20 potentielle 
Ideen zu einer Szene gefragt sind, gehen in einem 
humorlosen Arbeitsklima Ideen zunächst durch den 
internen Zensurfilter, bevor sie geäußert werden. Die 
Ausbeute wird gering sein. In einer balanciert-hu-
morvollen Atmosphäre werden alle Einfälle auf den 
Tisch gepackt – selbst die absurdesten, die letztend-
lich vielleicht die Weichen stellen zum endgültigen 
Szeneneinfall. Der Gewinn für das kreative Potenzial 
ist immens. 

Dennoch ist Vorsicht geboten – Humor verträgt sich 
nicht mit starren Hierarchien. Und Witze, die Anwe-
sende verletzen, ersticken ein kreatives Miteinander 
ebenfalls. Dann wird Humor zur destruktiven Waffe. 
Kaum etwas lässt einen Film so effizient entgleisen, 
wie unfreiwillige Komik. Gezielter Humor hinge-

gen schärft den Blick für Details und Widersprüche. 
Stimmt das Vertrauen in einem Team, kann er daher 
als überspitzte Prüfmethode in der Stoffentwicklung 
eingesetzt werden: Die Eigenparodie erscheint zu-
nächst als abwegige, kontraintuitive Idee. Das eigene 
Werk ist doch heilig und unantastbar! Doch dieses 
„Lustigmachen“ über den eigenen Stoff ist ausge-
sprochen hilfreich, um Stoffe auf jene Schwach-
stellen abzuklopfen, die in der Betriebsblindheit des 
Arbeitsprozesses hingenommen wurden, einem Pub-
likum jedoch sofort auffallen würden. 

In der anfangs genannten Definition fand sich das 
Wort „Gelassenheit“; sie tut jeder Zusammenarbeit 
gut. Es kann helfen, sich selbst nicht zu ernstzuneh-
men, die Sache aber sehr wohl. Und wer bessere Wit-
ze über Stoffentwicklung kennt, nur her damit!

»In der Stoffentwicklung ist die konstruktive Distanz
zum eigenen Werk oft gesund, aber schwer zu erreichen.
Humor kann ein Wegbereiter sein.« 

Roman Klink studierte Kultur- und 
Medienpädagogik, arbeitete als 
Filmjournalist, kaufte für die ARD 
Degeto Filme ein und verantwortete 
als Redakteur Kinoproduktionen. 
Seit 2013 ist er als Autor, Lektor 
und Dramaturg tätig. Seit 2020 ist 
er im VeDRA-Vorstand.
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Der VeDRA-Fragebogen 

beantwortet von Kirsten Loose (VeDRA)

Auf welchen Wegen oder 
Umwegen bist du zur  
Dramaturgie gekommen?

Ich wollte zunächst „irgendwas 
mit Bildender Kunst“ machen und 
habe mit diesem Vorhaben Kul-
turwissenschaften in Hildesheim 
studiert. Dort konnte ich auch 
Seminare in Kreativem Schrei-
ben und Film belegen und fand 
das viel spannender als Kunst. 
Nach einem Praktikum in der 
ZDF-Fernsehspiel-Redaktion von 
Caroline von Senden wusste ich: 
Das ist es! Ich fand es großartig, 
Stoffe in allen Entwicklungssta-
dien von Exposé bis Drehbuch 
lesen und analysieren zu dürfen 
und an Buch-Gesprächen teil-
zunehmen. Dann bekam ich die 
Möglichkeit, erst als Dramatur-
gieassistenz für die WDR-Weekly 
DIE ANRHEINER und schließlich 
als Creative Producerin für die 
LINDENSTRASSE zu arbeiten. So 
habe ich mir solides Handwerk, 
einen großen Erfahrungsschatz 
in Stoffentwicklung und Produk-
tionsprozessen und eine gewisse 
Unerschütterlichkeit angeeignet. 
Wenn man um die 700 Serien-
folgen mitentwickelt hat, ist man 
gewappnet für die zahlreichen 
Herausforderungen, die Produk-
tionen mit sich bringen. Inzwi-
schen berate ich dramaturgisch 
die unterschiedlichsten Projekte, 
meistens schreibe ich nun aber 
selbst.

