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Kamera ab! …und bitte!
Die Faszination bewegter Bilder hat seit der Entstehung von Film und Kino vor über 120 Jahren nicht nach-
gelassen. Und die Bedeutung ist eher noch gewachsen. Nicht nur die klassischen Medien setzen immer
mehr auf zusätzliche Anreize und Informationen durch Clips und Filmberichte auf ihren Websites. Etliche
Web-TV-Sender und YouTube-Channels sind hinzugekommen, Werbetrailer und Spots laufen auf dem
Smartphone und Videos werden durch virale Verbreitung in sozialen Netzwerken populär.

Noch nie war das Filmemachen so einfach wie jetzt. Nie zuvor waren so viele Menschen im Besitz einer 
Kamera – und sei es nur das Smartphone. Günstige und kostenlose Schnittsoftware bietet heute alle 
nötigen Nachbearbeitungsmöglichkeiten und Videoportale und Filmfestivals bieten Präsentationsmöglich-
keiten für die entstandenen Werke.

Mit dem nötigen Know-how kann also jede und jeder eigene Clips und Kurzfilme produzieren und den 
eigenen Ideen freien Lauf lassen. Um noch mehr jungen Menschen wie auch Multiplikatorinnen und 
Multiplikatoren den Einstieg in die Filmarbeit zu erleichtern haben wir die vorliegende Broschüre nochmals
überarbeitet und neu aufgelegt. Wir möchten damit allen Interessierten Lust auf aktive Medienarbeit 
machen und sie dabei unterstützen, tolle Filme zu produzieren. Voraussetzung dafür sind fundierte Kennt-
nisse über technische und gestalterische Grundlagen, die diese Broschüre liefert.

Mittelfränkisches Jugendfilmfestival
Das Mittelfränkische Jugendfilmfestival bietet seit 1989 jährlich jungen Filmemacherinnen und Filme -
machern im Alter von 14 bis 26 Jahren aus dem Bezirk Mittelfranken die Möglichkeit, sich und ihre Filme 
 einem breiten und filminteressierten Publikum zu präsentieren.

Neben dem reinen Filmwettbewerb, zu dem inzwischen über 100 Produktionen einge-
reicht werden, bieten das Medienzentrum PARABOL und die Medienfachberatung den
Filme macherinnen und Filmemachern Beratung zu allen Themen der Filmproduktion sowie
 aktuelle Workshops während des Festivals an. Das Filmfestival dient als Präsentationsplatt-
form für die Jugendfilmszene im Bezirk und möchte auch den Anspruch erfüllen, über die
in den Filmen behandelten Themen eine jugendkulturelle Auseinandersetzung anzu-
regen. Eine Jury aus Jugendlichen und Fachleuten aus den Bereichen Film, Fernsehen
und  Medienpädagogik vergibt am Ende des Festivals Preise in unterschiedlichen  
Kategorien. Eine Auswahl der Preisträger wird an das BAYERISCHE KINDER &
 JUGEND FILMFESTIVAL weitergereicht, welches alle zwei Jahre in einem anderen
Bezirk stattfindet. Das Mittelfränkische Jugendfilmfestival hat damit nicht nur 
auf mittelfränkischer, sondern auch auf bayerischer Ebene für junge Filme-
macherinnen und Filmemacher einen hohen Stellenwert.

Der Veranstalterkreis wünscht allen Leserinnen und Lesern eine interessante
 Lektüre und viel Spaß beim Filme drehen!
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Die Video-Technik

1. Grundlagen
Die Kenntnis der videotechnischen Grundlagen und die Beherrschung der Kamera -
bedienung sind Voraussetzungen für eine kreative Filmgestaltung. Denn erst wenn man
die technischen Möglichkeiten und Grenzen sowie die Handhabung seiner Kamera 
beherrscht, kann man sich weitgehend mit der Gestaltung seines Films  beschäftigen.
Neben dem allgemeinen Know-how sind hierfür natu� rlich eine Auseinandersetzung mit
der Bedienungsanleitung sowie viel Übung erforderlich.

Von der Röhre zum Sensor – vom Film zur Speicherkarte

Vieles im Bereich Filmemachen ist im Lauf der Jahre einfacher, preisgünstiger oder 
qualitativ besser geworden. Während früher Filmmaterial wie Super 8 zum Entwickeln
ins Labor geschickt werden musste und erst danach anschaubar war, versprach die 
aufkommende Videotechnik deutlich mehr Freiheit, da die Magnetbänder billiger, sofort
anschaubar und wiederverwendbar waren.

Doch lange Zeit funktionierten Videokameras mit
Bildaufnahmeröhren, die die Kameras groß und
schwer machten. Ein Rekorderteil hatte da nicht
mehr Platz sondern musste als externes Aufnah-
megerät umgehängt mitgeschleppt werden.

Erst der Einzug flacher Sensoren anstelle der 
Röhren ermöglichte die kleine Bauweise als Cam-
corder. Verwendet wurden zunächst CCD-Chips,
später vor allem die günstigeren CMOS-Sensoren
(auch als APS bekannt). Die Röhre oder der Sensor
wandelt die Farbtöne und deren Sättigung in 
elektrische Signale um. Das geschieht 25 Mal in
der Sekunde.

