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DRAMATURGIE IM PODCAST
WEITERE THEMEN Protagonistinnen und ihre Geschichten 
bei Disney•Pixar // Der besondere Kinderfilm – ein 
Erfolgsmodell? // Dramaturgie im animierten Kurzfilm // 
GRAVITY oder die Kraft der Metapher



Liebe Leserinnen und Leser, 
DR. ENRICO WOLF (VEDRA)

mehr denn je erfordern unsere Zeiten die Balance zwischen 
Beständigkeit und Wandel. Als Berufsverband spüren wir das täglich 
anhand der Entwicklungen in unserer Branche. Doch auch bei unserem 
Verbandsmagazin WENDEPUNKT entpuppt sich die Balance als 
Herausforderung, um Kontinuität und Innovation miteinander in Einklang 
zu bringen. So erscheint das Juni-Heft des WENDEPUNKT einerseits 
in der bewährten inhaltlichen Fokussierung und andererseits doch 
in einem aktualisierten Erscheinungsbild. Und tatsächlich wird sich 
diese Dynamik permanenter Veränderungen in Form und Inhalt des 
WENDEPUNKT auch in absehbarer Zeit weiter beschleunigen, wenn 
auch über die Richtung dieser Neudefinition noch debattiert wird.

Aber auch inhaltlich bewegen sich unsere Beiträge 
und Artikel zwischen Bekanntem und Neuem. Wenn 
RÜDIGER HILLMER auf die vergangenen Jahre der 
Initiative „Der besondere Kinderfilm“ zurückblickt, 
so bewegt sich diese Aufarbeitung im Rahmen 
des Bekannten, auch wenn eben gerade diese 
Initiative immer wieder versucht, dem Kinderfilm 
neue Blickwinkel zu erschließen. TOMISLAV TURINAs 
scharfsinnige Analyse metaphorischer Bildwelten 
als Spiegel innerer Prozesse der Hauptfiguren 
wirft bewährte und inhaltlich geschärfte Blicke 
auf ein Meisterwerk der Kinogeschichte. 

Innovativ sind die dramaturgischen Tools, die MARCO 
KREUZER in seinem Rückblick auf das Internationale 
Trickfilm-Festival Stuttgart beschreibt. Fasziniert 
stellen wir fest, dass die radikalsten erzählerischen 
Ansätze der jungen Filmschaffenden mitunter auf 
literarische Techniken zurückgreifen, die bereits zu 
Beginn des 20. Jahrhunderts entwickelt wurden 
– was die landläufige Idee vom geradlinigen 
„Fortschritt“ kultureller Ideen ad absurdum führt. 

In LINDA FRIESEs Gespräch mit Sven Preger 
zum Thema „Dramaturgische Techniken der 
Podcastproduktion“ erweist sich ein scheinbar 
alltägliches Format als ergiebige Spielwiese für 
völlig neue Denkweisen und Experimente. 

Mit der Analyse feministischer Ansätze in den 
aktuellen Produktionen von Pixar ist der neue 
WENDEPUNKT mit einem Beitrag von ANISHA 
CORNIPS endgültig in der Gegenwart angekommen. 
Die gelegentlich als „Boy Group“ bezeichnete 
Firma Pixar muss sich neuerdings auch mit 
Gender-Themen auseinandersetzen, und sie 
tut das, wie die Autorin zeigt, mit faszinierend 
schlüssigen Techniken und Rezepten. 

Neben diesen Artikeln zeigt der WENDEPUNKT auch, 
dass sich unser Verband mehr denn je als Pool 
unterschiedlichster dramaturgischer Impulse und 
Aktivitäten erweist, wie unsere Rubrik „Wer macht 
was“ lebhafter denn je dokumentiert. Die Branche ist 
im Wandel und wir mit ihr. Wachen Auges und frohen 
Mutes nach vorn zu schauen, sind hoffnungsvolle 
Zeichen für einen optimistischen Blick in die Zukunft.

BIS ZUM NÄCHSTEN WENDEPUNKT,  
IHR ENRICO WOLF
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Protagonistinnen und ihre Geschichten bei Disney•Pixar  
in BRAVE (2012) und TURNING RED (2022)
VON ANISHA CORNIPS

Seit 1995 hat Pixar Animation Studios den computeranimierten Film und somit den Markt für solche 
Filme etabliert und als Entrepreneur auf diesem Gebiet eine gewisse Tonalität vorgegeben. Pixar-Filme 
berühren, inspirieren und bezaubern, daran besteht kein Zweifel. Sie sind virtuos in der Umsetzung 
und haben eine positive Haltung in Bezug auf zwischenmenschliche (familiäre, freundschaftliche 
oder romantische) Beziehungen, in denen Kooperation und Liebe im Mittelpunkt stehen.

Jedoch fehlten lange bei Pixar Animation Studios, 
die seit 2006 ihre Kräfte mit Disney Animation 
bündelten, Protagonistinnen und ihre Erlebniswelten. 
Auch weibliche Kreative u.a. in Regie-Positionen gab 
es bei Pixar Animation Studios lange Zeit nicht, was 
der Firma den Ruf eines „Boys‘ Club“ verschaffte. 

Erst als Pixars Drehbuchautorin und erste (Co-)
Regisseurin Brenda Chapman 2012 in BRAVE 

die Protagonistin Merida auf die Leinwand 
brachte, änderte sich etwas daran. Zehn 
Jahre später folgte die Protagonistin Meilin 
Lee in dem Film TURNING RED, der 2022 
von Regisseurin Domee Shi zusammen 
mit einem weiblichen Team produziert 
wurde. Wie aber erzählen die beiden 
Filmemacherinnen ihre Protagonistinnen 
und Geschichten und inwiefern unterscheiden 
sie sich von anderen Disney•Pixar-Filmen?

Themen und Motive & Die weibliche Reise 
Beide Filme greifen ähnliche Themen 
und Motive auf. Auch wenn die beiden 
Protagonistinnen Merida (BRAVE) und 
Meilin (TURNING RED) ihre Konflikte 
anders austragen und in unterschiedliche 
Figurenkonstellationen eingebettet 
sind, steht in beiden Geschichten eine 
Mutter-Tochter Beziehung und der Mut, 
den eigenen Individuationsprozess 
anzugehen, im Zentrum. 

Beide Geschichten greifen hierfür 
symbolträchtige Märchenelemente 
auf, wie die magische Verwandlung in 

einen Bären, den Wald bzw. Bambushain als 
magischen/mystischen Ort der Transformation, 
und die Auseinandersetzung mit Schicksal 
und Selbstbestimmung. Zudem stehen zwei 
dramaturgische Modelle im Vordergrund, die 
sich von Pixar-Geschichten wie zum Beispiel 
FINDING NEMO (2003), WALL-E (2008) 
oder INSIDE OUT (2013) unterscheiden. 

Beide Geschichten greifen 
eine weibliche Perspektive 
auf, die sich in der 
Dramaturgie widerspiegelt. 
In BRAVE erleben Merida 
und Mutter Elinor eine 
„Heroine’s Journey“. Diese 
Reise wurde von Maureen 

Murdock 1990 verfasst, als Kontrapunkt zu Joseph 
Campbells „Hero with a Thousand Faces“. Hierbei 
ist das Ausbrechen aus der Identifikation mit einer 
maskulinen Welt und das Wieder-Zurückfinden 
zur femininen Kraft zentral. TURNING RED bezieht 

BRAVE (2012) – Bild: Disney, All rights reserved

Beide Geschichten 
greifen eine weibliche 
Perspektive auf, die 
sich in der Dramaturgie 
widerspiegelt.
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sich auf ein dramaturgisches Modell, 
das sich „The Virgin’s Promise“ nennt 
und ebenfalls als weibliches Pendant zur 
herkömmlichen Heldenreise bezeichnet 
werden kann. Hierbei geht es darum, 
dass sich die Protagonistin aus einem 
Abhängigkeitsgeflecht befreit, um sich 
selbst mit der Welt zu verbinden und 
ihr inneres Potenzial zu entfalten. 

Sowohl in BRAVE als auch in TURNING RED steht 
eine innere Reise im Zentrum. In beiden Geschichten 
geht es darum, dass die weiblichen Figuren ihr 
volles Potenzial und das volle Spektrum ihrer 
Persönlichkeitsanteile anerkennen und integrieren. 
Hierfür erfährt das Protagonistinnenpaar von 
Mutter und Tochter in beiden Geschichten 
eine Transformation. Die zielorientierte und 
konfrontative Reise in eine neue, andere Welt wird 
in BRAVE auf eine Rahmenhandlung reduziert 
und in TURNING RED ganz ausgelassen. 

Disney•Pixars Transformation 
Die Transformation der beiden Protagonistinnen 
lässt sich auch in Hinblick auf Disney•Pixars 
eigene Transformation in Bezug auf mehr 
Diversität und Multikulturalität lesen. 

Merida und Meilin lassen sich als Figuren in einem 
unterschiedlichen zeitlichen Kontext verstehen. So ist 
Merida aus BRAVE (2012) Pixars erste Protagonistin 
in der Disney•Pixar-Ära. Hier stellt Pixar unter 
Beweis, dass die Firma eine progressive Prinzessin 
hervorzubringen in der Lage ist, der es gelingt, 
mit der traditionellen Disney-Formel der 
passiven Prinzessin zu brechen. Erstens 
geschieht dies, indem eine Beziehung 
zwischen zwei weiblichen Figuren erzählt 
wird und die Protagonistin nicht über 
eine heteronormative, romantische 
Beziehung definiert wird. Zweitens wird das 
Märchengenre in BRAVE mit Elementen 
eines Heldenmythos unterlegt, indem Merida 
männlich konnotierte Heldeneigenschaften 
zeigt, wobei Mut, Ausdauer, athletisches 
Können und Kraft eine Rolle spielen. 

Merida darf Fratzen und 
Grimassen schneiden, die Wut, 
Zorn und Angespanntheit 
ausdrücken. Diese Darstellung 
lässt sich als Progressivität in 
Bezug auf eine authentische 
Darstellung von weiblichen 
Figuren deuten. BRAVE stellt 
zudem männlich kodierte und 

weiblich kodierte Verhaltensweisen gegenüber. Die 
männlichen Figuren aus der älteren Generation in 
BRAVE definieren sich über stereotypisch-maskulines 
Verhalten, indem sie Konkurrenzverhalten, 
Dominanz und Impulsivität zeigen. Auch Merida 
zeigt am Anfang des Films diese Verhaltensweisen, 
ihre Identifikationsfigur ist dann auch ihr Vater, 
Fergus. Merida beweist den männlichen Figuren 
durch ihr athletisches Können, dass sie stärker 
und geschickter ist als sie. Merida als Protagonistin 
kann aber im Laufe der Geschichte einen neuen 
Zugang zu ihrer Weiblichkeit finden, indem sie 
Anteile von Mutter Elinor für sich integrieren kann. 
Sie vereint also am Ende Qualitäten von Vater 
und Mutter. Gleichzeitig kann die Mutterfigur Elinor 
durch Meridas Einfluss wieder zu ihrer authentischen 
Weiblichkeit finden, die sich über einen Zugang 
zu ihrer wilden femininen Seite beschreiben lässt, 
in der sie sich von den auferlegten Konventionen 
einer patriarchalen Gesellschaft befreit. In BRAVE 
wird also die Darstellung von traditionellen 
Geschlechterrollen durch die Protagonistin Merida 
aufgebrochen, indem aufgezeigt wird, dass 

Merida darf Fratzen und 
Grimassen schneiden, 
die Wut, Zorn und 
Angespanntheit 
ausdrücken.

TURNING RED (2022) – Bild: DisneyPixar, All rights reserved
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weibliche Figuren robust, 
kraftvoll, impulsiv, wütend, 
freiheitsliebend, unzivilisiert 
und eigenwillig sein können. 

Die Protagonistin Meilin 
Lee, im zehn Jahre 

später entstandenen TURNING RED, lässt sich 
in einem anderen zeitlichen Kontext lesen, denn 
sie repräsentiert eine Weiterentwicklung. Zehn 
Jahre nach BRAVE ist ein weibliches Team für 
TURNING RED zuständig. Im Gegensatz zu BRAVE 
wird in TURNING RED Interkulturalität miterzählt. 
Protagonistin Meilin Lee hat chinesische Wurzeln und 
lebt in einer Diaspora, wie die Regisseurin Domee 
Shi, die ihre eigenen Jugenderinnerungen in die 
Geschichte einfließen lässt. Sie wird im Gegensatz 
zu Merida nicht über männlich konnotierte Attribute 
erzählt. Ihre Mutter Ming verkörpert die traditionellen 
Werte und eine perfektionistische Seite; ihre 
Freundinnen Miriam, Priya und Abby stehen 
für Individualität, Spaß und Schwesternschaft. 
Meilin erweitert das Erzählen von weiblichen 
Themen, indem (aufblühende) weibliche Sexualität 
angesprochen bzw. dargestellt wird. Metaphorisch 
wird eine Masturbations-Szene angedeutet, und die 
Verwandlung in den Roten Panda ist als Metapher 
für weibliche Pubertät und Menstruation zu lesen. 