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

Als Dramaturgin habe ich die 
Mystery/Drama-Serie SOULS be-
gleitet, die bei SKY zu sehen sein 
wird. Eine komplexe Erzählung 
auf verschiedenen Zeitebenen – 
dramaturgisch eine spannende 
Herausforderung. Es wurde viel 
Zeit und Sorgfalt in Stoffentwick-
lung und Bucharbeit investiert. 
Deswegen freut mich besonders, 
dass SOULS beim diesjährigen 
Canneseries-Festival für das beste 
Drehbuch ausgezeichnet wurde.

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

Alle, die vor mir diesen Frage-
bogen beantwortet haben, haben 
dazu bereits viele gute Punk-
te genannt. Als Ergänzung: Bei 
Serienprojekten sollte man stets 
sowohl den Mikrokosmos der ein-
zelnen Folgen wie auch den Mak-
rokosmos der gesamten Staffel im 
Blick haben. Wie müssen Folgen 
gebaut sein, dass sie nicht nur in 
sich funktionieren, sondern die 
Staffeldramaturgie spannend ist 
und mich unbedingt weitergu-
cken lässt? Dramaturgisch Tätige 
sind hier wichtig als verlässliche 
Unterstützung für Autor:innen, 
um dieses komplexe Zusammen-

Kirsten Loose studierte Kultur-
wissenschaften und Ästhetische 
Praxis in Hildesheim. Sie arbei-
tete für Weeklys und Vorabendse-
rien, u.a. als Creative Producerin 
für die LINDENSTRASSE und als 
Headautorin für BETTYS DIA-
GNOSE. Aktuell entwickelt sie 
eigene Stoffe und schreibt für 
verschiedene TV- und Streaming-
Serien wie die 2. Staffel von UN-
SERE WUNDERBAREN JAHRE. 
Als Dramaturgin begleitete sie 
zuletzt die SKY-Serie SOULS. 
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spiel zu managen. Außerdem hilft 
ein gutes Auge für Continuity. 
Zudem finde ich Sensibilität für 
Diversität und das Hinterfragen 
von Stereotypen wichtig.

Was sind deine persönli-
chen Glücksmomente in 
diesem Beruf?

Wenn dramaturgische Hinweise 
Autor:innen glücklich machen, 
weil sie deren kreativen Prozess 
voranbringen.

Was sind immer wieder-
kehrende Probleme bei der 
Stoffentwicklung?

Zu wenig Zeit für Serienkonzep-
tion und Plotten. Bzw. zu wenig 
Budget, diese Etappen so zu fi-
nanzieren, dass sie sich die Zeit 
nehmen, die sie brauchen. Es rächt 
sich, wenn man in den Drehbü-
chern steckt und merkt, dass die 
Gesamtvision noch nicht stimmt 
oder der Staffelbogen nicht funk-
tioniert. Alles dann noch mal auf-
zudröseln, kostet mehr Zeit. Die 
man manchmal nicht hat, weil der 
Dreh naht. Das Ergebnis: halbgare 
Bücher.
Außerdem: zu wenig Kommuni-
kation über die Vision der Serie 
zwischen Kreativen, Produktion, 
Auftraggeber. Wenn man sich 
nicht permanent abgleicht, ob 
man an einem Strang zieht, und 
stattdessen ungleiche Vorstellun-
gen von Fassung zu Fassung wei-
terträgt, wird’s mühsam.
     
Welcher Film hat dir (zu-
letzt) besonders gefallen 
und warum?

SOMEBODY SOMEWHERE, eine 
so emotional aufrichtige wie 
warmherzig erzählte Serie über 
Einsamkeit und die Suche nach 
Heimat. Unaufgeregt im Tonfall, 
von feinem Humor durchzogen 
und mit einem Figurenensemble, 
das weder konventionell schön 
noch jung sein muss, um Charis-
ma und Anziehungskraft zu ha-
ben. 