Gespeichert werden die Signale nun im Aufnahmeteil der Kamera – bis Mitte der 1990er
Jahre analog z.B. auf VHS- oder Video-8-Kassetten, deren
Weiterentwicklung zu S VHS und Hi8 schon eine Qualitäts-
verbesserung darstellte. Doch ein Problem blieb: 
Jeder Kopiervorgang brachte einen sichtbaren Qualitäts-
verlust mit sich, was sich vor allem im Zuge der Nach-
bearbeitung bemerkbar machte. Denn Schneiden bedeutet
bei Video immer ein Kopieren ausgewählter Szenen in der

Semiprofessionelle 1-CCD-Kamera (1986) mit 
tragbarem VHS-Recorder. Dazwischen zum Vergleich 
ein HD-Camcorder

CCD:     Charge Coupled Device – „ladungs-
gekoppeltes Bauelement“

CMOS:  Complementary Metal Oxide
 Semiconductor – „komplemen -
tärer Metall-Oxid-Halbleiter“

APS:      Active Pixel Sensor – 
„aktiver Pixelsensor“
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ausgewählten Reihenfolge und Länge auf eine neue Kassette, das „Masterband“.
Hiervon wurden dann wiederum Kopien zum Weitergeben gemacht.

Erst mit Einführung digitaler Systeme (die zunächst auch mit Kassetten arbeiteten – am
verbreitetsten miniDV ab 1996) und der gleichzeitigen Verbreitung des Computer-
schnitts wurde es möglich, Filme zu erstellen und weiterzugeben, die qualitativ mit dem
gefilmten Rohmaterial mithalten konnten.

Inzwischen haben Speicherkarten die Kassetten abgelöst, wodurch die verschleißan-
fällige Mechanik entfällt. Damit konnten auch andere Geräte wie Fotoapparate und
Handys das Filmen lernen.

Auflösung und Bildrate

Außerdem nehmen alle modernen Geräte in hoher Auflösung auf (High Definition =
HD). FullHD entspricht einer Auflösung von 1920 x 1080 Pixeln und hat damit von 
vornherein das Seitenverhältnis 16:9. Bei Standardauflösung, die ja noch für 4:3 aus-
gelegt ist, wird die Information „Breitbild“ nur als Zusatzinfo gespeichert, damit das
Bild unverzerrt dargestellt wird.

Immer mehr Consumergeräte bieten inzwischen auch höhere Auflösungen wie 4k an. 
K bedeutet Tausend (kilo) und bezieht sich auf die Pixelzahl in der Breite. Während HD-
Bilder 1920 Pixel breit sind (also fast 2k), ist ein 4k-Bild 4096 × 2160 Pixel groß – also in
der Fläche mehr als vier Mal so viel. Die entstehenden Datenmengen stellen natürlich
entsprechend höhere Anforderungen an Soft- und Hardware bei der Nachbe-arbeitung.

Die Bild- oder Framerate der Kamera sollte im Normalfall auf 25 fps (frames per second)
eingestellt werden. 25 bzw. 50 Bilder pro Sekunde resultieren aus dem Stromnetz, das 
in Europa mit 50 Hertz Wechselstrom arbeitet. In Ländern mit einer Stromfrequenz von
60 Hertz sind 30 bzw. 60 fps gebräuchlich, wie z.B. in den USA oder in Japan. Die Bildrate
24 fps stammt von den – zu Beginn uhrwerkartig mechanisch arbeitenden – Kino-
Kameras der Analogfilmzeit. Die verwendete Bildrate ist solange relativ egal, wie die 
Videos nur am Computer betrachtet werden. Sollen sie aber z.B. im Fernsehen gezeigt
oder Aufnahmen mit unterschiedlicher Bildrate zu einem Film zusammengeschnitten
werden, sind Konvertierungen erforderlich, was zu Qualitätsverlusten wie Ruckeln oder
asynchronem Ton führen kann. 

Falsche Frameraten können bei der Verwendung von Kunstlicht aufgrund der Strom-
frequenz zu Flackern in den Aufnahmen führen. Bei den hierzulande üblichen 25 fps 
erhält man im Vergleich zu höheren Frameraten hellere Aufnahmen, da das einzelne 
Bild länger belichtet werden kann. Eine höhere Bildfrequenz ist nur für eine Zeitlupen-
aufnahme sinnvoll, bei der die Kamera während der Aufnahme schneller laufen muss 
als bei der Wiedergabe.



Ohne Strom geht nix 

Um die Kamera in Betrieb nehmen zu können, braucht sie Strom. Diesen liefert der Akku.
Je kälter die Umgebungstemperatur und je älter der Akku ist, desto schneller ist er leer
und muss wieder geladen werden. Der mit der Kamera mitgelieferte Akku hat in der Re-
gel nicht die höchstmögliche Kapazität. Deshalb und um weiterdrehen zu können, wenn
der erste Akku leer ist, empfiehlt es sich, immer mindestens einen (möglichst leistungs-
fähigeren) Reserve-Akku dabei zu haben. Da das Laden bei vielen  Modellen nur in der
Kamera möglich ist, sollte man die Anschaffung eines zusätzlichen externen Ladegeräts
erwägen, das für die meisten Modelle angeboten wird. Dadurch kann man weiterfilmen,
während der Akku geladen wird. Nach einer Unterbrechung der Stromversorgung 
(Akkuwechsel, Wechsel von Netzstrom auf Akku) mü� ssen evtl. verschiedene Kamera-
einstellungen erneut vorgenommen werden. 