Während Merida noch die schlanke Silhouette 
einer Disney-Prinzessin aufweist, haben 
Meilin und ihre Freundinnen unterschiedliche 
Körperformen, von groß bis klein, schlank bis 

rund. Ihre Hautfarben sind unterschiedlich, 
genauso wie ihr Kleidungsstil. Sie sind ungeduldig, 
aufbrausend, kämpferisch, vorlaut, lustig, stoisch 
und authentisch. Außerdem stehen sie mit viel 
Selbstbewusstsein zu ihren Marotten und Macken.

FAZIT:FAZIT: Brauchen Protagonistinnen eine eigene 
feminine Erzählstruktur und eine eigene 
Dramaturgie? Die Antwort auf diese Frage ist 
nicht leicht zu geben, denn weibliche Geschichten 
aus einer weiblichen Perspektive gab es im 
Mainstream-Animationsfilm lange Zeit nicht. 
Zudem funktionieren Protagonistinnen auch 
gut, wenn sie eine klassische Heldenreise 
durchleben, wie zum Beispiel Joy aus INSIDE OUT 
(Disney•Pixar), Wonder Woman (DC Comics) oder 
Anna aus FROZEN (Disney) unter Beweis stellen. 
Dramaturgische Modelle sollen in erster Instanz 
ein kreatives Tool sein, um gute Geschichten 
zu erzählen. Doch der Hunger nach neuen und 
anderen Formen von Geschichten, in denen 
andere Qualitäten vorkommen und in denen sich 
alle Menschen gut repräsentiert fühlen, scheint 
heute andersartige dramaturgische Modelle 
und andere Protagonist*innen zu fordern. 

Was Merida und Meilin uns eben vermitteln 
möchten, ist, dass es sich lohnt, sich von alten 
festgefahrenen Strukturen zu befreien und das 
eigene kreative Potenzial in die Welt zu bringen. 
Die Frage, ob Disney•Pixar diese Mentalität in 
Bezug auf Diversität weiterhin vorantreibt, bleibt zu 
diesem Zeitpunkt offen. Es ist aber sehr zu hoffen. 

ANISHA CORNIPSANISHA CORNIPS, aufgewachsen in den Niederlanden, kam schon während 
ihrer Schulzeit in Berührung mit ihrer Vorliebe für Schauspiel und Regie. 
2008 schloss sie ihr Schauspielstudium in Aachen ab. 2023 beendete sie ihr 
Masterstudium im Fach Drehbuch/Dramaturgie an der Filmuniversität Konrad 
Wolf in Potsdam und schreibt gerne Geschichten über Figuren, die ausbrechen. 
Momentan steckt sie in der Postproduktion des VR-Films DER SCHLAGBAUMDER SCHLAGBAUM, 
für den sie sowohl als Regisseurin als auch als Drehbuchautorin tätig ist.

Im Gegensatz zu BRAVE 
wird in TURNING RED 
Interkulturalität 
miterzählt.
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GRAVITY oder die Kraft der Metapher 
TOMISLAV TURINA (VEDRA)

In den letzten Jahren wird viel darüber geschrieben, was sich in der deutschen Film- und Serienbranche 
ändert und auch noch ändern sollte: Kontrakt 18, die Neuausrichtung des Drehbuchverbandes, 
Novellierungen des FFG u.v.m. Die Liste ist lang und stimmt optimistisch. Was man dagegen seltener 
findet, sind Ansätze für die Weiterentwicklung bei Film- und Serienformaten selbst. Dabei sollte das 
eigentlich ein zentraler Punkt sein. Denn schließlich bringt eine geänderte Medienlandschaft mit global 
agierenden Streaming-Plattformen auch höhere und modernere Anforderungen an die Formate hervor. 
Hier dazu eine Anregung anlässlich des 10-jährigen Jubiläums des Filmklassikers GRAVITY (USA 2013)GRAVITY (USA 2013). 

Zur Erinnerung: GRAVITY ist ein 
Film von Alfonso Cuarón (was 
man in diesem Fall tatsächlich 
so sagen kann), der Regie 
führte, mitproduzierte und 
zusammen mit seinem Sohn 
und dem Darsteller George 
Clooney das Drehbuch schrieb. 
Die Hauptrolle spielte Sandra 
Bullock. GRAVITY hatte laut 
Box Office Mojo ein Budget 
von ca. 100 Millionen Dollar 
und spielte weltweit über 
723 Millionen ein. Der Film 
wurde vor allem wegen seiner 
spektakulären Weltraumbilder 
gefeiert, die damals so etwas 
wie den nächsten Schritt 
in der digitalen Revolution 
darstellten. Aber das ist 
bei Weitem nicht das einzig Herausragende.

Viele, die GRAVITY gesehen haben, ordnen den Film 
ins Science-Fiction Genre ein: Weltraum, Raumschiffe 
und Astronauten deuten oberflächlich gesehen 
auch in diese Richtung. Tatsächlich fehlt aber das 
wichtigste Element des Genres, nämlich 
die namensgebende wissenschaftlich-
technische Vision. Es gibt bei GRAVITY 
zwar hochentwickelte Raumschiffe, mit 
denen Astronaut*innen das All befahren. 
Aber die entsprechen mehr oder weniger 
dem damaligen technischen Stand. Um 
zukunftsweisende Technologie handelt 
es sich also nicht. Ebenso wenig gibt es 

bei GRAVITY innovative Visionen 
oder gar Umsetzungen. Auch 
eine Dystopie, die ihren Ursprung 
in unseren aktuellen Fehlern 
hätte, sucht man vergebens.

Die Spur führt eher ins Thriller-
Genre. Schließlich sind die 
wiederkehrenden Schauer von 
Weltraumschrott eine treffliche 
Bedrohung und führen dazu, 
dass nicht nur die Kollegen der 
Protagonistin getötet werden, 
sondern auch sie selbst um ihr 
Leben bangen muss. Und das 
nicht nur durch den Schrott, 
sondern auch durch das All 
selbst und seine ewige Leere 
mit dem dazugehörigen Mangel 
an überlebenswichtigem 

Sauerstoff. So kämpft die Heldin gegen eine 
Bedrohung nach der anderen und muss dabei 
immer wieder die vorhandene Raumfahrttechnik 
überlisten, um ihr Leben zu retten. So weit, so 
spektakulär und geradezu nervenzerreißend.

Aber der Film hat noch eine 
andere Ebene. Eine, die für 
die Erzählung mindestens 
ebenso wichtig ist wie die 
spannungserzeugende 
äußere Bedrohung. Die von 
Sandra Bullock gespielte 
Protagonistin Dr. Ryan Stone 
hat ihr Kind verloren und 

Die äußeren 
Bedrohungen fordern 
daher ihren Willen 
und Mut zum (Über-)
Leben doppelt heraus.

GRAVITY (2013) – Bild: Warner Bros 
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leidet an einer daraus resultierenden Depression. Die 
äußeren Bedrohungen fordern daher ihren Willen 
und Mut zum (Über-)Leben doppelt heraus. Und 
der Weltraum selbst entpuppt sich neben seiner 
Funktion als Generator von Gefahren auch als 
Projektionsebene für das Innere der Protagonistin 
und damit als vortreffliche Metapher für das Gefühl 
der Leere, das Menschen befällt, die an einer 
Depression leiden. Und das setzt sich natürlich in 
den kleineren dramatischen Einheiten fort wie Äste 
bei einem Baum: Wenn Ryan Stone minutenlang 
im Raumanzug durchs All trudelt, dann geht es 
nicht nur um die damit verbundene Lebensgefahr, 
es geht auch wortwörtlich darum, den HALT ZU 
VERLIEREN oder INS SCHLINGERN ZU KOMMEN.

Wenn sie einen Feuerlöscher als Raketendüse 
benutzt, um frei durchs All zu einer chinesischen 
Raumkapsel zu gleiten und es dann schließlich 
schafft, das allerletzte Eckchen zu greifen zu 
bekommen, wird nicht nur die Spannung bis ins 
Unerträgliche gesteigert, es geht gleichzeitig 
auch darum, HALT ZU BEKOMMEN.

Wenn sie einen Fallschirm loswerden muss, der 
sich um ihre Raumkapsel verheddert hat, geht 
es auch darum, sich von Dingen, 
die einen behindern und aufhalten 
ZU LÖSEN. Auch bei der folgenden 
Abkopplung von Raketenstufen – man 
ahnt es schon – geht es nicht nur 
um die physische Rettung, sondern 
ebenso um das LOSLASSEN. 

Als Dr. Stone es schließlich schafft, auf die Erde (und 
damit ins Leben) zurückzukehren, landet sie erst 
einmal in einem See und muss es schaffen, an die 
Oberfläche aufzusteigen – ebenfalls eine klassische 
Metapher für das AUFTAUCHEN aus den Tiefen der 
eigenen Psyche ins Hier und Jetzt des Lebens.

Und last but not least muss sie es (dem Titel des 
Films folgend) am Strand des Sees schaffen, die 
mittlerweile ungewohnte titelgebende Schwerkraft 
(Gravity) zu überwinden und AUFZUSTEHEN. 
Für eine Figur, die krank war und jetzt gesundet, 
ebenfalls ein allgemein nachvollziehbares Bild.

Diese Beispiele stellen natürlich nur eine Auswahl 
dar. Wenn man sich des Prinzips einmal bewusst 
ist, bemerkt man im Film noch viel mehr Sinnbilder 
für die Krankheit und den Weg der Figur aus 
ihr heraus. Interessant ist dabei ja nicht nur, 
dass der innere Weg der Protagonistin in diesen 
Metaphern erzählt wird. Bemerkenswert ist auch, 
dass dies so konsequent durchgehalten wird.

Konsequent erzählt wird bei GRAVITY auch 
indexikalisch, also in Form von Verweisen (wie z.B. 
Rauch steht für Feuer): Die Sauerstoffanzeigen in 
den Raumschiffen stehen für Stones Gemütszustand. 
Ist die Luftsituation schlecht, bedeutet es, dass 
Stone ihren Mut sinken lässt und dabei ist, sich selbst 
aufzugeben; steigen die Pegel, ist sie guten Mutes 
und bereit, die jeweils anliegende Herausforderung 
zu meistern. Ein Gradmesser, den sich das 
Publikum so wie die Bedeutung der Metaphern 
erst erschließen muss. Und der präzise und ganz 
ohne Dialoge, sondern nur mit Bildern auskommt.

Dabei zeigt sich auch, dass die von dem 
amerikanischen Astrophysiker Neil deGrasse Tyson 
und anderen Wissenschaftlern geäußerte Kritik an 
den technisch wissenschaftlichen Unschärfen des 

Films letztlich zu kurz greift. 
Die technischen Gerätschaften 
stehen hier nicht im 
Mittelpunkt, sondern sind nur 
Mittel zum Zweck. In GRAVITY 
geht es nicht um Technologie, 
es geht um Psychologie, bzw. 
den inneren Weg der Heldin.

Ich mache hier mal einen harten Cut und kehre zum 
Deutschen Film zurück. Wie würde GRAVITY als 
deutscher Film aussehen, frage ich mich – in vollem 
Bewusstsein, dass dies ein sehr hypothetisches 
und vielleicht auch etwas unfaires Gedankenspiel 
ist (zumindest was die Budgetmöglichkeiten 
betrifft). Ich spiele es dennoch einmal kurz durch:

Beginnen wir beim Thema, erfahrungsgemäß 
nehmen die meisten deutschen Filmprojekte dort ja 
ihren Anfang (wenn man vielleicht von Adaptionen 
absieht): also das Thema Depression. Beim Genre 
muss ich ebenfalls nicht lange überlegen: Die 
Mehrheit der deutschen Kinoproduktionen besteht 

In GRAVITY geht es nicht 
um Technologie, es geht 
um Psychologie, bzw. den 
inneren Weg der Heldin.
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aus Dramen, und ganz unpassend scheint das 
bei unserem Thema auch nicht zu sein. Ich stelle 
mir also (analog zu GRAVITY) eine Protagonistin 
vor, die bei einem Unfall ihr Kind verliert und 
daraufhin in eine schwere Depression verfällt. 
Die keine richtige Hilfe findet, schließlich von 
Mann und Freunden verlassen wird. Die aber 
kämpft, neue Menschen und Therapiewege 
sucht, enttäuscht wird und schließlich vor der 
Entscheidung zwischen völliger Selbstaufgabe 
(vielleicht auch Selbstmord) und Rückkehr ins Leben 
mit all seinen Unwägbarkeiten und Kämpfen steht. 
Und sich am Ende für Letzteres entscheidet.

Im Prinzip also die gleiche Geschichte – nur 
anders erzählt. Eben ohne Metaphern und 
indexikalisches Erzählen. Was bei GRAVITY in 
Handlungen und Bilder codiert ist, wird hier direkt 
und offen erzählt. Bei GRAVITY eskapistischer 
Weltraum als phantasievolle Arena für spannende 
Überlebenskämpfe, dessen Leere als Sinnbild 
für die Krankheit steht – hier 1:1 sozialrealistisch 
dargestellter alltäglicher Kampf einer Leidenden.