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

Keine konkrete einzelne Produkti-
on, aber die Ergebnisse der Serien-
studie von Belinde Ruth Stieve, die 
Kristin Derfler und Annette Hess 
in Auftrag gegeben haben, fand 
ich ernüchternd: Deutsche Serien 
werden nach wie vor überwiegend 
von Männern geschrieben. Wenn 
sich in Sachen Geschlechterge-
rechtigkeit im Gewerk Drehbuch 
so wenig getan hat, wie sieht es 
dann bezüglich aller weiteren so-
zialen Kategorien aus? Es ist noch 
ein weiter Weg bis zu einer in-
tersektional gerechten Verteilung 
des Auftragskuchens. Und: Wer 
arbeitet in der Dramaturgie? Wie 
divers ist der Kreis derjenigen, die 
als Stoffentwickler die Kreativen 
begleiten? 

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

Vielfältige Projekte, die mich in 
ganz unterschiedliche Genres 
und Themen eintauchen lassen. 
Vertraute, geschätzte Arbeitsbe-

ziehungen vertiefen, aber auch 
immer wieder neue Kolleg:innen 
kennenlernen – Erfahrene wie 
Nachwuchs. Mit jedem Projekt, 
jeder Begegnung Neues lernen 
und die eigenen Sicht- und Vor-
gehensweisen überprüfen. Nicht 
in Routine erstarren, sondern 
wach und neugierig bleiben. Ge-
nauso sieht mein Arbeitsleben aus 
– ein großes Glück.

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

Andréa Martel aus CALL MY 
AGENT.

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

Die Thrillerserie YELLOW JACK-
ETS über eine Mädchenfußball-
mannschaft, die mit dem Flugzeug 
in der Wildnis abstürzt. Erzählt 
wird nicht nur vom dortigen 
Überlebenskampf, sondern auch 
von den überlebenden Frauen 25 
Jahre später. Was hat das damals 
Erlebte aus ihnen gemacht? Se-
henswert, wie die Serie komplexe 
Frauenfiguren entwirft, die nicht 
sympathisch sein müssen, um zu 
berühren, und wie die Handlungs-
stränge der Teenagermädchen 
und der erwachsenen Frauen in 
den 40ern gleichberechtigt ne-
beneinander erzählt werden.
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Wer macht was? | VeDRA-Mitglieder in der Praxis

Prof. Jens Becker (Podcast-Autor/Host)

Du sollst nicht ... 
Wie die 10 Gebote unser Leben
bestimmen (Podcast-Serie)

Buch: Jens Becker / Regie: Wolfgang Seesko
Produktion: Radio Bremen
Redaktion: Lina Kokaly, Tobias Nagorny
Start: April/Mai 2022 auf Bremen Zwei, ARD 
Audiothek und überall, wo es Podcasts gratis zu 
hören gibt

Die 10-teilige Podcast-Serie geht aus verschiedenen 
Blickwinkeln der Frage nach, warum die 10 Gebote 
bis heute unser Leben bestimmen und beschäftigt 
sich insbesondere mit den Verstößen dagegen und 
deren Auswirkungen. In jeder Folge (53 Min.) gibt 
es anfangs ein einleitendes Gespräch von Host Jens 
Becker mit der Theologin Margot Käßmann und am 
Ende ein reflektierendes Gespräch mit der Psycho-
login Lydia Benecke. Außerdem gibt es immer ein 
Minihörspiel zum Thema und einen Gast, der gegen 
das jeweilige Gebot verstoßen hat oder für den es ein 
Lebensthema ist. Link zum Download...

Marco Hausammann-Gilardi (Drehbuch)

ALLES AUF NULL
(Drama, 2022)

Buch und Regie: Marco Hausammann-Gilardi
Produktion: mahagi film GmbH, Zürich
Ausstrahlung: Juni 2022 (TeleTop und StarTV), 
Festival del Cinema Cefalù

Mara und ihre Kinder Lars, Viola und Jessica leben 
mit dem Verlust von Ehemann und Vater Stefan, der 
seit einem Taifun verschollen ist. Mara trägt diese 
Leere mit Demut, die Kinder mit Gott, Eskapismus 
und Wut. Dieser Mangel manifestiert sich jährlich 
zum Todestag besonders deutlich. Der Familienfrie-
den ist dann besonders wertvoll, aber auch beson-
ders gefährdet. Und nach diesem Tag wird nichts 
mehr sein, wie es einmal war.