Wenn ein  Akku zu weit entladen wird, ist er unwiderruflich kaputt. Da die Kameras 
vorher abschalten, besteht von dieser Seite keine Gefahr. Aber auch durch langes Lagern
entlädt sich der Akku langsam selbst, was beschleunigt wird, wenn der Akku bei Nicht-
gebrauch an der Kamera verbleibt! Wenn ein Stromanschluss vorhanden ist (z. B. Innen-
aufnahmen), lässt sich die Kamera auch ü� ber das Netzteil direkt aus der Steckdose 
versorgen. Vorteil: Man kann filmen, solange man will.
Nachteil: Man ist nicht mobil, und das Kabel kann zur
Stolperfalle werden. 

2. Zoomen: Die Brennweite
Videokameras haben Zoom-Objektive. Damit kann man
die Brennweite stufenlos von sehr klein (Weitwinkel -
optik) bis sehr groß (Teleobjektiv) verändern. Dies geht
kontinuierlich mit dem Motor, der oft über mehrere
 Geschwindigkeiten verfü� gt, die durch unterschiedlich
starkes Betätigen des Zoom-Reglers oder der Zoom-
Wippe gesteuert werden. 

3. Das Einstellen der Entfernung: Scharfstellen

Consumer-Kameras bieten die Möglichkeit einer automatischen Schärferegelung. In
 vielen Fällen ist dieser Autofokus jedoch mehr hinderlich als nü� tzlich, da er mit vielen
Motiven und schwächerer Beleuchtung nicht zurechtkommt und verschiedene Einstel-
lungen wie Schwenks und Zooms oft unmöglich macht. 

Zum manuellen Scharfstellen (fokussieren) holt man bei ausgeschaltetem Autofokus
zunächst das Objekt mit der optischen Zoom-Funktion (kein Digitalzoom!) ganz nah 
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große Brennweite

mittlere Brennweite

kleine Brennweite

Aufnahme Filmabbildung

horizontaler        Blickwinkel

Brennweite und Blick winkel



heran  (größtmögliche Brennweite – ‚Tele‘). Im Weitwinkel-Bereich ist nämlich nicht 
zu erkennen, was wirklich scharf ist. Dann stellt man am Schärfering (bzw. Rädchen/
Tasten/ Display…) die Entfernung ein, indem man diese solange verstellt, bis das 
gewü� nschte Objekt scharf ist. Nun kann man wieder wegzoomen und die für die Auf-
nahme gewünschte Brennweite einstellen.

In Situationen, in denen z.B. eine Person erst nach Aufnahmebeginn ins Bild kommen
soll, kann man sich auch vom Autofokus helfen lassen: Stellprobe an der Stelle, an der
die Person scharf sein soll, mit  Autofokus – dann Autofokus abschalten und somit 
Entfernungseinstellung fixieren – Person geht aus dem Bild – Kamera einschalten – 
Person kommt (an der gleichen Stelle) wieder ins Bild. Dies ist besonders bei Kameras
hilfreich, die ein manuelles Fokussieren nur sehr umständlich ermöglichen.  Achtung:
Jetzt nicht mehr zoomen, die Schärfe passt nur für die aktuelle Brennweite!

Sobald die Entfernung eingestellt bzw. fixiert ist, darf der Abstand zwischen Kamera und
Objekt natü� rlich nicht mehr verändert werden.

4. Weißabgleich
Das menschliche Gehirn assoziiert z. B. bei Schnee stets „weiß“ oder bei Gras „grü� n“,
obwohl der Schneemann in Wirklichkeit in der Abendsonne eher rosa und die Wiese
nachts bestenfalls blaugrau ist. Die spektrale Zusammensetzung von Licht und damit
der Farbeindruck ist in verschiedenen Beleuchtungssituationen unterschiedlich. 
Man spricht von Farbtemperatur, gemessen in Kelvin. Je niedriger die Farbtemperatur
ist, desto größer ist der Rotanteil (z. B. Glü� hbirne); je höher sie ist, desto größer ist der 
Blauanteil (z. B. Tageslicht).

Während sich das Gehirn also an die jeweils vorherrschende Lichtfarbe anpasst und 
deshalb ein weißes Blatt Papier immer als weiß empfindet, kann dies die Kamera nicht.
Es muss ihr bei jeder neuen Lichtsituation „gesagt“ werden, was weiß hier bedeutet. 
Da in der Lichtfarbmischung (additive Farbmischung) die Summe (Mischung) aller 
Farben weiß ergibt, kann die Kamera hiervon die anderen Farben ableiten und „natur -
getreu“ wiedergeben. Die Anpassung der Videokamera an die vorhandene Beleuch-
tungsart heißt Weißabgleich (engl. ‚White Balance‘). Man richtet hierzu die Kamera z. B.
auf ein weißes Blatt Papier, zoomt es ggf. etwas heran, bis es das Bild füllt und drü� ckt
dann die Weißabgleichstaste. Ein Symbol im Sucher zeigt an, wann die Anpassung
 beendet ist. Wichtig ist es, den Weißabgleich genau in der Lichtsituation durchzufü� hren,
in der anschließend die relevante Handlung stattfindet, da daneben schon wieder ein
anderes Licht vorherrschen kann.

Die meisten Kameras nehmen einen automatischen Weißabgleich vor und bieten da-
neben Festwerte für bestimmte Lichtsituationen, z. B. Kunst- und Tageslicht. Bei schwie-

Die Videotechnik
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Häufige 
Weißabgleich-
(WB-) 
Symbole:

Automatischer
Weißabgleich

Kunstlicht / 
Indoor

Tageslicht /
Outdoor

Manueller
Weißabgleich
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rigeren Beleuchtungssituationen wie z. B. Mischlicht oder großen dominanten Farb -
flächen im Bild stößt die Automatik aber an Grenzen und erfordert manuelles Eingreifen.