Manche würden behaupten, dass Letzteres die 
konsequentere, vielleicht einzig richtige Erzählweise 
ist. Dass Weltraum und Satellitenschauer nur 

überflüssiges Ornament sind, weil die Geschichte 
sie ja nicht unbedingt braucht, um erzählt zu 
werden. Wie die Erweiterung einer mathematischen 
Gleichung, die man getrost wieder herauskürzen 
kann, ohne dabei an Wert und Aussage zu verlieren. 

Dass solche puristischen Varianten zumindest 
funktionieren, haben Filme wie DAS WEISSE 
RAUSCHEN (D 2001) schon lange bewiesen. Ob es 
die „richtigere Art des Erzählens“ ist (sofern man 
von so etwas überhaupt sprechen kann), wage ich 
persönlich eher zu bezweifeln. Weil die Metapher 
schon seit jeher ein besonders eingängiges und 
elegantes Mittel der Kommunikation ist, das 
Informationen nicht als Fertiggericht serviert, 
sondern zum eigenständigen Entdecken und 
Interpretieren auffordert. Weil das Erzählen in 
großen, phantasievollen Bildern und Handlungen die 
sinnlichen Möglichkeiten des Films ausschöpft. Und 
weil ich persönlich die Filme schmerzlich vermissen 
würde, die es schaffen, mit der Intensität und 
Kraft einer Kanonenkugel auf mich zu zu rollen.

Aber das muss letztlich jede*r für sich selbst 
entscheiden. Mir geht es hier nur um die Anregung, 
Drehbücher mal anders zu denken und zu 
konzipieren. Ich hoffe, ich war damit erfolgreich. 

TOMISLAV TURINATOMISLAV TURINA arbeitet seit 2004 als Dozent für Film- und 
Seriendramaturgie und ist auch als Dramaturg und Lektor tätig. Sein 
Fachgebiet sind Systematiken der Spannungserzeugung und der emotionalen 
Führung des Publikums. Seit 2023 ist er Vorstandsmitglied von VeDRA.
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“Don’t be neutral, be truthful!” 
SVEN PREGER IM INTERVIEW ÜBER DIE PODCAST-BRANCHE UND DIE  
HERAUSFORDERUNGEN DES STORYTELLING-HANDWERKS IM JOURNALISMUS  
LINDA FRIESE (VEDRA)	

In den letzten Jahren habe ich eine wachsende Leidenschaft für Podcasts entwickelt, insbesondere 
für narrative Podcast-Serien. Und dabei fiel mir auf, dass bei den Credits, die am Ende vorgelesen 
werden, häufiger Positionen wie „Dramaturgie“, „Story Advisor“, „Story Development“ oder „Story Editor“ 
vorkommen. Es scheint, als wäre Dramaturgie im Audiobereich eine ganz selbstverständliche Position. 
Daher habe ich mir die Frage gestellt: Ist man im Audio-Segment schon weiter als beim Bewegtbild? 
Darüber habe ich mit Sven Preger gesprochen. Er ist Journalist, Autor, Regisseur, Moderator, Systemischer 
Coach und Audio-Dramaturg. Außerdem hat er ein Lehrbuch mit dem Titel „Geschichten erzählen. 
Storytelling für Radio und Podcast“ geschrieben, das 2019 im Springer VS Verlag veröffentlicht wurde. 

WENDEPUNKT: WIE WÜRDEST DU DEN STELLENWERT VON STORYTELLING UND 
DRAMATURGIE ALS HANDWERK IN DEINER BRANCHE EINSCHÄTZEN? 

SVEN PREGER: Es wird mehr nachgefragt und geschätzt als früher. Wir haben in 
Deutschland aber eine große Hörspiel- und Feature-Tradition. Da gab es schon 
immer einen Dramaturgen bzw. eine Dramaturgin. Aktuell stellt sich vor allem 
die Frage nach den Positionen und Begrifflichkeiten. Die finden sich erst 
noch, weil im Podcast-Markt gerade eine Professionalisierung stattfindet. 

Das Golden Age der High-End-TV-Serien dauert ja schon seit gut 20 
Jahren an. Look and Feel bzw. die Ästhetik solcher Serien werden aber 
erst jetzt auf die Audioerzählung übertragen. In unserer Branche wird also 
gerade das nachgeholt, was im Film und Fernsehen schon länger da ist.

WP: KANNST DU UNS MAL EINEN KURZEN EINBLICK IN DEINE ARBEIT GEBEN, ALSO WAS MACHST DU ALLES?

SP: Ursprünglich habe ich Journalistik studiert und danach 
beim WDR volontiert. Dort habe ich mich von Anfang an 
besonders für lange Audio-Beiträge interessiert. Heute setzt 
sich meine Arbeit aus drei Säulen zusammen: Die erste ist die 
Moderation: Zusammen mit einer Kollegin moderiere und 
verantworte ich bei Deutschlandfunk Nova eine Interview Sendung, den Deep Talk. Die zweite 
Säule umfasst Workshops, Seminare sowie auch klassisches Moderationscoaching, Interview-
Coaching bis hin zu Formatentwicklung oder Unterstützung bei strukturellen Fragen. Und die 
dritte Säule sind tatsächlich größere Projekte, wo ich in ganz verschiedenen Rollen dazu komme. 

WP: WAS SIND DENN AUS DEINER PERSPEKTIVE DIE GRÖSSTEN UNTERSCHIEDE IM 
DRAMATURGISCHEN ARBEITEN ZWISCHEN AUDIO UND BEWEGTBILD?

SP: Das Handwerk, also Regeln oder Prinzipien sind dieselben.
Es gibt aber zwei wesentliche Unterschiede: 

„GAME OF THRONES 
kannst du nicht im 
Radio machen!“

Sven Preger –  
Bild: Christian Daitche
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Zum einen die Medienlogik, also die Frage: Was funktioniert im Podcast und was funktioniert 
im Bewegtbild? GAME OF THRONES kannst du nicht im Radio machen! Du kannst gewisse 
Größen nicht erzeugen. Das bedeutet umgekehrt aber natürlich Stärken für andere Themen. Im 
Audio funktioniert alles besonders gut, was intim ist: Psychologie, Partnerschaft, Sexualität und 
alles, was sich im Kopf abspielt. Genauso wie komplexe Dramaturgien, komplexe Charaktere 
und Grauzonen. Immer dann, wenn das Leben kompliziert ist und vielleicht etwas leise 
daherkommt – dann eignen sich große dokumentarische Audio-Erzählungen wie Podcast-Serien.

Und zum anderen das Handwerkliche: Die Exposition im Film 
oder Fernsehen, egal ob fiktional oder nicht-fiktional, kann 
sich bestimmter Techniken bedienen. Zum Beispiel kann ich 
ein Auto an einem Straßenschild vorbeifahren lassen, auf 
dem steht: „Forks, Washington“. Dann ist klar, dass wir bei 
Bella und Edward in TWILIGHT sind. Bei Audio geht das nicht 
nebenbei. Diese Information muss man mündlich einstreuen.

Viele Journalistinnen und Journalisten tun sich aber noch schwer, das Setting zu setzen und 
zu entscheiden, welche Informationen man braucht und welche nicht. Oft folgt nach einem 
tollen Einstieg erstmal ein fünf Minuten langer Wikipedia-Eintrag. Die Frage ist aber, wie 
kriegt man es hin, dass man die Informationen organisch einbaut? Natürlich kommt da 
aber auch das Sounddesign ins Spiel, mit dem man viel auffangen und gestalten kann. 

WP: DU HAST U.A. BEIM PODCAST DIE JAGD VON WDR UND NDR DIE DRAMATURGIE ÜBERNOMMEN. 
WELCHE GEWERKE HABEN DENN DA GEMEINSAM AN DEM PODCAST GEARBEITET?

SP: Der Rechercheverbund WDR und NDR hatte die Idee 
dazu: Wir haben eine geleakte AfD-Chatgruppe in den 
Händen. Daraus wollen wir einen komplexen Podcast 
machen, um das Innenleben der Partei zu beleuchten. 
Diese Idee ist bei Leslie Rosin auf dem Schreibtisch 
gelandet, mit der ich schon lange zusammengearbeitet 
habe. Sie hat mich sehr früh angesprochen und etwa ein 
Jahr vorher hatten wir das erste Meeting mit den drei 
Autoren bzw. Autorinnen: Sebastian Pittelkow, Katja Riedel 
und Christian Basl, einem Datenjournalisten. Zunächst 
habe ich mir das Projekt erklären lassen, was in dem Fall 
gar nicht so einfach war. Denn bei einer investigativen 
Recherche ist das schon ein riesiger Vertrauensvorschuss.

An dem Podcast haben im Kernteam fünf Leute gearbeitet: die drei Reporterinnen 
und Reporter, Leslie als Redaktion und ich als Dramaturg. Dazu haben wir noch 
einen Regisseur an Bord geholt. Außerdem kamen noch Distribution, Crosspromo 
und Marketing dazu. Das halte ich für eine sinnvolle Rollenverteilung.

WP: UND WIE WAREN DIE ABLÄUFE IN DER ZUSAMMENARBEIT AN DER STORY VON DIE JAGD? 

SP: Wir hatten den Vorteil, dass uns der Kern dieser investigativen Geschichte, 
nämlich die besagte Chat-Gruppe (Anm. der Redaktion: ein WhatsApp-

Chatverlauf der AfD-Bundestagsfraktion von 2017–2021), bereits vorlag. Das war 
nur der Fall, weil Katja Riedel und Sebastian Pittelkow seit Jahren intensiv über 
die AfD berichten – ohne diese beiden hätte es keinen Podcast gegeben.

Komplexe Figuren und 
Grauzonen funktionieren 
im Audio besonders gut.

DIE JAGD (2022) – Bild: ARD
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Zu Beginn habe ich mich erstmal gründlich eingelesen. Denn ich kann als Dramaturg die 
Geschichte nur gut erzählen, wenn ich die Geschichte genauso gut verstanden habe wie die 
anderen Autorinnen und Autoren. Das entscheidende Meeting, bei dem wir gemeinsam das 
Storyboard entwickeln wollten, hat offengestanden nicht so gut funktioniert. Immer wenn ich 
dramaturgische Fragen gestellt habe, wie z.B. „Wie erzählen wir die Geschichte nach vorne? 
Was ergibt sich daraus? Was frage ich mich dann als Zuhörer?“, haben mir die Autorinnen 
und Autoren eher thematische Antworten gegeben. So sind wir nicht weitergekommen. Das 
Handwerk, ein Thema in eine Story zu übersetzen, ist etwas, was im non-fiktionalen Audio-
Journalismus immer noch sehr nachgesorgt werden muss und auch gerade nachgesorgt wird. 

Nach dem Meeting habe ich mich drei Tage allein zu Hause hingesetzt und aus dem Stoff 
ein Storyboard geschrieben, von Folge 1 bis 5 mit Leitfragen, szenischer Umsetzung, den 
Fragen der Hörerinnen und Hörer, Unter-Leitfragen, Gesamt-Leitfragen etc. Eine Woche 
später habe ich meine Arbeit dem Team vorgestellt und ihnen gesagt, dass sie das Ganze 
um inhaltliche Aspekte ergänzen sollen, die ich vergessen habe. An dieses Storyboard 
haben wir uns dann bis zum Ende gehalten und nur noch die Lücken gefüllt. Das waren 
zum Glück nicht ganz so viele Stellen, aber u.a. ein Interview mit Alice Weidel.

WP: DU SAGST, DASS IN EINIGEN BEREICHEN NOCH „NACHGESORGT“ 
WERDEN MUSS. WELCHE SIND DAS DENN GENAU?

SP: Es regieren Missverständnisse. Ich versuche das mal an einem Beispiel zu erläutern: 
Einerseits gibt es mittlerweile die Erkenntnis, dass man mit Spannungsbögen und Dramaturgien 
arbeiten will. Wenn man dann aber anfängt, gewisse Techniken anzuwenden, wie etwa Plot 
Points, die Liste der Enthüllungen oder Erzählsätze und Leitfragen, dann kommt schnell 
die Reaktion: Das geht nicht. Da verlieren wir ja unsere journalistische Offenheit. Dabei 
legt z.B. die Frage „Wie gefährlich ist die AfD wirklich?“ nicht fest, was ich erzähle. Sie 
legt eine Struktur nahe, die ich entwickeln kann, beschränkt aber meine journalistische 
Offenheit nicht. Denn die Recherche steht immer an erster Stelle. Es geht nicht darum, die 
Wahrhaftigkeit der Dramaturgie zu opfern, denn am Ende zählt immer der Journalismus.

WP: GIBT ES DENN LIMITS IM BEZUG AUF STORYTELLING IM JOURNALISMUS?  
UND WENN JA, WELCHE?