Bi
ld

: J
. B

ec
ke

r

Jens Becker (Mitte) und die Teilnehmenden des Drehbuch-
campus Nordost

Prof. Jens Becker  (Initiator/Projektleiter)

Drehbuchcampus Nordost 
Im März/April 2022 fand in Mecklenburg-Vorpom-
mern der Drehbuchcampus Nordost statt, eine neu-
es Weiterbildungsangebot für Drehbuchschreibende 
aus diesem Bundesland. Die Initiative dafür und 
die Leitung lag bei dem VeDRA-Mitglied Prof. Jens  
Becker. Er entwickelte dieses Hybridseminar mit Prä-
senzveranstaltungen und Online-Lectures speziell 
für Interessierte in Mecklenburg. Finanziert wurde 
es als Branchenveranstaltung durch die MV Filmför-
derung und durch einen geringen Eigenbeitrag der 
Teilnehmenden. 
An je zwei Präsenztagen zu Beginn und am Ende 
trafen sich die 10 Autorinnen und Autoren im Kul-
turKonsum in der Kleinstadt Loitz, um fachliche An-
leitung zu bekommen und Impulse aus der Semi-
nargruppe. Die jüngste Teilnehmerin war 17 Jahre 
alt, die Älteste über 60. Zwischen den Präsenztreffen 
waren Online-Lectures eingebaut und jeweils eine 
individuelle Online-Beratung. 

https://www.ardaudiothek.de/sendung/du-sollst-nicht-wie-die-10-gebote-unser-leben-bestimmen/10409635/
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Elisabeth Gabriel (Dramaturgische Beratung)

CORSAGE
(Kinospielfilm)

Buch und Regie: Marie Kreutzer
Produktion: Film AG Wien, Samsa Film, 
Komplizen Film, Kazak Productions 
Kinostart: 7. Juli 2022 

Weihnachten 1877: Es ist der 40. Geburtstag von 
Kaiserin Elisabeth von Österreich. In ihrer Rolle 
als Repräsentantin an der Seite ihres Mannes Kai-
ser Franz Joseph darf sie keine Meinungen äußern, 
sondern muss für immer die schöne junge Kaiserin 
bleiben. Um dieser Erwartung zu entsprechen, hält 
sie an einem rigiden Plan aus Hungern, Sport, Fri-
sieren und täglichen Messungen der Taille fest. Doch 
Elisabeth ist eine wissbegierige und lebenshungrige 
Frau, deren Widerstand gegen das überlebensgroße 
Bild ihrer selbst wächst und die nicht länger in ei-
nem höfischen Korsett leben will.

Sandra Ehlermann (Mitarbeit Drehbuch)

NACHBARN 
(Kinospielfilm)

Buch und Regie: Mano Khalil
Produktion: Frame Film, Schweiz
Kinostart: 29. September 2022

Ein sechsjähriger kurdischer Junge wächst in einem 
kleinen Dorf an der syrisch-türkischen Grenze auf 
und erlebt in den frühen 1980er-Jahren, wie der 
um  sich greifende Nationalismus seine kleine Welt 
allmählich zerstört. In der Schule muss er Arabisch 
sprechen, seine jüdischen Nachbarn gelten plötz-
lich als Todfeinde, und Soldaten dies- und jenseits 
der Grenze rücken bedrohlich nahe. Feinfühlig ver-
spielt und doch ernsthaft erzählt der Film von einer 
Kindheit, die zwischen Diktatur und schmerzhaftem 
Drama auch ihre heiteren Momente findet. Der Film 
gewann viele Preise und läuft seit seiner Premiere in 
Locarno im Sommer 2021 auf zahlreichen internati-
onalen Festivals – auch arabischen, kurdischen und 
jüdischen.