5. Blende

Die Blende reguliert den Lichteinfall in das Objektiv. Ihre Funktion ist mit der Pupille zu
vergleichen. Überwiegen helle Bildteile, wird sie kleiner, damit das Bild nicht überbelich-
tet wird. Bei wenig Licht (bzw. vermehrt dunklen Bildteilen) wird sie größer, damit das
Bild nicht zu dunkel wird.

Camcorder haben eine automatische Blende, die sich nach der durchschnittlichen Hellig-
keit der hellen und dunklen Stellen im Bild richtet. Sobald nun aber z. B. eine Person mit
heller Kleidung in ein dunkleres bis neutrales Bild kommt, wird das gesamte Bild schlag-
artig dunkler, da die Blende automatisch nachregelt. Verlässt ein heller Fleck das Bild,
wird es wieder heller. Genauso störend ist es, wenn man bei einer Innenaufnahme z. B.
ü� ber ein Fenster schwenkt, und plötzlich das, was durch das Fenster zu sehen ist, optimal
belichtet, der Innenraum aber zu dunkel ist.

Die Kamera sollte daher die Möglichkeit bieten, die Blende bei Bedarf manuell zu
 korrigieren. Andererseits sollte man schon bei der Motivwahl darauf achten, zu starke 
Hell-Dunkel-Kontraste oder Gegenlicht zu vermeiden, da es sonst zu unschönen über-
oder unterbelichteten Bildteilen kommen kann.

6. Schärfentiefe

In der Regel werden auch Objekte vor und hinter der eingestellten Entfernung scharf
 abgebildet. Man bezeichnet den Bereich im Abstand zur Kamera (= Tiefe), in dem
 Objekte scharf abgebildet werden, als Schärfentiefe. Diese Größe ist von mehreren 
Faktoren abhängig:

Abhängigkeit von der Blendenöffnung

Die Schärfentiefe ist abhängig von der Blenden-
öffnung (egal ob automatisch oder von Hand
eingestellt): Ist die Blende weit geöffnet (also bei
wenig Licht), werden nur die Dinge scharf, die
 genau gleichen Abstand von der Kamera haben
(= geringe Schärfentiefe). Ist sie dagegen nur
wenig geöffnet (bei guten Lichtverhältnissen),
erscheinen auch Gegenstände in einem
 gewissen Bereich davor und dahinter scharf 
(= große Schärfentiefe).

Je größer die
Blendenöffnung,
desto geringer
die Schärfentiefe



Abhängigkeit von der Brennweite
Auch die Brennweite beeinflusst die Schärfen-
tiefe: Wenn man etwas heranzoomt, also 
vergrößert (große Brennweite = Telebereich),
wird die Schärfentiefe kleiner, im Weitwinkel-
bereich ist der Schärfenbereich größer.

Abhängigkeit von der Entfernung

Außerdem ist die Schärfentiefe auch noch von
der Entfernung vom Objekt abhängig: Je
 weiter das Objekt von der Kamera entfernt ist, 
desto größer ist der Bereich davor und dahin-
ter, der auch scharf abgebildet wird.

Abhängigkeit von der Sensorgröße

Schließlich spielt auch die Größe des Bild-
wandlers in der Kamera eine Rolle. Je größer
der Chip, desto geringer die Schärfentiefe.
Videokameras, Kompakt-Fotokameras,
Smartphones etc. haben i.d.R. kleine Sensoren
und ermöglichen daher kaum Aufnahmen mit
scharfem Vorder- und unscharfem Hinter-
grund. Teurere Filmkameras, aber auch digitale
Spiegelreflexkameras arbeiten mit größeren
Chips, die diesen „Kinolook“ ermöglichen.
Das Scharfstellen auf das gewünschte Motiv
wird damit aber – insbesondere bei Bewegung
– schwieriger.

Die Videotechnik
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Je größer die Brennweite, 
desto geringer die Schärfentiefe

Je weiter die Einstellentfernung, 
desto größer die Schärfentiefe

Je kleiner der Bildsensor, 
desto größer die Schärfentiefe

7. Stativ
Mit der Verwendung eines Stativs lassen sich
tanzende Bilder vermeiden und ruhige, profes-
sionell wirkende Aufnahmen erzielen. Beson-
ders wichtig ist die Verwendung eines Drei-
beinstativs bei Aufnahmen im Telebereich, wo
mit dem Bild auch jede kleine Kamerabewe-
gung vergrößert und damit verstärkt wird.

Um einen kontinuierlichen, ruckfreien
Schwenk machen zu können, sollte das Stativ



mit einem Fluidkopf versehen sein. Hier ist das Gelenk in einem viskoelastischen Öl
 gelagert, wodurch ein weiches, gleichmäßiges Schwenken möglich wird. Fotostative
und billige Videostative haben keinen Fluidkopf und sind für Schwenks daher weniger
geeignet.

Bei Aufnahmen aus der Hand und bewegter Kamera („Kamerafahrten“) arbeitet man
am besten im Weitwinkelbereich um zu guten Aufnahmen zu kommen.

Insbesondere bei ruhigen Objekten sollte auch die Kamerafü� hrung möglichst ruhig sein,
da die Aufnahme sonst schnell nervös wirkt. Zur Not behilft man sich durch Aufstü� tzen
der Kamera auf feste Gegenstände. Ein Bildstabilisator kann beim Freihandfilmen zu-
sätzlich gute Dienste tun. Optische Stabilisatoren sind dabei besser, als elektronische, da
bei letzteren schnelle Bewegungen und Schwenks bzw. Fahrten problematisch sind.