SP: Natürlich gibt es irgendwann Limits, also z.B.: Welche Narrative reproduziert man? 
Lässt man sich vor einen Karren spannen? Der Anspruch muss sein, die Realität so gut 
wie möglich abzubilden. Ich glaube aber auch sehr fest daran, dass im Journalismus 
transparente Subjektivität die Objektivität ablösen sollte. Wenn ich transparent 
subjektiv bin, ist das aber auch kein Freifahrtschein: Subjektive Beobachtung entlastet 
nicht davon, seine journalistischen Hausaufgaben zu machen und zu recherchieren. Im 
Englischen gibt es da eine schöne Formulierung: „Don‘t be neutral, be truthful.“ 

WP: GIBT ES DENN GERADE DRAMATURGISCHE ENTWICKLUNGEN, VON Z.B. NEUEN 
STILMITTELN, STRÖMUNGEN ODER GENRES, DIE SICH HERAUSKRISTALLISIEREN?

SP: Gerade wird erst einmal das nachgeholt, was man schnell verstehen kann. Wir sind 
immer noch sehr stark bei der Protagonisten-Narration: Man hat eine Figur mit einem Ziel, 
dann gibt es Hindernisse, und das kann ich erzählen. Das ist aber nicht sehr komplex. Es 
gibt aber noch eine zweite Tendenz, und zwar die Frage: Wie schaffen wir es, spannende 
Geschichten zu gestalten, ohne die klassische Protagonisten- oder Protagonistinnen-Narration 
zu benutzen? Wie schafft man es, einen AfD-Podcast zu machen, bei dem es nicht nur eine 
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durchgehende Figur gibt, anhand derer man erzählen kann? Hier hat man die Möglichkeit, 
Storytelling-Techniken auf komplexe journalistische Themen zu übertragen. Ich persönlich 
glaube, dass der Journalismus das im non-fiktionalen Erzählen gut gebrauchen kann.

WP: IN DEINEM LEHRBUCH „GESCHICHTEN ERZÄHLEN. STORYTELLING FÜR RADIO UND PODCAST“ 
SCHREIBST DU AUCH VIEL ÜBER DIE ERZÄHLERIN BZW. DEN ERZÄHLER: WARUM IST DIE ERZÄHLHALTUNG 
SO WICHTIG UND WAS IST FÜR DICH EINE GUTE ERZÄHLERIN BZW. EIN GUTER ERZÄHLER? 

SP: Die Zuhörerinnen und Zuhörer reagieren im Audio auf zwei Dinge: zum einen auf die 
Story, also was mir erzählt wird. Aber sie reagieren genauso intensiv auf die Erzählfigur, die 
mit der Erzählstimme im Roman vergleichbar ist. Eine gute Erzählerin bzw. ein guter Erzähler 
ist klug, selbstreflektiert und transparent. Er oder sie soll kein Lexikon-Wissen nacherzählen, 
sondern mit Reflexionsfähigkeit punkten. Dabei kann die Erzählfigur auch mal einen Schritt 
von der Szene zurücktreten und in klugen Beobachtungen den Subtext des Erzählten 
ausformulieren. Das hat auch Sarah Koenig, Host der ersten Staffel des Podcast SERIAL (Anm. 

der Redaktion: True Crime-Podcast der Chicago Public Media, USA 2014), auf grandiose 
Art und Weise gemacht. Als Zuhörer konnte und wollte man sich dem nicht entziehen. 

Übrigens ist es interessant, dass auch ein Interview-Format wie z.B. der Podcast 
DEUTSCHLAND3000 von Eva Schulz mit solchen Story-Elementen arbeitet. Hier 
gibt es Einspieler, die wie beschrieben eine Reflektionsebene einziehen.

WP: UND UM JETZT WIEDER ETWAS RAUSZUZOOMEN: WAS GLAUBST DU, WIRD 
IN DEN NÄCHSTEN JAHREN IM AUDIO-BEREICH NOCH PASSIEREN? 

SP: Wie gesagt, findet gerade eine Professionalisierung statt. Aber die wird, ehrlich 
gesagt, noch eine Weile andauern. Es werden jetzt zum ersten Mal Modelle entwickelt, 
bei denen wir mit dem klassischen Writers‘ Room arbeiten, den ich dann z.B. leite. 
Dort gibt es zusätzlich Producerinnen und Producer, Autorinnen und Autoren oder 
Reporterinnen und Reporter. Ich glaube aber, dass diese Rollenverständnisse noch 
nicht geschärft sind. Auch bei anderen Positionen wie Line Producing, Sounddesign, 
Technik, Produzentinnen und Produzenten. Dieser Markt ist unheimlich in Bewegung. 

Große Erfolge wie die Podcast-Serie CUI BONO – Staffel 1: WHAT THE 
FUCK HAPPENED TO KEN JEBSEN? oder Staffel 2: WER HAT ANGST 
VORM DRACHENLORD? sind natürlich sichtbar. Auch DIE JAGD ist ein 
Milestone im Bereich Investigativ-Podcast im deutschsprachigen Markt. 
Solche großen Serien wird es weiterhin geben, auch wenn sich langsam 

eine erste Sättigung einstellt: Auf Spotify gibt es mehr als 70.000 deutschsprachige Podcast-
Formate. Bei dieser Vielzahl werden Auffindbarkeit und Distribution in Zukunft eine immer 
größere Rolle spielen und vor allem die Frage: Wie kann man einen Unterschied machen? 

LINDA FRIESELINDA FRIESE hat bereits während ihres Studiums in verschiedenen Bereichen 
der Film- und TV-Branche gearbeitet. Darunter auch als Drehbuchlektorin für 
Filmverleihe und freie Autorinnen und Autoren. Inzwischen hat sie sich den Online-
Medien zugewandt und arbeitet als Journalistin, Redakteurin und Beraterin für 
Formate auf Plattformen wie TikTok, YouTube, Instagram und Snapchat.

„Wie kann man einen 
Unterschied machen?“
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Der besondere Kinderfilm – ein Erfolgsmodell? 
RÜDIGER HILLMER (VEDRA)

Nach langem Vorlauf startete die Initiative „Der besondere Kinderfilm“ (BKF) 2013 mit der Förderung 
der Stoffentwicklung und der Produktion von Kinderfilmprojekten, die nicht auf bekannten Vorlagen 
beruhen und daher in den Jahren zuvor kaum zu realisieren waren. Wenig später kam als Zwischenstufe 
noch die Förderung der Projektentwicklung hinzu. In den vergangenen zehn Jahren sind in diesem 
Zusammenhang zehn Filme entstanden. Im März dieses Jahres starteten die Dreharbeiten zum 
11. Projekt: SIEGER SEIN SIEGER SEIN (B/R: Soleen Yusef). Wie ist die Bilanz dieser Initiative zu bewerten?

Der aktuell größte Erfolg für Filme, die der Initiative 
wesentlich ihre Existenz verdanken, war vor einigen 
Wochen die Verleihung des Deutschen Filmpreises 
für den besten Kinderfilm an MISSION ULJA FUNK 
(B/R: Barbara Kronenberg). Nach AUF AUGENHÖHE 
(2017, B/R: Evi Goldbrunner (VeDRA) / Joachim 
Dollhopf) ist dies sogar bereits die zweite Ehrung 
mit diesem Preis für einen „besonderen Kinderfilm“. 
Insgesamt gewannen die zehn Filme bisher über 100 
Preise auf nationalen und internationalen Festivals. 
Die Bilanz scheint sich also sehen lassen zu können.

Allerdings wird immer wieder Kritik daran laut, dass 
die Performance an den Kinokassen zu wünschen 
übriglässt. Hier ist einerseits jedoch nach den 
Maßstäben zu fragen, die an die Filme angelegt 
werden. Denn die Förderinitiative wendet sich 
mit ihren Bedingungen gerade nicht an Stoffe, 
die auf erfolgreichen oder erfolgversprechenden 
Buchvorlagen beruhen, wie das derzeit 
erfolgreichste Franchise im deutschsprachigen 
Raum DIE SCHULE DER MAGISCHEN TIERE. 
Dessen erster Teil konnte seit Oktober 2021 
insgesamt fast 1,8 Mio. Kinozuschauer*innen 
verbuchen. Das erklärte Ziel der Initiative besteht 
vielmehr darin, Kindern die ganze Bandbreite von 
Filmgenres zugänglich zu machen und dadurch 
vom Arthouse-Drama bis zum Science-Fiction-
Film die Lücke zum Mainstream-Angebot zu 
schließen. Maßgabe dabei ist allerdings immer, 
dass die Filme einen wahrnehmbaren Bezug zur 
Lebenswirklichkeit heutiger Kinder besitzen. Gerade 
die Kinoauswertung ist auch im erwachsenen 
Arthouse-Bereich eine ständig wachsende 
Herausforderung. Dennoch kann man sich mit den 
bisher erreichten Zuschauerzahlen der Filme nicht 

zufriedengeben. Dabei ist deutlich geworden, dass 
es der Arbeit an verschiedenen Stellschrauben 
bedarf, um hier eine signifikante Verbesserung 
zu erreichen. Dies betrifft sowohl Fragen der 
Dramaturgie während der Stoffentwicklung als auch 
die Bedingungen der Herausbringung (Verleih/Kino). 

Zunächst jedoch kann man feststellen, dass sich die 
Wahrnehmung des Bereichs „Filme für Kinder“ seit 
2013 nicht zuletzt in der Branche selbst insgesamt 
positiv verändert hat. Das hat einerseits sicher 
auch mit den Erfolgen der großen und höher 
budgetierten Mainstream-Filme für diese Zielgruppe 
zu tun. Zeitgleich sind die anderen Bereiche 
des Kinderfilms deutlicher ins Blickfeld geraten. 
Dieses Interesse konnte dann von der Initiative 
positiv aufgegriffen werden. Ohne an dieser Stelle 
zu stark in die Statistik einzusteigen, ist diese 
erhöhte Wahrnehmung an der Zahl der jedes Jahr 
eingereichten Projektideen zu sehen, die auf der 
Website der Initiative transparent gemacht werden: 
Im Zeitraum von 2013 bis 2023 gab es insgesamt 
541 Einreichungen, meist zwischen 40 und 50 pro 
Jahr. In den Jahren vor 2013 waren solche Zahlen 
im Bereich der Stoffentwicklung kaum vorstellbar.

An den für die erste Förderstufe ausgewählten 
Projekten lässt sich zudem ablesen, dass hier 
zwar seitens der Produktion inzwischen einige 
spezialisierte Firmen immer wieder auftauchen. 
Noch deutlicher zeigt sich meines Erachtens 
aber die große Vielfalt an Kreativen und 
Produktionsfirmen, die sich mit Stoffideen für die 
junge Zielgruppe auseinandersetzen und bewerben. 
Dazu passt das Signal, welches aus kreativer 
Sicht von den in allen drei Stufen getroffenen 

Dramaturg in Aktion | 14

WENDEPUNKT N° 56 | Juni 23



Förderentscheidungen ausgeht, bei 
denen immer wieder auch Vertrauen 
in neue Talente gesetzt wird. Das trifft 
sowohl auf den Bereich Drehbuch zu wie 
auf die Regie und auch auf die Auswahl 
der verschiedenen Produktionsfirmen 
(AUF AUGENHÖHE, MISSION ULJA 
FUNK, MADISON, NACHTWALD, SIEGER SEIN).

Interessant ist auch, dass neben den zehn 
vollständig im Rahmen des „besonderen 
Kinderfilms“ realisierten Projekten auch weitere 
Filme produziert werden konnten, die dort 

beispielsweise nur in der 1. 
Stufe (Stoffentwicklung) 
gefördert wurden: Filme wie 
AMELIE RENNT (2017), ZU 
WEIT WEG (2019) oder LUCY 
IST JETZT GANGSTER (2021) 
haben ihre ersten Impulse für 

die Realisierung durch diesen Förderweg erhalten. 

Zudem konnten durchaus auch weitere Kinderfilme 
realisiert werden, die aufgrund der Kriterien 
des BKF dort nicht antragsberechtigt waren. So 
beruht der ebenfalls mit der Lola ausgezeichnete 
Film DER PFAD (2022, B: Rüdiger Bertram/Jytte-
Merle Böhrnsen, R: Tobias Wiemann) einerseits 
auf einer Buchvorlage (2017) und behandelt 
zudem einen historischen Stoff – beides sind 
für den BKF ausschließende Kriterien.

Verglichen mit der Zeit vor 2013 lässt sich somit 
insgesamt feststellen, dass eines der Ziele, die 
als Anlass der Initiative gelten können, durchaus 
erreicht worden ist. Denn sowohl die Anzahl der 
gezielt für Kinder produzierten Filme als auch die 
Vielfalt der Erzählweisen (Dramaturgien/Genres) 
hat seither deutlich zugenommen. Dass sich die 
Initiative auch in dieser Hinsicht in einem ständigen 
Anpassungsprozess befindet, zeigen zwei derzeit in 
Vorbereitung oder Produktion befindliche Projekte: 
der erste Animationsfilm (DER LETZTE SÄNGER 
DER WALE) und das erste Dokumentarfilm-Projekt 
(ZIRKUSKIND). Auch die Zeit, die von der Entwicklung 
bis zur Herausbringung eines Kinderfilms 
vergeht, ist durch die spezielle Aufstellung des 
Förderprogramms deutlich verkürzt worden.