Christian Mertens und Bartosz Werner (Autoren)

So bekommen Sie Ihr 
Drehbuch in den Griff
(FACHBUCH)

2. komplett überarbeitete Auflage
Veröffentlichung: 15.09.2022, Halem Verlag 

Die Regisseure und Autoren 
widmen sich in der 2. Aufla-
ge ihres Buchs sieben wich-
tigen Tools, die bei der Ent-
wicklung eines Drehbuchs 
helfen. In dieser vollständig 
überarbeiteten Neuauflage 
besprechen sie anhand be-
kannter Filme und Serien 
u.a. die Kraft der Außensei-
ter und die Sogwirkung von 
Kausalität und gehen auf die 
Entwicklung von Figuren in 

einem System ein. In dieser aktuellen Auflage fin-
den sich außerdem u.a. Erweiterungen zum Thema 
„Systemdramaturgie“, neu ist auch ein Blick in den 
Bereich der Kinderserie.

Kirsten Loose (Dramaturgische Beratung)

SOULS (Mystery-Dramaserie) 

Buch: Alex Eslam (Creator), Lisa van Brakel, Erol 
Yesilkaya, Senad Halibasic
Regie: Alex Eslam, Hanna Maria Heidrich
Produktion: Geißendörfer Pictures
Ausstrahlung: Sky, Oktober 2022

Das Leben von Allie, Hanna und Linn gerät unum-
kehrbar aus den Fugen, als der 14-jährige Jacob 
nach einem schweren Autounfall glaubt, sich an sein 
früheres Leben als Pilot einer verschollenen Passa-
giermaschine zu erinnern. Lügt Jacob oder kann un-
sere Seele tatsächlich wandern? Die Serie feierte im 
April 2022 in Cannes Premiere, wo sie im Rahmen 
von Cannesseries für die beste Musik und das beste 
Drehbuch ausgezeichnet wurde.
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Sandra Ehlermann (Produzentin)

KOMM MIT MIR IN DAS 
CINEMA – DIE GREGORS 
(Kino-Dokumentation)

Buch und Regie: Alice Agneskirchner
Produktion: Ehlermann & Agneskirchner Film-
produktion, Berlin
Kinostart: 1. September 2022

Der Dokumentarfilm verwebt die  Lebensgeschich-
te der visionären Filmkuratoren Erika und Ulrich 
Gregor mit den Filmen, die sie  entdeckt und dem 
deutschen Publikum zugänglich gemacht haben.  Die 
beiden gründeten 1963 die „Freunde der Deutschen 
Kinemathek“ und 1970 das „Kino Arsenal“, das der 
Bewegung der Kommunalen Kinos in Deutschland 
ein Vorbild wurde. 30 Jahre lang leiteten sie das 
„Internationalen Forums des Jungen Films“ der Ber-
linale. Sie prägten die filmische Bildung mehrerer 
Generationen von Filmschaffenden und boten vielen 
später international bekannten Filmemacherinnen 
und Filmemachern ihre erste Plattform. 
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Marion Klann (Creative Producer)

DIE BILDERKRIEGERIN –  
ANJA NIEDRINGHAUS 
(Kino, Dokufiction) 

Buch: Yury Winterberg, Roman Kuhn
Regie: Roman Kuhn
Produktion: Ziegler Film/Avanga Filmproduktion/
Volksfilm/ZDF, Kinostart: 26. Mai 2022