8. Der gute Ton
Der Ton gerät beim Filmen allzu leicht in Vergessenheit. Damit Videoaufnahmen jedoch
wirken können, muss der Ton mit der gleichen Sorgfalt behandelt werden wie das Bild.
Um zu kontrollieren, ob auch wirklich Ton ankommt und in welcher Qualität dieser 
aufgenommen wird, muss er mit einem Kopfhörer ü� berprü� ft werden. Fü� r Mikrofon und
Kopfhörer benötigt die Kamera die entsprechenden – leider längst nicht selbstverständ-
lichen – Anschlü� sse.

Externes Mikrofon
Was die Kamera für das Bild ist, ist das Mikrofon für den Ton. Und da lassen Kamera-
mikros einiges zu wünschen übrig. Allein die Tatsache, dass sie in der Regel untrennbar
mit der Kamera verbunden sind, verhindert in vielen Fällen eine gute Tonaufnahme. 
Um störende Umgebungsgeräusche (deren Quelle oft gar nicht im Bild sichtbar ist) weit-
gehend auszuschließen, muss das Mikrofon möglichst nah an die (für den Bildinhalt
wichtige) Tonquelle herangefü� hrt werden. Deshalb empfiehlt es sich, nach Möglichkeit
mit einem externen Mikrofon zu arbeiten.

Während dynamische Mikrofone wie Bü� hnenmikros den Ton nur aus nächster Nähe 
aufnehmen, sind Kondensatormikrofone empfindlicher und deshalb für Filmaufnahmen
besser geeignet, wenn das Mikro nicht zu sehen sein soll. Ein Kondensatormikrofon
benötigt für seine Funktion Strom, mit dem es von einer Batterie oder im Profibereich
von der Kamera versorgt wird. 
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Mikrofoncharakteristik

Bei der Auswahl eines solchen Mikros ist auf die richtige 
 Mikrofoncharakteristik zu achten:

Es gibt die Kugelcharakteristik, bei der der Ton gleichmäßig 
aus allen  Richtungen aufgenommen wird (häufig bei Kameramikros), 
und  verschiedene Richtcharakteristiken. Letztere finden ihre stärkste Ausprägung in der
Keulen charakteristik, die auch für die meisten Videoaufnahmen am besten geeignet ist.
Hier wird der Schall nur aus einer eng begrenzten Richtung aufgenommen, wodurch
Störgeräusche am besten eliminiert werden können.  Allerdings muss hierbei das Mikro-
fon immer genau auf die jeweilige Schallquelle gerichtet werden.

Während bei Kameramikrofonen die Gefahr besteht, dass
 Geräusche der Kamerabedienung mit aufgenommen werden,
muss bei externen Mikros darauf geachtet werden, dass man sie
völlig ruhig hält (sonst Kratz- und Klopfgeräusche).

Das Mikro selektiert nicht

Der Mensch kann sich in einem Gewirr von Geräuschen und Stimmen erstaunlich gut
orientieren und auf die Information konzentrieren, die für ihn wichtig ist. Das Mikrofon
dagegen nimmt alles so laut auf, wie es tatsächlich ist, egal ob dies z. B. die wichtige
Aussage eines Interviewpartners ist oder der Straßenlärm dahinter. Das Mikrofon wählt
nicht aus, wem es nun gerade „zuhören will“. Deshalb sollte nie mehr als eine Person
gleichzeitig sprechen (z. B. bei einem Dialog, einer Diskussion etc.), da der Zuschauer
sonst nichts mehr verstehen kann.

Tonaussteuerung

Für die saubere, unverzerrte Aufzeichnung des Tons ist die Tonaussteuerung in der 
Kamera zuständig. Bei den meisten Geräten sucht man deren Bedienung vergebens: 
Der Ton wird automatisch ausgesteuert. Wird es laut, steuert die Automatik dagegen
und macht den Ton leiser – und umgekehrt. 

Starke Geräuschschwankungen, wie z. B. das laute Hinstellen eines Glases auf den 
harten Tisch, Räuspern, Klatschen oder Türknallen etc. sollten deshalb vermieden 
werden. Die Aufnahmelautstärke wird sonst so weit heruntergeregelt, dass man z. B. 
eine gleichzeitig oder unmittelbar danach sprechende Person nicht mehr versteht.

Ist es dagegen beim Drehen sehr still, fährt die automatische Aussteuerung langsam 
immer höher, so dass z. B. plötzlich einsetzende Sprache am Anfang übersteuert 
(verzerrt) sein kann. Am besten immer den Ton mit einem Kopfhörer kontrollieren. Dies
schützt auch vor bösen Überraschungen wie Wackelkontakt am Mikrokabel (Knacken /
kein Ton) oder ausgeschaltetem Mikrofon. 

Richtmikrofon mit
Keulencharakteristik

Mikrofon mit
Kugelcharakteristik



Kameraführung und Bildgestaltung
Die Bedienung von Kamera, Stativ und Mikrofon ist eine Grundvoraussetzung für
aktive Videoarbeit. Um einen ansprechenden Film zu drehen, ist es aber auch 
wichtig, über gestalterische Grundlagen Bescheid zu wissen und somit Fehler und
grobe Verstöße gegen Sehgewohnheiten zu vermeiden.