Also alles klar bei der Förderung des deutschen 
Kinderfilms? Natürlich nicht. Denn während die 
BKF-geförderten Filme von einer verhältnismäßig 
hohen Beteiligung der Sender profitieren, 
beklagen diejenigen, die dort nicht gefördert 
wurden, immer wieder, dass insbesondere bei 
den öffentlich-rechtlichen Sendern zu viele Mittel 
genau dort gebunden sind. Damit ist aus dieser 
Sicht ein finanzierungstechnisch notwendiger, 
nennenswerter Anteil von den Sendern für andere 
Finanzierungswege kaum zu erlangen. Aus dieser 
Zwickmühle kommt offenbar unter anderem 
heraus, wem es gelingt, seine Finanzierung noch 

Also alles klar bei 
der Förderung des 
deutschen Kinderfilms? 
Natürlich nicht. 

MISSION ULJA FUNK (2021) – Bild: farbfilm verleih, DFF, © Ricardo Vaz Palma,  
In Good Company

DER PFAD (2022) – Bild: Warner Bros. Pictures Germany, DFF, © 2021 Eyrie 
Entertainment GmbH, Warner Bros. Entertainment GmbH, Foto: Andrea Resmini 
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internationaler aufzustellen. Das passt nicht auf 
jedes Filmprojekt. Ein weiterer Kritikpunkt betrifft 
die Deckelung der Gesamtherstellungskosten, 
die mittlerweile als zu gering angesehen wird.

Im europäischen Vergleich lässt sich dennoch 
feststellen, dass das deutsche Fördermodell 
(nach ursprünglich holländischem Vorbild) – 
neben den traditionell starken skandinavischen 
Ländern – international durchaus als einer 
der Orientierungspunkte gelten kann. Hinter 
diesem Erfolg steht nicht zuletzt der sehr aktive 
Förderverein Deutscher Kinderfilm, der bei Projekten 
wie dem BKF und der Akademie für Kindermedien 
aktiv als durchführende Institution auftritt.

Im Kontext der deutschen Filmförderlandschaft 
wiederum dürfte das Einzigartige dieses Modells 
in der projektorientierten Zusammenarbeit der 
verschiedenen Institutionen bestehen. Diese 
Konstruktion, bei der Sender, Länderförderungen 
und Bundesförderungen sich für jedes Projekt in 
neuen Konstellationen zusammenfinden, hat sich 
wohl auch aus Sicht der inzwischen 27 Mitglieder 
der Initiative bewährt. Wie in einer föderal 
organisierten und durch Jury-Entscheidungen 
geprägten Förderlandschaft nicht anders zu 
erwarten, ist auch dieser Prozess kein Selbstläufer. 
Für die ausgewählten Projekte bedeutet er 
dennoch eine deutliche Vereinfachung bei der 
Finanzierung. Ob das Modell als Blaupause für 
eine Veränderung der Förderlandschaft insgesamt 
gelten kann, sei dahingestellt. Es lohnt jedoch, 
sich dieses kooperative Modell anzuschauen.

Ein wesentlicher Bestandteil des 
Konzepts der Initiative besteht in der 
Verknüpfung der verschiedenen Ebenen, 
von der ersten Idee für ein Projekt bis 
zur Herausbringung des fertigen Films. 
Als Idealfall dieses Weges möchte ich 
hier noch einmal den oben bereits 
erwähnten diesjährigen Filmpreis-
Gewinner MISSION ULJA FUNK anführen. 
Die Autorin Barbara Kronenberg 
konnte ihre Idee dafür in einem ersten 
Schritt im Rahmen der „Akademie für 
Kindermedien“ (AKM, 2016/17) zu einem 
Treatment fortentwickeln. Diese Arbeit 

durfte ich als Mentor der Gruppe Film zusammen 
mit meiner Ko-Mentorin Theresia Dittrich begleiten. 
Die Grundidee war bereits von einer originellen Sicht 
auf die Welt geprägt, die vor allem in der Hauptfigur 
ihren Ausdruck fand. Auch die Charakterisierung der 
Nebenfiguren zeigte einen speziellen Humor, der das 
Projekt in einer Weise „edgy“ machte, wie es Kinder 
auch laut einer aktuellen Studie des Dänischen 
Filminstituts besonders mögen. Dennoch war klar, 
dass es sich bei dem aufwändigen Road-Movie um 
einen Stoff handelt, der ohne besondere Förderung 
nur geringe Realisierungschancen haben würde. 

In der AKM konnte der Stoff in einem intensiv 
begleiteten Prozess zu einem überzeugenden 
Treatment ausgebaut werden. Die Verzahnung 
der unterschiedlichen Maßnahmen bis hin 
zur Produktionsförderung hat hier dann im 
Folgenden besonders gut funktioniert. 

Trotzdem sehen auch die Freunde des 
Fördermodells vor allem in der Herausbringung der 
Filme noch Bedarf bei dessen Fortentwicklung. Als 
größtes Problem erweist sich, Aufmerksamkeit für 
diese Filme bei denjenigen zu schaffen, die für den 
Kinobesuch von Kindern großen Einfluss haben: 
den erwachsenen Entscheider*innen. Hier reichen 
die Mittel, die den Verleihern zur Verfügung stehen, 
um innovative Wege zu beschreiten, offenbar nicht 
aus. Wichtig sind vor allem die Kinos vor Ort, denen 
es stärker ermöglicht werden muss, ihr junges 
Publikum zu pflegen. Gerade die Notwendigkeit, die 
Kinos enger in den gesamten Prozess einzubinden, 
den der besondere Kinderfilm als Projekt darstellt, 
dürfte in Zukunft an Bedeutung zunehmen.

Einen blinden Fleck haben die 
Aktivist*innen des Kinderfilms 
dennoch entdecken können. 
Die Dramaturgin Beate 
Völcker (VeDRA) und 
etliche Mitstreiter*innen 
setzen sich dafür ein, 
jenen Kinderfilmen mehr 
Aufmerksamkeit zu widmen, 
die sich an die jüngeren 
Zielgruppen wenden. Denn 
„besondere Kinderfilme“ für 
die Altersgruppen zwischen 6 

Ohne die „Initiative Der 
besondere Kinderfilm“ 
sähe die Filmlandschaft 
für Kinder weniger 
bunt und vielfältig aus, 
als sie sich nach zehn 
Jahren heute darstellt.
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und 8 Jahren werden insgesamt noch zu wenig 
entwickelt. Gerade diese Kinder sind aber 
eine interessante und wichtige Zielgruppe.

Das Ziel, die Wahrnehmung originärer 
Kinderfilm-Stoffe zu verbessern, scheint als 
langfristige Aufgabe ebenso erhalten zu 

bleiben, wie innerhalb der Branche die gezielte 
Auseinandersetzung mit den unterschiedlichen 
Bedürfnissen der jungen Zielgruppen zu stärken. 

Ob Erfolg oder Modell: Ohne die „Initiative Der 
besondere Kinderfilm“ sähe die Filmlandschaft 
für Kinder weniger bunt und vielfältig aus, als 
sie sich nach zehn Jahren heute darstellt.

DR. RÜDIGER HILLMERDR. RÜDIGER HILLMER arbeitet seit 1995 als unabhängiger Dramaturg 
und Lektor für Film und Fernsehen. Von 2004 bis 2014 war er Mitglied 
im Vorstand von VeDRA, ab 2007 dessen Vorsitzender. Kinderfilme und 
-serien sind sein Arbeitsschwerpunkt. In der Akademie für Kindermedien 
leitete er zwischen 2011 und 2018 als Mentor die Gruppe Film.

 

Wir lieben den Writers Room seit 17 Jahren. 

bewerbung@rote-rosen.tv 

 1

Anzeige
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BUCHNEUERSCHEINUNG VON VEDRA-MITGLIEDERN:

DAS DREHBUCH-TOOL: CHARAKTERE UND STRUKTUR GESTALTEN  
MIT DEM ENNEAGRAMM
VON JENS BECKER (VEDRA)

Das Enneagramm beschreibt neun verschiedene Charakterprofile und leitet daraus 
eine Vielzahl von Beziehungs-Konstellationen und Persönlichkeiten ab. Jens Becker 
erschließt die legendäre Typenlehre aus der Antike für die Drehbuchschreibenden 
von heute. Sein „Drehbuch-Tool“ hilft, glaubhafte Charaktere und Ensemble 
zu entwerfen. Darüber hinaus enthält es ein Strukturmodell, mit dem 

fesselnde und bewegende Handlungsstränge entwickelt werden können.
Anlässlich der Neuausgabe seines Buches stellten wir drei Fragen an den Autor: 

FRAGE 1: WAS IST NEU/ANDERS AN DER  
NEUAUFLAGE UND WARUM?

JENS BECKER: Zunächst einmal ist die Neuauflage nötig geworden, weil die vorige ausverkauft 
war. Die Neuauflage des Buches war mir wichtig, weil sich das Enneagramm als Instrument 
zum Schärfen von Charakteren gut durchgesetzt hat. Ich hatte daher immer wieder 
Nachfragen nach dem Buch, das aber nicht mal mehr antiquarisch zu bekommen war.

Da der Vistas Verlag nicht mehr existiert, war ich sehr glücklich, dass Eva-Maria Fahmüller 
sofort Interesse hatte, das Buch in der Master School Drehbuch Edition neu erscheinen zu 
lassen. In diesem Kontext ist das Drehbuch-Tool sehr gut aufgehoben. Verbunden damit war 
eine kritische Durchsicht, die von der Lektorin Doris Schemel hervorragend begleitet wurde. Und 
dann habe ich die Beispielanalysen um zwei aktuelle erweitert, um BRIDGERTON/Season 1 – 
damit auch ein Serienstoff – und um TRIANGLE OF SADNESS, dramaturgisch sehr faszinierend.

Die Überarbeitung war auch wichtig, weil sich die Welt in den letzten fünf Jahren 
erstaunlich schnell weitergedreht hat und mein Denken sich auch verändert hat. 

Es gab in der letzten Fassung Sätze, die ich heute so nicht mehr schreiben würde, 
die einfach nicht mehr zeitgemäß sind. Die Sensibilität in der Wahrnehmung vieler 
Charakteraspekte ist sehr gestiegen und dem wollte ich Rechnung tragen. 

FRAGE 2: FÜR WEN GLAUBST DU IST DEIN BUCH  
GERADE HEUTE HILFREICH?

JB: In erster Linie ist es für Drehbuchautorinnen und -autoren gedacht. Inzwischen haben 
mir aber auch viele Leute aus dem Regiebereich und dem Schauspiel zurückgemeldet, dass 
sie das Enneagramm als große Hilfe empfinden, um Charaktere lebendig und glaubhaft zu 
gestalten. Und dass ihnen mein Buch dabei eine wertvolle Hilfe war. Ich würde mich freuen, 
wenn der Kreis sich noch erweitert, aus der Filmbranche heraus. Auch beim Schreiben von 
Romanen oder beim Kreieren von Games kann das Drehbuch-Tool sehr hilfreich sein.
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FRAGE 3: WAS FINDEST DU, WAS 
DREHBUCHAUTOR*INNEN 	

	  		                 HEUTE AM MEISTEN BRAUCHEN?

JB: Nach wie vor an erster Stelle Talent. 
Und damit meine ich das spezifische 
Talent zum filmischen Schreiben, das 
sich von anderen Schreibtechniken 
unterscheidet. Die Branche ändert sich ja 
ständig. Die Trends kommen und gehen 
heute irre schnell. Dieses Buch hilft allen 
Schreibenden, mit einem einfachen Tool 
überzeugende Charaktere in jedem 
Kontext zu schaffen. Es wird aber auch 
ein hohes Maß an Teamfähigkeit verlangt, 
man muss sozial sehr kompatibel sein, 
etwa in Writers‘ Rooms. Ansonsten 
finde ich sehr wichtig, ein Gefühl dafür 
zu entwickeln, welche Themen gerade 
heute erzählenswert sind und wie ich 
sie in Stoffen umsetze, die dem eigenen 
Erzählstil entsprechen. Dann braucht es 
noch die Marktkenntnis, wo ich Partner 
finde für die Umsetzung meiner Ideen. 
Und schließlich: Geduld und Glück.