Die Fotografin Anja Niedringhaus ist 26, als sie 1992 
nach Sarajewo kommt. Sie berichtet mit Unterbre-
chungen fast drei Jahre von dem Schauplatz, spä-
ter arbeitet sie u.a. im Kosovo und in Afghanistan. 
2001 wechselt sie zur renommiertesten Bildagen-
tur der Welt, Associated Press (AP), 2005 erhält sie  
für ihre Berichterstattung aus dem Irak den Pulitzer 
Prize. In Kabul lernt sie die AP-Chefkorrespondentin 
Kathy Gannon kennen, beide sind bald ein unzer-
trennliches Team. Doch dann kommt es während der  
afghanischen Präsidentschaftswahlen 2014 zu einem 
verheerenden Anschlag… 
Roman Kuhn erzählt in 
seinem mitreißenden 
Biopic, wie aus einer zu-
nächst wenig erfahrenen 
Fotografin eine der besten 
Fotojournalist:innen ihrer 
Generation wird. Antje 
Traue spielt Anja Nied-
ringhaus (1965–2014) 
als leidenschaftliche und 
todesmutige Wahrheits-
kämpferin. Bi
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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 präsen-
tiert und ausführlich besprochen.  
Online oder Präsenz
Leitung: Roland Zag, Jochen Strodthoff
Ort: Mediaschool Bayern
Termine: Juli 2022
Kosten: 2.200,- Euro
https://www.muenchner-filmwerkstatt.de

Finanzierung, Kalkulation und Abwicklung von 
Spiel- und Dokumentarfilmen
Im Fokus dieses Seminars stehen die Strukturierung, 
Finanzierung, Kalkulation und Abwicklung von 
Spiel- und Dokumentarfilmprojekten. Die Inhalte 
des Seminars richten sich maßgeblich nach den 
Bedürfnissen der Teilnehmenden.
Dozenten: Claus Reichel, Mario von Grumbkow
Ort: Live-Webinar
Termin: 09.07.2022, 10:00–18:00 Uhr
http://www.filmwerkstatt-muenster.org

Termine

Ausbildung zum/zur Autor*in für Film & TV 
Durchlaufen Sie in knapp vier Monaten eine um-
fassende, intensive Ausbildung. Lernen Sie dabei 
alles, was Sie für die Arbeit als Drehbuchautorin 
bzw. -autor brauchen. Entwickeln Sie Ihre eigene 
Idee zu einem vermarktbaren Treatment. Knüpfen 
Sie gleichzeitig bei der Begegnung mit zahlreichen 
Branchengästen erste Kontakte. 
Ort/Veranstalter: Berlin/Master School Drehbuch
Termin: 19.08.–06.12.2022  
Kosten: 4.459,84 Euro (Bildungsgutschein möglich)
https://masterschool.de/

Plotten mit Beats und Beatsheets lesen lernen
In diesem 2-tägigen Seminar erläutern die Autor: in-
nen von DER GERMAN ROOM, wie eines der  
zentralen Tools des amerikanischen Writers‘ Room-
Modells beschaffen ist und wie es genau angewendet 
wird. An einem Tag wird aktiv geplottet, am zweiten 
Tag ein Serienpilot auf seine Beat-Struktur hin ana-
lysiert und die Textform Beatsheet ergründet.
Dozent*in: Katrin Merkel, Timo Gößler
Ort: Berlin/Master School Drehbuch (Präsenz-Seminar) 
Termin: 20./21.08.2022 (Wochenend-Seminar), 
10:00–16:00 Uhr
Kosten: 280,- Euro 
https://masterschool.de/

VeDRA-PANEL UND GET TOGETHER
AUF DEM FILMFEST MÜNCHEN:
Dramaturgie und digitale Distribution - 
Wie innovativ ist der New German Content?

Die weltweiten Auswertungsmöglichkeiten und 
die direkte Konkurrenz durch internationale 
Produktionen in den Mediatheken haben den 
Markt und die Sehgewohnheiten des Publikums 
verändert. Marco Kreuzer (VeDRA) diskutiert mit 
seinen Gästen, wie sich die aktuelle Marktsitu-
ation auf den Erzähl-Anspruch, Dramaturgie, 
Figurenentwicklung und die Authentizität von 
Geschichten auswirkt. Wie könnte/müsste sich 
deutschsprachiger Content auszeichnen?  

Und wo bleibt das Kino, wenn Stoffentwicklung 
für den digitalen TV-Markt attraktiver scheint, 
als für die Leinwand?
 