1. Einstellungsgrößen
Zum Schreiben eines Drehbuchs, zum Protokollieren von Aufnahmen vor dem
Schnitt, zur Kommunikation beim Drehen und in anderen Situationen ist es wichtig,
einige Begriffe aus der Filmsprache zu kennen. Eine wichtige Gruppe bilden hierbei
die Einstellungsgrößen. Man unterscheidet im Allgemeinen sechs Kategorien: 
total, halbtotal, halbnah, nah, groß und Detail

Die Totale (T)

Die Totale verschafft einen Gesamtüberblick und fü� hrt ins Geschehen ein. 
Der Betrachter kann sich mit der Umgebung vertraut machen und sich
räumlich  orientieren.

Die Halbtotale (HT)

Die Kamera rückt näher an das Objekt heran. Eine Person z. B. wird in voller
Körpergröße gezeigt, ein Objekt vollständig. Der Hintergrund ist von gerin-
gerer Bedeutung.

Die Halbnahaufnahme (HN)

Eine Person wird etwa von der Hüfte an aufwärts aufgenommen. Die un-
mittelbare Umgebung ist noch zu erkennen. Da jedoch weder das Objekt
noch dessen Umgebung besonders gut abgebildet wird, sollte eine solche
Einstellung nach Möglichkeit eher vermieden werden.

Die Nahaufnahme (N)

Die Kamera zeigt den Akteur mit einem Drittel seiner Körpergröße. Mimik ist
erkennbar. Nahaufnahmen stellen Nähe zur Filmfigur her bzw. sollen den
Blick des  Betrachters auf eine bestimmte Stelle konzentrieren, ihn aufmerk-
sam machen.

Die Großaufnahme (G)

Zu sehen ist nur das Hauptmotiv, an dem der Zuschauer nicht mehr vorbei-
schauen kann (Aussagekern). Einzelheiten werden sichtbar, die man aus
„normaler“  Entfernung kaum erkennen könnte. Bei Personenaufnahmen
entspricht „groß“  einer Einstellung, bei der der Kopf bildfüllend   �
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erscheint. Großaufnahmen entdecken den Charakter des Objekts und eignen
sich für Handlungshöhepunkte.

Die Detailaufnahme (D)
Details sind kleinste Elemente des Gesamtbildes: etwa Augen oder Mund eines
Menschen. Eine Einzelheit wird bildfü� llend gezeigt, was höchst emotional und
je nach Situation und Szenenaufbau sehr spannungsfördernd wirkt.

Was tatsächlich in der jeweiligen Einstellungsgröße auf dem Bildschirm zu sehen ist,
hängt vom Motiv und der Situation (Aussagewunsch) ab. Ein Gesicht muss nicht
zwangsläufig eine Großeinstellung sein sondern kann z. B. auch die Totale einer Sequenz
(= Folge von Einstellungen) sein, deren Aussage von Nase und Augen handelt. 

2. Einstellungsperspektive
Die Perspektive bezeichnet den Kamerastandort bzw. den Aufnahmewinkel. Sie
 charakterisiert das subjektive Verhältnis der Kamera (und damit des Zuschauers) 
zum Aufnahmeobjekt und hat daher stark emotionale Wirkung.

Normalperspektive
Das Objektiv ist beim Drehen etwa in Augenhöhe der Kamerafrau/ des Kamera-
mannes, evtl. auch in Augenhöhe des Darstellers (z. B. bei einem Kinderfilm, bei
Interviews). Eine solche Perspektive entspricht dem normalen Empfinden des
Zuschauers und wird deshalb dort eingesetzt, wo keine außerordentliche Situa-
tion vorliegt.

Froschperspektive
Die Kamera steht sehr weit unterhalb der normalen Augenhöhe mit Blick-
richtung nach oben. Das Motiv erscheint bedeutungsvoll, überlegen und evtl.
furchteinflößend. Der Betrachter wird in die unterlegene Rolle gedrängt.

Vogelperspektive
Die Kamera blickt von schräg oben auf das Objekt herab. Das Motiv erscheint
unbedeutend und unterlegen. Bei Personen assoziiert der Zuschauer Begriffe
wie einsam, hilfsbedürftig, erniedrigt. Gleichzeitig fü� hlt sich der Betrachter der
dargestellten Person oder Sache überlegen.

Subjektive Kamera
Die Kamera nimmt das Geschehen aus der Sicht einer agierenden Person auf.
Hier wird oft ohne Stativ gearbeitet, da die Kamera sich wie die Person, aus 
deren Sicht sie filmt, bewegen muss (gehen etc.). Der Zuschauer kann sich noch
besser mit der entsprechenden Person identifizieren und hat das Gefü� hl, selbst
dabei zu sein.

Kameraführung und Bildgestaltung

14

Froschperspektive

Vogelperspektive

Detailaufnahme (D)



3. Die Bildkomposition
Unter Bildkomposition versteht man das Anordnen der einzelnen Bildinhalte zu einem
Gesamtbild. Die Bildteile können Menschen und Gegenstände sein, die durch Verän-
derung ihrer Standpunkte oder durch Veränderung der Kameraposition angeordnet 
werden.

Achtung: Das menschliche Auge hat die Eigenschaft, Dinge, die anscheinend unwichtig
sind, zu ignorieren, die Videokamera nicht. Deshalb muss man immer wieder den Sucher
der Kamera genau absuchen, ob nicht ein z. B. ungünstiger Hintergrund oder (besonders
in Ecken) das Mikro oder ein störendes Kabel etc. im Bild ist.