Das Drehbuch-Tool von Jens Becker; Verlag: Master School Drehbuch E.K.
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Enter Late, Exit Early 
DRAMATURGIE IM ANIMIERTEN KURZFILM
MARCO KREUZER (VEDRA)

Im April 2023 besuchte ich das endlich wieder in regulärem Rahmen stattfindende Internationale 
Trickfilm-Festival Stuttgart (ITFS) und hatte darüber hinaus das Vergnügen, ein Werkstattgespräch 
über Besonderheiten und Strategien bei der Stoffentwicklung im animierten Kurzfilm zu führen. 
Meine Gäste waren dabei die Animationskünstler*innen Tal Kantor (Israel), Joseph Pierce 
(England) und Izabela Plucińska (Polen) sowie Gesa Engel, Producerin bei Uncharted Territory 
und Dozentin für Script Development am Animationsinstitut der Filmakademie Ludwigsburg, 

Die Dramaturgie von Kurzfilmen wird nach wie vor 
in der Drehbuchtheorie ein wenig vernachlässigt. 
Ein Standardwerk aus Deutschland ist sicher Axel 
Melzeners „Kurzfilm-Drehbücher schreiben“ (2011). 
Im Feld des animierten Kurzfilms hat Ina Marczinczik 
mit „Dramaturgie im animierten Kurzfilm: 
Grundlagen der erzählerischen Minimalstruktur“ 
(2013) dramaturgische Analysen angestellt und 
an einem Kanon animierter Kurzfilme spezifische 
Merkmale herausgearbeitet. Beide sind sich 
einig, dass vor allem die Kürze und nicht die 
Animation die Strukturierung bestimmt und eine 
verdichtete Erzählform bedingt. Zudem bietet das 

Format im Vergleich zum Langfilm narrative und 
strukturelle Freiräume, da die Aufmerksamkeit 
des Publikums nicht über einen längeren Zeitraum 
aufrechterhalten werden muss. Kürzere Erzählzeit 
verlangt allerdings auch eine stärkere Konzentration 
auf das Wesentliche und eine Reduktion des 
erzählten Gegenstandes: weniger erzählte Zeit, ein 
geringerer Grad an Komplikation in der Handlung, 
wenige handelnde Figuren, Fokus auf einen 
Hauptkonflikt und selektivere Kommunikation. Im 
Ergebnis finden wir dann oft einen Aufbau, der 
der klassischen 3-Akt-Struktur im Spielfilm ähnelt. 
Aristoteles lässt, wie so oft, grüßen, allerdings 
in einer narrativen Minimalstruktur. (Abb. 1)

Abb. 1
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„Spät einsteigen, früh 
aussteigen“, ist das 
Motto. Ganz ähnlich dem 
gängigen Konzept des 
Szenenaufbaus in der 
Drehbuchtheorie. Oder nach 
Alfred Hitchcocks Definition 
des Dramas als „das Leben, 
aus dem die langweiligen 
Teile herausgeschnitten 

sind“. Dies gilt besonders für Kurzfilme, denn 
diese konzentrieren sich meist auf nur einen 
kennzeichnenden Aspekt oder ein herausragendes 
Ereignis im Leben einer Figur. Dabei fällt auf, dass 
der Kurzfilm hier nicht nur formal, sondern auch 
inhaltlich in die Nähe literarischer Kurzformen 
rückt. Ob Poe, Hemingway, Joyce, Woolf oder 
Kafka, ihre literarischen Kurzgeschichten halten 
sich meist an eine kurze erzählte Zeit, einen 
begrenzten bis beengten Raum, und steuern, 
eben wie Kurzfilme, meist auf einen Wendepunkt 
im Leben der Figuren zu, eine Episode von 
entscheidender Bedeutung. Und wieder stellt man 
fest, dass vieles, was wir als erzähltheoretisch 
filmspezifische Besonderheit formulieren, von der 
Literatur bereits vorweggenommen wurde. (Abb. 2)

Ein Blick auf den diesjährigen Wettbewerb 
bestätigt die formale Nähe zwischen filmischen 
und literarischen Kurzformen. Eine ganze Reihe 
von Filmen waren schlicht Visualisierungen von 

Kurzgeschichten mit Prosa im Voice Over. Auch 
meine erste Gesprächsteilnehmerin, die polnische 
Animationskünstlerin Izabela Plucińska, die ihre 
Geschichten mit Knetmasse und Stop-Motion 
erzählt, orientiert sich gerne an Kurzgeschichten. 
In einer Werkschau aus ihrem überwältigenden 
Corpus an Kurzfilmen präsentierte sie u.a. den 
von Roland Topors Kurzgeschichte inspirierten 
PORTRAIT EN PIED DE SUZANNE von 2019, in 
dem es um einen Mann geht, der das Ende einer 
Beziehung mit einer Fresssucht kompensiert 
und dessen Verflossene schließlich als eine Art 
lebendiges Geschwür aus einer eitrigen Verletzung 
an seinem Fuß herauswächst. Ein wahrlich 
einschneidendes Erlebnis, wobei sich der Film bis 
zum schmerzhaften Ende keine Erklärung über die 
Natur dieser Mutation erlaubt. Plucińska macht 
keinen Hehl daraus, dass sie die Freiheit des 
Gestaltens genießt, ohne selbst etwas erfinden zu 
müssen und daher lieber auf bereits vorhandene 
Erzählungen oder auch Theaterstücke zurückgreift. 

Der Engländer Joseph Pierce beschreibt, ein 
unbestimmtes Unwohlsein beim Publikum auslösen 
zu wollen, um es zu einer Stellungnahme zum 
Gezeigten zu nötigen. Auch hier lässt sich die 
Nähe zur literarischen Kurzgeschichte ablesen, 
die traditionell eine Tendenz zur Aktivierung 
der Gedanken durch Provokation hat. Sein 
diesjähriger Wettbewerbsfilm SCALE basiert 
auf der gleichnamigen Kurzgeschichte von 

Abb. 2

Kürzere Erzählzeit 
verlangt eine stärkere 
Konzentration auf das 
Wesentliche und eine 
Reduktion des erzählten 
Gegenstandes. 
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Will Self. Sie beschreibt die innere Entwicklung 
eines morphinabhängigen Autors, der während 
des Schreibprozesses seine Abhängigkeit, den 
Rausch und die Zerstörung seiner Familie, den 
Entzug und letztlich die eigene Krebserkrankung 
rekapituliert. Hierfür wählt Pierce extrem 
subjektive Perspektiven und erzählt – wieder 
eine gängige Konvention der Kurzgeschichte 
– aus der Sicht eines Außenseiters von der 
Brüchigkeit der Welt in assoziativen Kompositionen 
und einer Auflösung linearer Handlung. 

Auch Tal Kantor aus Israel geht, 
wenn auch originär, einen literarisch 
anmutenden Weg. Sie betonte die 
Qualität des Kurzfilms als poetischen 
Spielraum, der im Vergleich zum Langfilm 
durch Verdichtung und die Tendenz zur 
Bildhaftigkeit das Verhältnis von Lyrik 
zu Prosa spiegle. In ihrem ebenfalls 

im internationalen Wettbewerb laufenden Film 
LETTER TO A PIG erzählt sie von der Wirkung eines 
Berichts eines Holocaustüberlebenden auf eine 
Klasse am jährlichen Holocaustgedenktag. Der 
Überlebende schildert seine Flucht vor den Nazis: 
wie er sich in einem Schweinestall versteckte und 
von einem Schwein vor der Entdeckung gerettet 
wurde. In einem Dankesbrief an das Schwein 
erzählt er von Angst, Wut und Hass und wie sich 
seine erlernte, ablehnende Haltung gegenüber 
Schweinen durch dieses Erlebnis relativiert hatte. 
Anschließend wechselt der Film in die albtraumhafte 
Perspektive einer Schülerin, in der verhandelt 
wird, was die Weitergabe des Traumas mit einer 
heutigen Generation macht, die sich nicht mehr 
als Opfer begreift und dieses Selbstbild doch 
gegen ihren Willen aufgezwungen bekommt. Dabei 
reflektiert Kantor die Konstruktion von Identität 
durch kollektive und individuelle Erinnerung und 
die Frage, ob vergangene Krisen und Ängste 
ohne eine „Infektion“ folgender Generationen mit 
diesem Trauma stattfinden kann. Beeindruckend. 

Bei allen Beteiligten liegt ein Fokus auf inneren 
Welten und subjektiver Wahrnehmung der 
Realität durch eine Hauptfigur. Man mag daher 
viele Animationskünstler*innen von heute in der 
Tradition der Modernisten um den Beginn des 20. 
Jahrhunderts sehen. Virginia Woolf schrieb 1924 
in ihrem Essay „Mr. Bennet and Mrs. Brown“ mit 
Bezug auf die modernistische Strömung in Kunst 
und Kultur: „On or about December 1910 human 
character changed.“ Objektive Wahrheiten waren 
passé und damit auch allwissende Erzählungen. 
Nicht alle, aber viele Kurzfilme von heute, wie 
auch die Kurzgeschichten um 1900, dienen als 
Experimentierfeld der menschlichen Psyche. Und 
das, obwohl bzw. gerade weil eine Charakterisierung 
extrem kurz, dafür aber umso zielgerichteter 

ausfallen muss. Oft gibt es 
gar nur eine Typisierung oder 
eine bestimmte individuelle 
Charaktereigenschaft. 
Gerade in der Animation 
reicht manchmal eine 
erkennbare Motivation 
der Figuren, die oft nur 
Andeutungen, Allegorien oder 

Gerade in der Animation 
reicht manchmal eine 
erkennbare Motivation 
der Figuren, die oft nur 
Andeutungen, Allegorien 
oder Metonymien sind.

LETTER TO A PIG von Tal Kantor (Frankreich, Israel, 2022)

SCALE von Joseph Pierce (Belgien, Frankreich, Vereinigtes Königreich, 2022)
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Metonymien sind. Abgesehen von der inhaltlich 
sehr verdichteten Form sind filmische und 
literarische Kurzformen also gleichermaßen auf 
Symbole, Metaphern und formale Ausdrücke 
ausgerichtet und müssen bewusster in der Wahl 
der Worte bzw. der Bilder sein. Daher sind der 
metaphorische Charakter und konnotative Zeichen 
und Bilder stärker ausgeprägt als im Langfilm. 

Format und Material stellen also Bedingungen an 
den Stoffentwicklungsprozess, doch gerade das 
verstehen meine Podiumsgäste als Qualität. Pierce 
schätzt die Erzählmöglichkeiten der Animation 
durch Manipulation äußerer Wirklichkeit zugunsten 
einer subjektiven Perspektive. Kantor sieht die 
Stoffentwicklung befreit durch die Möglichkeiten der 
Animation. Plucińska beschreibt die Entstehung von 
Kreativität durch ihre zumeist obsessive Arbeit mit 
ihrem Material Knetmasse. Das Bewusstsein für die 
jeweils spezifischen filmischen Erzählmöglichkeiten 
hat hier also einen besonders hohen Stellenwert. 
Animation erweitert schlicht die Realisierbarkeit 
von Ideen. Hier sieht auch Gesa Engel den Reichtum 
dieses Formates. Es gibt keine Schwerpunkte oder 
Einschränkungen. Man kann über alles animierte 
Kurzfilme machen. Allerdings, so Engel, immer unter 
der Bedingung, dass man eine Form findet, die dem 
Publikum einen emotionalen Anknüpfungspunkt 
bietet. So arbeite sie als Producerin für Kinofilme 
und empfiehlt dies auch ihren Studierenden bei der 
Entwicklung animierter Kurzfilme, auch wenn es hier 
bislang kaum eine kommerziell orientierte Industrie 
gibt. Selbst Walt Disneys Idee von „Personality and 
Entertainment“, also perfektes Charakterdesign, 

skurrile Situationen und die Präsentation von Gags 
und Pointen mit oft sehr wenig Erzählung, misst 
Emotionalität und Konflikt eine Schlüsselrolle zu.

Daraus ergab sich im Gespräch die Frage, ob 
überhaupt zwingend eine Erzählung notwendig 
ist. Die Antwort war einvernehmlich nein, 
eine Erzählung brauche es nicht, wohl aber 
Inhalt. Der kann jedoch genauso gut durch 
ein visuelles Konzept, reine Emotionalität 
oder eine sinnliche Erfahrung gesetzt sein.

Neben den klassischen plot- und 
charaktergetriebenen Geschichten existieren 
daher oft visuell orientierte Konzepte mit einem 
ästhetisch-atmosphärischen Ordnungsprinzip 
und ‚theme-driven-Konzepten‘ wie Parabeln 
mit allegorischen Figuren. Neben klassischer 
Dramaturgie und Filmsprache zählt besonders das 
visuelle, sinnliche Erzählen. Übertriebene Realität 
ist erlaubt. Frei von fotorealistischem Ballast und 
bedingt durch die Natur der Animation ist die 
Metapher inhärent. Musik, Ton, Farbgestaltung, 
Tempo und Stil hinterlassen einen starken Eindruck, 
der zuweilen relevanter ist als die Geschichte. Doch 
auch das sind im Realfilm oft vernachlässigte 
Komponenten der Dramaturgie, nämlich akustische 
und visuelle Informationen, die es zu ordnen 
gilt. Der Gesamteindruck auf das Publikum ist 
entscheidend. Denn eines, und da waren sich 
alle Anwesenden einig, sollte Film immer sein: 
Kommunikation zwischen Filmschaffenden und 
Publikum. Ganz im Sinne des diesjährigen Mottos 
des Trickfilmfestivals – Animation connects. 

MARCO KREUZER MARCO KREUZER studierte Theater- und Medienwissenschaften, Englische 
und Deutsche Literaturgeschichte. Er ist freier Dramaturg für Film und 
Fernsehen, gibt Seminare und Workshops in Dramaturgie und Filmgestaltung 
und arbeitet am Theater als Videokünstler, Autor, Dramaturg und Regisseur. 
Seit Februar 2020 ist er im VeDRA-Vorstand. Mehr: www.marcokreuzer.de
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Der VeDRA-Fragebogen 
JANA RASCHKE

JANA RASCHKE JANA RASCHKE studierte Creative Producing an der Filmakademie Baden-Württemberg 
und arbeitete mehrere Jahre als Producerin an internationalen Spiel- und 
Dokumentarfilmen. Seit ihrer Weiterbildung zur Lektorin und Dramaturgin in 2019 
widmet sie sich nun freiberuflich der dramaturgischen Arbeit, dem Lektorat und der 
Suche nach vielversprechenden Autor*innen. Zu ihren Auftraggeber*innen zählen freie 

Autor*innen, Schauspieler*innen, Produzent*innen, Vertriebe und Filmförderungen.