Termin: Montag 27.06.2022, 13:30 Uhr
Ort: Karolinensaal im Amerikahaus, München
Gäste: SIMONE BAUMANN (Managing Director 
German Films), ANNA ROHDE-SEYFRIED  
(Content Editor, Beta Film), LEONID GODIK 
(EVP Sales & Acquisition CEE, Beta Film),  
EVA-MARIA FAHMÜLLER (VeDRA,  
MasterSchool Drehbuch)
 
ANMELDUNG ERFORDERLICH:
HTTPS://EVEENO.COM/20JAHREVEDRA



N°53  |  Juni 2022

TERMINE | 31

SERIEN.lab – Autor*innen-Werkstatt für Serien
Das SERIEN.lab ist eine Autorenwerkstatt für qua­
litätsvolle, fiktionale Serien. Die Teilnehmer haben 
einerseits die Möglichkeit, ihr eigenes Serienprojekt 
— Status vorzugsweise Exposé — im SERIEN.lab 
voranzutreiben und zu einem marktfähigen Konzept 
auszuarbeiten. Zusätzlich bekommen sie die 
Gelegenheit, das Handwerkszeug kennenzulernen 
und gemeinsam mit anderen Autorinnen und 
Autoren in einem Writers' Room das konkrete 
Arbeiten an einer Serie kennenzulernen.  
Dozenten: Oliver Schütte, Heiko Martens
Ort: Online
Datum: 20.08.2022–18.04.2023 –  
berufsbegleitend (Hybrid) 
Kosten: 3.200,- Euro
https://masterschool.de/

Weiterbildung zum/zur Dramaturg*in/Lektor*in 
Lernen Sie, Filmstoffe entsprechend ihrer 
Wirkungsabsicht noch präziser zu analysieren und 
einzuschätzen. Erfahren Sie, wie Sie Ihre Erkennt­
nisse zum Stoff anschaulich vermitteln können.  
Begleiten Sie mit Unterstützung erfahrener  
Dozenten Autor*innen bei der Entwicklung  
und Präsentation von Filmstoffen. Der Lehrgang 
findet in enger Verzahnung mit der Ausbildung  
zum Autor für Film & TV statt und enthält zusätz­
lich eigene Unterrichtseinheiten.
Ort/Veranstalter: Berlin/Master School Drehbuch
Termin: 01.09.–06.12.2022 (Vollzeit)
Kosten: 4.475,60 Euro (Bildungsgutschein möglich)
https://masterschool.de/

Film verstehen
Filme faszinieren und ziehen uns in ihren Bann, wie 
kaum ein anderes Medium. Doch wie funktioniert 
das? Mit welchen Gestaltungsmitteln arbeiten sie, 
um den Zuschauer so unmittelbar in ihre Welt zu 
verwickeln? Was macht eine Hauptfigur aus?  
Wie funktioniert ein Drei-Akter, wie Suspense? 
Das Seminar geht diesen und vielen weiteren span­
nenden Fragen auf den Grund und befasst sich mit 
den Darstellungsmethoden des Mediums Film und 
dem Zusammenspiel seiner Gestaltungsmittel. 
Dozent: Michael Wolf 
Ort: Online
Termin: 17./18.09.2022
Veranstalter: Münchner Filmwerkstatt e.V. 
Kosten: 270,- Euro (bis 02.09.22 erm. auf 220,- Euro) 
https://www.muenchner-filmwerkstatt.de

Serial Drama – Dramaturgische Einführung  
in die Serien-Entwicklung
Fundierter Überblick über die wesentlichen erzähl­
erischen Prämissen des Serial Dramas, verbunden mit 
Einblick in zeitgemäße Serien-Entwicklungsprozes­
se. Das Ziel ist es, Sicherheit im Umgang mit dem 
dramaturgischen Handwerk und der ganz eigenen, 
spezifischen Kunst der erfolgreichen Serien-Entwick­
lung zu vermitteln. 
Dozent: Timo Gößler
Termin: 21.09.2022, 14:00–18:00 Uhr
Ort: Berlin-Brandenburgische Akademie der Wissen-
schaften, Berlin
Kosten: 140,- Euro  
(Early Bird bis 23.08.22: 120,- Euro
https://www.epi.media/programm/