Grundregeln bei der Aufnahme von Einzelpersonen und Gesichtern:
� Vertikale Platzierung: Wenn Personen angeschnitten werden, sollte dies  zunächst 

unten geschehen, d.h. der Kopf befindet sich bei Halbnah- und  Nahaufnahmen 
immer möglichst weit oben im Bild. Bei Totalen befinden sich Personen dagegen 
eher weiter unten im Bild.

� Die Augen sollten über der Bildmitte auf etwa 2/3 der Bildhöhe
 liegen (bzw. Goldener Schnitt, s. Seite 16).

� Kopfende und Kinn sollten nicht an den Bildkanten anstoßen. 
Wenn bei einer Großaufnahme die Stirn angeschnitten wird, sollte
der Anschnitt der unteren Gesichtshälfte entsprechend ausfallen.

� Horizontale Platzierung: Eine Person sollte nie genau in der Bildmitte  platziert 
werden. Bei Profilaufnahmen muss in Blickrichtung  genügend  Freiraum vorhanden
sein, damit der Blick nicht in einen „undefinierten Raum“ fällt. Wird diese Regel 
missachtet und danach ein Gesprächspartner  („Gegenschuss“) ebenso falsch auf-
genommen, entsteht sogar der Eindruck als würden sich die Personen den Rücken 
zuwenden. 

Bildausschnitt bei Profileinstellungen:
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Bildaufbau bei Personengruppen
Personengruppen sollten mehr in die Tiefe als in die Breite arrangiert werden. Die
 Aufstellung nebeneinander zwingt zu einer „totaleren“ Einstellungsgröße, so dass 
die  Personen zu klein werden und außerdem meist künstlich „aufgereiht“ wirken.

Schwerpunkte
Gegenstände und Personen, die einfach in die Bildmitte gesetzt werden, wirken lang-
weilig. Schon die klassischen Maler wussten dies und wandten daher  häufig in ihren
 Gemälden den Goldenen Schnitt an.

Hilfsweise kann man auch das Bild in Gedanken horizontal und vertikal durch Linien
dritteln und wichtige Dinge und Personen im Bereich dieser Linien anordnen.

Der Goldene Schnitt teilt eine Strecke a (Bildkante) so, dass sich das größere Teilstück b
zur gesamten Strecke so verhält, wie der kleinere Abschnitt c zum größeren:

c : b = b : a
b = a/2 · (√5 - 1)
b ≈ 0,618 · a

Vordergrund
Ein Vordergrund im Bild, z. B. ein angeschnittener Baum, ein Zaun oder eine Personen-
gruppe bietet dem Auge des Zuschauers einen Fixpunkt, an dem es sich orientieren
kann. Er vermittelt Tiefe und sorgt vor allem bei Landschaftstotalen dafür, dass die Auf-
nahme nicht leer und flach wirkt.

4. Schwenken und zoomen
Kameraschwenks und Zoomfahrten sind Gestaltungsmittel, die sehr sparsam und
 gezielt eingesetzt werden sollten und außerdem etwas Übung erfordern. Damit ein
Schwenk oder Zoom professionell wirkt und der gewünschte Eindruck entsteht, sind
 einige Punkte zu beachten:

                  � Mit Stativ: Schwenks uns Zooms werden nur dann wirklich schön, wenn
man ein Stativ verwendet. Je stärker die Telewirkung beim Zoomen wird,
umso unruhiger wird das Bild, wenn man aus der Hand filmt.

                  � Weniger ist mehr: Schwenks und Zoomfahrten sollten in einem
Film nur sparsam und mit Bedacht eingesetzt werden. Nicht nur

Kameraführung und Bildgestaltung
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weil ruhige und kontinuierliche Schwenks und Zooms sehr
schwierig sind, sondern auch weil dadurch eine zusätzliche
und unnatürliche Bewegung ins Bild kommt, die allzu leicht
vom eigentlichen Inhalt ablenkt. (Das gleiche Problem der 
Ablenkung durch Minimalbewegung am Bildrand entsteht,
wenn man ohne Stativ filmt.)

                  � Anfang und Ende: Sowohl Schwenks als auch Zooms müssen
immer mit  einem „stehenden“ Bild (einige Sekunden)
 beginnen und enden, dürfen also nicht während der „Fahrt“
anfangen oder unterbrochen werden.

                  � Nicht immer nur ranzoomen: Eine Großaufnahme mit an -
schließendem Wegzoomen in die Totale oder Halbtotale kann
ein Aha-Erlebnis hervorrufen.

                  � Zoomen ersetzt nicht das Verrücken der Kamera: Die Annahme,
dass eine Aufnahme mit Weitwinkelobjektiv und kleinem 
Abstand zum  Objekt das gleiche Ergebnis bringen würde, wie
eine Aufnahme mit  Teleobjektiv und großer Entfernung, ist
falsch. Das Tele wirkt raumverflachend und das Weitwinkel -
objektiv raumdehnend.

Auf kurze Entfernung wirkt ein Weitwinkelobjektiv wie ein Zerrspiegel: 
Gesichter erscheinen aufgeschwemmt, ein Arm, der in Richtung der Kamera 
greift  erscheint überdimensional lang. Eine solche Verwendung fördert 
Spannung und eignet sich z. B. für irreale Szenen wie Traumszenen. Der Einsatz
bestimmter Brennweiten sollte also bewusst erfolgen.