Frage 1: Auf welchen Wegen oder Umwegen bist du  
zur Dramaturgie gekommen?

Ich habe Produktion an der Filmakademie Baden-Württemberg studiert und als Producerin 
von internationalen Spiel- und Dokumentarfilmen gearbeitet. Dabei war es von Anfang 
an vor allem die Auseinandersetzung mit dem inhaltlichen Aspekt, was mich von meinen 
vielfältigen Aufgaben am meisten begeistert hat. Der kreative Schaffensprozess, der 
Austausch mit den an der Stoffentwicklung beteiligten Personen, der konzentrierte Fokus 
auf einen Bereich … Mit der Zeit drängte sich immer stärker die Entscheidung auf, dieser 
Vorliebe zu folgen und mich entsprechend auszurichten. Nach Zwischenstation in der 
Betreuung von Autor*innen, Regisseur*innen und Kameraleuten in einer Berliner Agentur, 
in der ich die Branche noch mal von einer anderen Seite kennenlernen durfte, machte ich 
eine Weiterbildung zur Dramaturgin und Lektorin und bin nun seit einigen Jahren in dieser 
Funktion selbstständig. Von meinen vorigen Erfahrungen kann ich heute nur profitieren. 
Sie haben mir einen differenzierten Blick auf die Branche und ein Verständnis für die 
verschiedenen an der Stoffentwicklung beteiligten Interessengruppen vermittelt.

Frage 2: Mit welchem Projekt warst du zuletzt besonders gern 
beschäftigt und in welcher Funktion?  

Das sind all die Projekte, die ich entweder von Anfang an oder bereits seit Längerem als 
Dramaturgin begleiten darf. Das jeweils aktuelle Vorhaben ist mir dann am nächsten. 
Für die Dauer steige ich voll und ganz in die Welt dieser Geschichte ein. Darunter z.B. ein 
dokumentarisches Vorhaben, bei dem ich im engen Dreieck mit der Autorin und dem 
Produzenten konzentriert, respektvoll und effizient zusammenarbeite, oder ein großes 
Spielfilmprojekt eines von mir sehr geschätzten Autors, das ich bereits seit der ersten 
Ideen betreue. Hier arbeite ich eng mit einem Dramaturgiekollegen zusammen. Ein Luxus, 
den ich sehr zu schätzen weiß und der sich definitiv auszahlt. Spaß macht es immer 
dann, wenn der Autorin oder dem Autor und mir das Vertrauen entgegengebracht und 
der Raum geschaffen wird, um das Beste aus der Geschichte herauszuarbeiten. Klingt 
so selbstverständlich, ist es mangels Zeit und/oder Geld aber leider viel zu selten.
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Frage 3: Welche Fähigkeiten sollte eine Stoffentwicklerin/ein Stoffentwickler 
bzw. eine Dramaturgin/ein Dramaturg unbedingt haben?

Über grundlegende dramaturgische Kenntnisse, analytisches Denkvermögen und Konzentration 
hinaus braucht es meines Erachtens vor allem: Begeisterungsfähigkeit, Sensibilität, Empathie, 
die Lust, wirklich zuzuhören, ein umfängliches Interesse an – so plump es auch klingen mag – 
Menschen und dem Weltgeschehen, ein gutes Selbstbewusstsein, Haltung und viel Geduld. 

Außerdem – und das finde ich besonders wichtig – einen Zugang zum eigenen Bauchgefühl 
sowie eine frische Neugier, um sich trotz der vielen Lese- und Seherfahrungen immer 
wieder unvoreingenommen auf die nächste Geschichte einlassen zu können.

Frage 4: Was sind deine persönlichen  
Glücksmomente in diesem Beruf?

Wenn die Person, mit der ich arbeite, motiviert und gestärkt aus einem Stoffgespräch 
kommt oder aus einer besonders herausfordernden Entwicklungsphase mit den 
Worten „Du hattest Recht, es hat sich gelohnt“ hervorgeht. Und natürlich, wenn ich eine 
neue Fassung lese, in der die Früchte der gemeinsamen Arbeit sichtbar werden.

Frage 5: Was sind immer wiederkehrende Probleme  
bei der Stoffentwicklung?

Was mich wirklich ärgert, ist, wenn sich Personen, die Feedback geben, schlecht auf eine 
Stoffbesprechung vorbereiten – als Rechtfertigung wird da oft Zeitmangel genannt – 
und ihre Meinung dann auf undifferenzierte, wenig respektvolle Weise kommunizieren. 
Ein außerdem immer noch weit verbreitetes Phänomen ist die schlechte Bezahlung 
von Lektoraten, die in keinem Verhältnis zum Aufwand steht, den diese anspruchsvolle 
Tätigkeit bedeutet, wenn man sie auf professionellem Niveau leisten möchte. Der 
geschulte Blick von uns Dramaturg*innen wird zwar mehr und mehr erwünscht, die 
Bereitschaft, diese Arbeit gerecht zu entlohnen, ist aber leider immer noch zu gering.

Frage 6: Welcher Film hat dir (zuletzt) besonders  
gefallen und warum?

Mir haben erfreulicherweise einige (Kino-)Filme der letzten Zeit recht gut gefallen. 
Besonders hervorgestochen ist da die moderne Interpretation eines klassischen Film 
Noirs: DIE FRAU IM NEBEL des südkoreanischen Autors und Regisseurs Park Chan-
wook, der mich auf unterschiedlichsten Ebenen unterhalten konnte. Er ist komplex, 
geheimnisvoll, komisch-schräg, atmosphärisch, überraschend und voll kreativer Regieideen. 
Unterhaltsam und anspruchsvoll: ein Film, für den es sich lohnt, ins Kino zu gehen.
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Frage 7: Über welches Drehbuch bzw. welchen Film  
hast du dich besonders geärgert?

Ein konkretes Beispiel zu nennen, finde ich schwierig. Ich ärgere mich vor allem über 
Drehbücher, Filme oder Serien, in denen ich das Gefühl bekomme, dass keine große Mühe in 
die Entwicklung der Geschichte gesteckt wurde. Sei es durch einen konventionellen, bereits 
etliche Male erzählten Plot(-Verlauf), eine stereotype Figurenzeichnung, mit der längst 
veraltete Klischees reproduziert werden, oder im offensichtlichen Kopieren eines erfolgreichen, 
oftmals amerikanischen Vorbilds, in dem jegliche eigene Handschrift verlorengeht.

Frage 8: Wie sieht dein perfektes (Arbeits-)Leben aus  
und wie nahe bist du diesem Ideal?

Zufrieden bin ich, wenn ich der Person, mit der ich arbeite, persönlich (also nicht digital) 
gegenübersitzen kann und wir gemeinsam in die Welt des Stoffes eintauchen. Diesen intimen 
Raum versuche ich so oft es geht herzustellen, und das klappt in den meisten Fällen zum 
Glück sehr gut. Meine eigene Chefin zu sein, mir aussuchen zu können, mit wem ich arbeite 
und wie ich mir meine Arbeit einteile, sind die Aspekte meines selbstständigen Schaffens, 
die ich besonders schätze und daher auch schütze. Wenn ich dann noch den wachsenden 
Einfluss der KI auf unsere Branche verhindern könnte, wäre ich dem Ideal schon recht nah.

Frage 9: Welche Film- oder Fernsehfigur (früher oder heute)  
hättest du gerne erfunden?

Die Figur Lazzaro aus dem Film LAZZARO FELICE der Autorin und Regisseurin Alice Rohrwacher 
aus dem Jahr 2018. Selten hat ein Filmcharakter mein Herz so sehr berührt wie der italienische 
Bauernjunge, der wie ein wunderbares Wesen aus einer verlorenen Zeit erscheint. Auf den 
Filmfestspielen in Cannes gewann der Film übrigens den Preis für das beste Drehbuch.

Frage 10: Was dürfen wir deiner Meinung nach ‚on screen‘ 
auf keinen Fall verpassen?

Ich liebe das Kino und versuche, so viele Kinofilme wie möglich zu sehen. Dass wir in Berlin 
eine riesige Auswahl an Lichtspielhäusern mit einem unglaublich vielfältigen Programm haben, 
ist ein Geschenk. Um den deutschen Film zu stützen, aber auch weil ich finde, dass es ein 
wunderbar liebevoll und unterhaltsam erzähltes Werk ist, das sich erfolgreich dramaturgischer 
Konventionen entzieht, möchte ich WANN WIRD ES ENDLICH WIEDER SO, WIE ES NIE WAR des 
Schreibduos Lars Hubrich und Sonja Heiss nahelegen. Der Film steckt voller schöner und starker 
Momente und humorvoller Pointen. Auf Disney Plus kann ich die Miniserie FLEISHMAN IS IN 
TROUBLE empfehlen. Darin beeindruckt mich, wie viel Zeit sich gelassen wird, um das komplexe 
Thema differenziert und facettenreich zu verhandeln und wie gekonnt dabei mit Erwartungen 
und Überraschungen gespielt wird. Ich spüre da einen großen Respekt und eine Sorgfalt 
im Umgang mit der Geschichte und ihren Figuren. Das spricht mich in Zeiten des seriellen 
Überangebots und einer damit oft einhergehenden inhaltlichen Flüchtigkeit besonders an.
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Termine

MASTER SCHOOL DREHBUCH: Weiterbildung 
zum/zur Dramaturg*in/Lektor*in 
Lernen Sie, Filmstoffe entsprechend ihrer 
Wirkungsabsicht noch präziser zu analysieren und 
einzuschätzen. Erfahren Sie, wie Sie als Dramaturg, 
Script Consultant, Lektor, Producer oder Creative 
Producer Ihre Erkenntnisse zum Stoff schriftlich 
und im Gespräch anschaulich vermitteln können. 

ORT/VERANSTALTER: Berlin/Master School 
Drehbuch, Dresdener Str. 36

TERMIN: 21.08. – 06.12.23

KOSTEN: 4.459,84 € Eine Kostenübernahme durch 
die Agentur für Arbeit mittels Bildungsgutschein 
ist möglich. Maßnahmenummer: 962/425/22

masterschool.de

MASTER SCHOOL DREHBUCH: Schreiben 
für Daily Soap und Telenova
Der Lehrgang vermittelt alle wesentlichen 
Kenntnisse und Fähigkeiten in Theorie und Praxis, 
die Sie befähigen, im Team einer Daily Soap 
oder Telenovela mitzuarbeiten. Sie erfahren 
wie und nach welchen Kriterien tägliche Serien 
im Team entwickelt werden und schreiben eine 
eigene Storyline für eine laufende Daily Soap.

ORT/VERANSTALTER: Berlin/Master School 
Drehbuch, Dresdener Str. 36

TERMIN: 22.08. – 31.08.23 

KOSTEN: 490 € Eine Kostenübernahme 
durch die Agentur für Arbeit mittels 
Bildungsgutschein ist NICHT möglich. 

masterschool.de

HEIKO MARTENS: Akademie für Kindermedien 
Anmeldung für den Jahrgang 23/24 
möglich ab ca. Juni 2023. 

Termine und weitere Infos unter: 
akademie-kindermedien.de

HEIKO MARTENS (U.A.): Ausbildung 
zum/zur Autor*in für Film und TV
Durchlaufen Sie in knapp vier Monaten eine 
umfassende, intensive Ausbildung. Lernen 
Sie dabei alles, was Sie für die Arbeit als 
Drehbuchautor*in brauchen. MIT ERWEITERTEM 
TEIL ZUR TV-SERIE! Entwickeln Sie Ihre eigene 
Idee zu einem vermarktbaren Treatment. 
Knüpfen Sie gleichzeitig bei der Begegnung mit 
zahlreichen Branchengästen erste Kontakte.

ORT: Berlin/Master School Drehbuch, Dresdener Str. 36

TERMIN: 21.08. – 06.12.23 

KOSTEN: 4.459,84 € Eine Kostenübernahme durch 
die Agentur für Arbeit mittels Bildungsgutschein 
ist möglich. Maßnahmenummer: 962/425/22

masterschool.de
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HEIKO MARTENS / OLIVER SCHÜTTE: SERIEN.Lab  
Autor*innen-Werkstatt für Serien
Das SERIEN.lab ist eine Autor*innenwerkstatt für 
qualitätsvolle, fiktionale Serien. Die Teilnehmer*innen 
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 
Autor*innen in einem Writers‘ Room das konkrete 
Arbeiten an einer Serie kennenzulernen. Eine der 
Besonderheiten besteht darin, dass auch Teams 
teilnehmen können. Dabei spielt es keine Rolle, 
ob es sich um ein Autor*innen-Team oder ein 
Gespann aus Autor*in und Produzent*in handelt.