Tatort Eifel - Konferenz
Nicht nur der Krimi, auch andere Genres sowie 
allgemeine Branchenthemen sind Gegenstand von 
Podiumsdiskussionen, Workshops, Vorträgen und 
Wettbewerben. Ein besonderes Augenmerk wird auf 
den kreativen Nachwuchs gelegt, der vor allem in 
den Wettbewerben und Senderworkshops die Chance 
erhält, sich zu profilieren.
Ort: Daun/Vulkaneifel
Termin: 20.-24. September 2022
https://www.tatort-eifel.de

Masterschool Dokumentarfilm
Die Masterschool Dokumentarfilm ist eine Weiterqua­
lifizierung zu Regie und Autor*innenschaft. Schwer­
punkt ist die Stoff- und Projektentwicklung von 
Autor*innendokumentarfilmen, mit einer spezifischen 
Erzählstruktur und Dramaturgie. Ob programmfüllen­
der Langfilm, Kurzfilm, oder auch die serielle Erzähl­
weise. In der Zeit zwischen den Workshop-Terminen 
werden die Dokumentarfilmvorhaben der Teilneh­
menden betreut und weiterentwickelt.
Dozent: Horst Herz
Termine: Modul 1: 25.09.–01.10.2022, Modul 2: 
30.10.–04.11.2022, Modul 3: 04.–09.12.2022
Anzahl: 6 bis 8 Teilnehmer*innen
Kosten: 999,- Euro
Ort: Filmwerkstatt Münster
http://www.filmwerkstatt-muenster.org
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Das Geheimnis mitreißender Drehbücher
„Genie“, schrieb Thomas Alva Edison, „ist ein 
Prozent Inspiration und neunundneunzig Prozent 
Transpiration“ – und ganz ähnlich ist es auch mit 
dem Drehbuchschreiben. Dieses Seminar vermittelt 
erstmals das Fundament, auf welchem alle weiteren 
Formen – von der Drei-Akt-Struktur bis zur Helden-
reise, von Aristoteles bis Syd Field errichtet sind.
Dozent: Martin Thau 
Ort: Online
Termin: 24./25.09.2022
Veranstalter: Münchner Filmwerkstatt e.V. 
Kosten: 270,- Euro (bis zum 09.09.2022 ermäßigt auf 
220,- Euro) 
https://www.muenchner-filmwerkstatt.de

DREHBUCH.lab – Autor*innen-Werkstatt 
für fiktionale Filme
Das DREHBUCH.lab ist eine intensive halbjährige 
Autor*innenwerkstatt für fiktionale Filmprojekte 
für Kino und Fernsehen (Einzelstücke). Die max. 7 
Teilnehmerinnen und Teilnehmer entwickeln unter 
Anleitung erfahrener Profis an 6 Wochenenden über 

mehrere Stufen einen eigenen Filmstoff.  
Dozent*innen: Sabine Pochhammer, Gunther Eschke
Ort: Online
Termin: 29.10.22–04.06.23 berufsbegleitend 
(6 Wochenenden)
Kosten: 2.200,- Euro 
https://masterschool.de/

Drehbuchhandwerk
Drehbücher zu schreiben, erfordert nicht nur 
Kreativität, sondern auch solides Handwerk. 
Dieses arbeitsintensive Seminar vermittelt das 
Basiswissen für angehende Drehbuchautor*innen 
und frischt die Fähigkeiten fortgeschrittener 
Autor*innen, Lektor*innen, Producer und anderer 
Filmschaffender auf. 
Dozenten: Frank Raki, Christoph von Zastrow 
Ort: Online 
Termin: 19./20. November 2022
Veranstalter: Münchner Filmwerkstatt e.V.
Kosten: 270,- Euro (bis 04.11.2022 ermäßigt auf 
220,- Euro) 
https://www.muenchner-filmwerkstatt.de