ORT: Berlin/Master School Drehbuch, Dresdener Str. 36

TERMIN: 23.09.23 – 19.04.24 

KOSTEN: 3.200 € Möglichkeit für eine*n weitere*n 
Teilnehmer*in eines Entwicklerteams aus Autor*in/
Produzent*in oder Autor*in/Autor*in für nur 1.600 €

masterschool.de

FRANK RAKI: Lektorieren von Drehbüchern
Drehbuchlektorate dienen oft der 
Entscheidungsfindung von Produktionsfirmen 
und Förderstellen, gleichzeitig werden sie auch 
bei Einstiegspositionen in der Branche häufig von 
den Mitarbeitern verlangt. Neben grundsätzlichen 
Begrifflichkeiten und der Besprechung der 
wichtigsten dramaturgischen Modelle bietet das 
Seminar unabdingbare Informationen zu Branche 
und Markt und wird mit praktischen Übungen 
abgerundet. Auch für Drehbuchautor*innen 
geeignet, die wissen wollen, worauf es ankommt.

ORT/VERANSTALTER: Münchner 
Filmwerkstatt e.V. und online

TERMIN: 10./11.06.2023

KOSTEN: 270 €

filmseminare.de/drehbuchlektorat

FRANK RAKI, CHRISTOPH VON 
ZASTROW: 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 wieder auf. 

ORT/VERANSTALTER: Münchner 
Filmwerkstatt e.V. und online

TERMIN: 18./19.11.2023 (Wochenend-Seminar)

KOSTEN: 270 €

filmseminare.de/drehbuchhandwerk

BIRGIT WITTEMANN: Drehbuch 
Verstehen intensiv
An zwei Tagen lernen Sie die wichtigsten 
dramaturgischen Elemente kennen. Sie 
eignen sich das notwendige professionelle 
Handwerkszeug an, um interessante Geschichten 
filmgerecht zu schreiben oder zu analysieren.

ORT/VERANSTALTER: Berlin/Master School 
Drehbuch, Dresdener Str. 36

TERMIN: 24./25.06.23 (Wochenend-Seminar)

KOSTEN: 280 € Early Bird bis 11.06.23: 260 €

masterschool.de
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BIRGIT WITTEMANN: Drehbuch 
Verstehen und Schreiben
In dem Kurs „Drehbuch Schreiben“, der zeitlich direkt 
im Anschluss an „Drehbuch Verstehen“ stattfindet, 
können Sie das Erlernte unter Anleitung des 
Dozenten direkt an Ihrem eigenen Stoff anwenden.

ORT/VERANSTALTER: Berlin/Master School 
Drehbuch, Dresdener Str. 36

TERMIN: 03.–05.07.23 

KOSTEN: 300 € 

masterschool.de

ROLAND ZAG MIT CORNELIA 
ACKERS: Autor*innenwerkstatt 
Stoff.lab ab 29. Juli 2023
Wie schon in den Jahren zuvor, wollen wir auch in 
diesem Jahr den nächsten Drehbuchautor*innen 
mit unserer Autor*innenwerkstatt STOFF.lab wieder 
die Möglichkeit bieten, an ihren konkreten Projekten 
ausführlich zu arbeiten und über die Dauer des 
Kurses ihr Herzensprojekt voranzutreiben. 

ORT/VERANSTALTER: Münchner Filmwerkstatt e.V. Die 
sechs gemeinsamen Wochenenden finden in Präsenz 
oder als Hybridveranstaltung, beispielsweise bei 
der Mediaschool Bayern, Ismaning bei München statt

ANGESETZTE TERMINE 2023/24: 29./30.07.23; 
23./24.09.23; 11./12.11.23; 13./14.01.24; 
16./17.03.24; 29.04.24 (Produzentendinner)

KOSTEN: 2.200 €, zahlbar in zehn Monatsraten 

Bei Zahlung des vollen Betrags vor Kursbeginn 
wird Rabatt gewährt. Umsatzsteuer fällt 
nach § 4 Nr. 21 a) bb) UStG nicht an.

Anmeldung unter:  
seminare@muenchner-filmwerkstatt.de

muenchner-filmwerkstatt.de/lehrgaenge/stoff-lab 

TIMO GÖSSLER: Writers‘ Room – 
Strukturelle und rechtliche Aspekte 
Ihr erhaltet einen kompakten Überblick über 
die wesentlichen Kernelemente und formalen 
Herausforderungen des Writers‘ Room-Modells. 
Eure Referent*innen zeigen euch mögliche 
Lösungen für die relevantesten Probleme auf und 
helfen euch so, einen erfolgreichen Writers‘ Room 
aufzusetzen und in diesem produktiv zu arbeiten.

ORT/VERANSTALTER: Erich Pommer Institut Berlin

DATUM: 06.07.2023, 9:00–13:00 Uhr

KOSTEN: 160 €

epi.media/programm/prd.682.online-writers-
room-strukturelle-und-rechtliche-aspekte

TIMO GÖSSLER: Serial Drama 
–  Dramaturgische Einführung 
in die Serienentwicklung
Ihr erhaltet einen fundierten Überblick über 
die wesentlichen erzählerischen Prämissen des 
Serial Dramas. Damit verbunden wird ein Einblick 
in zeitgemäße Serien-Entwicklungsprozesse. 
Das Ziel ist es, eine Sicherheit im Umgang mit 
dem dramaturgischen Handwerk und der ganz 
eigenen, spezifischen Kunst der erfolgreichen 
Serien-Entwicklung zu entwickeln.

ORT/VERANSTALTER: Erich Pommer Institut Berlin

DATUM: 13.09.2023, 14:00–18:00 Uhr 

KOSTEN: 160 €

epi.media/programm/prd.686.serial-
drama-dramaturgische-einfuhrung-
in-die-serien-entwicklung
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Wer macht was?

SANDRA EHLERMANN
WWW.SCRIPTMAKERS.DE

SCHNITTBERATUNG  
FACING TIME 
Buch und Regie: Annett Ilijew 
Kinostart: Dok-Fest München 06.05.2023

Sein bürgerliches Auftreten macht den Fotografen 
Michael Ruetz unverdächtig und bringt ihn nah ans 
Weltgeschehen. Als erster Deutscher fotografiert 
er in Auschwitz. Er wird der Chronist der jungen 
BRD und DDR. Seine ikonischen Bilder der 68er-
Bewegung prägen unsere Wahrnehmung bis 
heute. Beuys kommt er nahe wie kein Zweiter. 
Er beginnt in Reihen zu arbeiten, die er bis heute 
fortführt: die Fotografie-Legende Michael Ruetz.

PRODUKTION 
KOMM MIT MIR IN DAS CINEMA –  
DIE GREGORS 
Buch und Regie: Alice Agneskirchner

KOMM MIT MIR INS CINEMA – DIE GREGORS ist 
ein dokumentarisches Porträt über das Ehepaar 
Erika und Ulrich Gregor, die die „Freunde der 
Deutschen Kinemathek e.V.“ und das Berliner 
Kino Arsenal gründeten – und damit nicht nur 
Zeugen, sondern auch prägende Protagonisten 
der deutschen Filmkultur seit den 1950ern waren.

JURY-TÄTIGKEIT 
FACHKOMMISSION FIKTION DER  
FILMSTIFTUNG ZÜRICH  
seit April 2023

 
 
DR. EVA-MARIA FAHMÜLLER
WWW.MASTERSCHOOL.DE

DRAMATURGISCHE BERATUNG 
UNTER DEUTSCHEN – ZWANGSARBEIT  
IM NS-STAAT  
Dokuserie, 3 x 55‘ / 45‘ 
Buch und Regie: Matthias Schmidt 
Produktion: Looks Film, Leipzig  
Ausstrahlung: Mai 2023 arte / MDR

 
Mehr als 13 Millionen Zwangsarbeiter aus 
ganz Europa, zumeist Jugendliche und junge 
Erwachsene, mussten zwischen 1938 und 1945 
die Kriegswirtschaft der Nationalsozialisten am 
Laufen halten. Die Serie erzählt die Geschichte 
der Zwangsarbeit anhand von Tagebüchern 
und Briefen, aber auch im Gespräch mit Kindern 
und Enkelkindern von Opfern und Tätern.
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TIMO GÖSSLER
WWW.TIMO-GOESSLER.DE

PROJEKTBEGLEITENDE DRAMATURGIE:  
DISKO 76 
Produktion/Sender: UFA/RTL+ (6-teilige Serie)

1976 schwappt die Diskowelle bis nach Bochum: 
Überwältigender Freiheitsdrang trifft auf spießige 
Konventionen, Disko-Beat auf gediegenen 
Schlager, Glamour auf Kohlenstaub. Das 
Diskofieber grassiert auch bei Doro und ihren 
Geschwistern, die mehr vom Leben wollen als 
den Erwartungen ihrer Eltern zu entsprechen: Im 
Licht der Diskokugel können sie jung, rebellisch 
und wild sein, im Moment leben, die Nacht zum 
Tag machen, hoch fliegen und tief stürzen.

CHARITÉ (STAFFEL 4) 
Produktion/Sender: UFA/MDR 
Arte (6-teilige TV-Serie)

Berlin, Hochsommer 2049: Es herrschen fast 
unmenschlich hohe Temperaturen, eine neue 
Gesundheitsreform spaltet die Gesellschaft und 
lässt die Solidarität untereinander schwinden. Die 
Charité ist weiterhin die Hochburg medizinischer 
Exzellenz und Forschung, modernst ausgestattet.

 
TERESA HABERBUSCH
WWW.TGL-FILMPRODUCTIONS.DE 

DRAMATURGISCHE BEGLEITUNG: 
EISMAYER (KINOFILM)  
Buch und Regie: David Wagner  
Produktion: Golden Girls Film GmbH 
Kinostart: 01.06.2023 

Vizeleutnant Eismayer ist der gefürchtetste 
Ausbildner beim österreichischen Bundesheer 
und führt ein Doppelleben als Vorzeige-Macho in 
der Öffentlichkeit und als Schwuler im Geheimen. 
Als ein junger Soldat einrückt, der offen schwul 
ist, und Eismayer sich in ihn verliebt, stellt er die 
Welt von Eismayer auf den Kopf. Der Kinofilm 
EISMAYER beruht auf wahren Begebenheiten.
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LISA KÄRCHER
WWW.DRAMATURGIEVERBAND.ORG/PROFIL/LISA-KARCHER 

RECHERCHE: 
CLUB ZERO (SPIELFILM)  
Buch: Jessica Hausner / Géraldine Bajard 
Regie: Jessica Hausner 
Produktion: coop99 filmproduktion, Coproduction 
Office, Paloma Productions 
Kinostart: 17.11.2023

Miss Novak beginnt an einer internationalen 
Privatschule zu unterrichten, wo sie mit ihrem 
Unterricht über bewusste Ernährung die 
Essgewohnheiten der Schüler grundlegend 
verändert. Ohne den Verdacht der anderen Lehrer 
und der Eltern zu wecken, geraten einige der 
Schüler in ihren Bann, bis sie schließlich selbst 
Teil des geheimnisvollen Club Zero werden.

 
 
HEIKO MARTENS

DOZENTENTÄTIGKEIT PER LEHRAUFTRAG 
(FILMUNIVERSITÄT POTSDAM-BABELSBERG 
„KONRAD WOLF“) 

STOFFENTWICKLUNG  
im Studiengang Digitale Medienkultur, 
60 SWS, jeweils im WiSe, seit 2004

MULTIMEDIAKONZEPTION i 
m Studiengang Medienwissenschaften,  
30 SWS, jeweils im WiSe, seit 2020 

DREHBUCHSCHREIBEN  
im Studiengang Medienwissenschaften, 
45 SWS, jeweils im SoSe, seit 2023

 MENTOR DER GRUPPE SPIELFILM  
seit 2018

 
 
SUZANNE PRADEL
WWW.BUCHSCOUT.NET

JURY-TÄTIGKEIT 
FILMFESTIVAL „ACHTUNG BERLIN“  
12.–19.04.2023
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ROLAND ZAG
WWW.THE-HUMAN-FACTOR.DE

DRAMATURGISCHE BERATUNG  
DAS LEHRERZIMMER 
Buch: Johannes Duncker, Ilker Catak 
Regie: Ilker Catak 
Produktion: if Film München 
Kinostart 02.05.2023 
Filmpreis 2023: Lola in Gold 

Eine junge, engagierte Lehrerin wird in eine Abfolge 
von Regelwidrigkeiten verstrickt, die ihr trotz bester 
Absichten keine Chance lassen, mit den Kindern die 
Beziehung aufzubauen, für die sie eigentlich einsteht.  

 
ADIOS BUENOS AIRES 
Buch: German Kral, Stephan Puchner,  
Fernando Castets  
Regie: German Kral 
Produktion: Dieter Horres, Lailaps Pictures München

Nach einer verheerenden Wirtschaftskrise bleibt für 
den Berufsmusiker JULIO nur noch die Emigration 
nach Deutschland. Doch als vermeintlich alle 
Hürden aus dem Weg geräumt sind, stellt sich 
die Situation auf einmal ganz anders dar. 
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