Da sich beim Zoomen das Verhältnis der Objekte zueinander nicht verändert,
 entsteht der Eindruck, als bewege sich die Bildwand auf den Zuschauer zu 
bzw. von ihm weg.  Bewegt sich dagegen die Kamera selbst, hat der Zuschauer
durch die perspektivische Verschiebung den Eindruck als würde er sich in das
Bild hinein bewegen, wie beim normalen Gehen (z. B. bei subjektiver Kamera).

5. Regeln für die Kameraaufstellung
Um dem Zuschauer eine räumliche Orientierung zu ermöglichen und ihn nicht durch
 Verwirrung vom Inhalt abzulenken, muss man beim Filmen bestimmte Regeln beachten.
Dies betrifft vor allem die Richtungen, aus denen gefilmt werden kann.
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Achsensprung

Beim Wechsel des Kamerastandpunkts ist es wichtig, dass die Handlungsachse nicht
übersprungen wird. Die Handlungsachse ist eine gedachte Linie z. B. zwischen zwei 
Gesprächspartnern, im Sport zwischen den Toren oder die Richtung, in die sich etwas 
bewegt bzw. in die jemand blickt.

Beim Überschreiten der Handlungsachse, dem sogenannten Achsensprung, wird der
 Zuschauer verwirrt: Eine Person schaut z. B. plötzlich in die andere Richtung, als ob sie
sich umgedreht hätte; ein Auto fährt bei einer Verfolgungsjagd scheinbar plötzlich auf
das andere zu.

Um dem Zuschauer Klarheit und
 Orientierung zu verschaffen, müssen also
Blick- und Bewegungsrichtungen in den
verschiedenen Einstellungen beibehalten
(oder eine Änderung inhaltlich erklärt)
werden. Sollte sich ein Achsensprung 
einmal nicht vermeiden lassen oder ist er
einmal „passiert“, so sollte beim Schnitt
darauf geachtet werden, dass solche
 Bilder nicht aufeinanderprallen. Ein
 Zwischenschnitt mit einem neutralen
Motiv, einer Nahaufnahme oder einer
 Totalen des Geschehens kann hier helfen,
Verwirrung zu vermeiden.

Dialogszenen:

Man kann ein Gespräch zwischen zwei Personen in einer Einstellung durchdrehen. 
Interessanter und abwechslungsreicher wird die Szene allerdings, wenn man sie 
optisch auflöst. D.h. zuerst wird der eine Gesprächspartner aufgenommen, z. B. solange
er spricht. Dann wechselt die Kamera den Standpunkt (kein Achsensprung!) und 
filmt die andere Person. Man nennt dieses Verfahren auch Schuss – Gegenschuss. Dabei 
muss auf folgendes geachtet werden:

Kameraführung und Bildgestaltung
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� Gleicher Winkel: Zu beachten ist, dass der
Winkel zwischen Blickrichtung der Person und
Aufnahmerichtung der Kamera bei Schuss und
Gegenschuss etwa gleich ist.

� Gleiche Größe: Die Personen sollten in
 gleicher  Einstellungsgröße gefilmt werden.
 Außerdem sollten sie die gleiche Position 
im Bild haben: Also nicht bei einer Person viel
Platz überm Kopf, bei der anderen wenig. 

� Gleiche Perspektiv: Gleiche Brennweite,
gleiche  Abstände zwischen Kamera und
 Dialogpartner und gleiche Kamerahöhe (Ober-
sicht, Untersicht oder Normalperspektive).

Werden diese drei Punkte – gleicher Blickwinkel, gleiche
 Einstellungsgröße und gleiche Perspektive – beachtet,
 lassen sich Schuss und Gegenschuss nahtlos und unauf -
fällig aneinanderfü� gen.

6. Beleuchtung
Eine gute Beleuchtung kann die Aufmerksamkeit des Zuschauers auf betonte
Bildteile lenken und Stimmungen erzeugen. Durch Lichtakzente kann man außer-
dem ein Bild gliedern und mehr Raumtiefe schaffen. Das Einleuchten einer Szene
kann aber auch sehr zeitaufwändig sein und erfordert etwas Erfahrung. Außer-
dem sind professionelle Filmscheinwerfer teuer und sperrig. Deshalb sollte man
überlegen, ob man nicht aus dem vorhandenen Licht etwas machen kann –
 Stichwort „available Light“. Oft reicht es schon, Personen so im Raum zu
 platzieren, dass die Deckenbeleuchtung sie im richtigen Winkel trifft, ggf. ein paar 
Licht akzente z. B. mit Steh- oder Schreibtischlampen zu setzen und das Filmen 
gegen ein Fenster oder eine Balkontüre zu vermeiden.  �
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Soll künstlich beleuchtet werden, muss
man sich mit der Wirkung des Lichts 
auseinander setzen. Wenn Personen oder
Gegenstände direkt von einer Lampe 
angestrahlt werden, wirkt dies meist un-
natürlich. Das direkte Licht erzeugt harte
Schatten und extreme Kontraste und
kommt im Alltag selten in dieser Weise
vor. Meist ist das Licht  gestreuter und
wirkt dadurch weicher. Diffuses Licht
kann mit Scheinwerfern am leichtesten
durch indirekte  Beleuchtung erreicht
werden, z. B. durch Reflexionsschirme,
weiße Styroporplatten oder einfach die
Zimmerdecke. Eine andere Möglichkeit
sind Diffusoren aus Gaze oder Milchglas.
Auch weißes Backpapier (hitzebeständig)
kann diese Funktion erfüllen.

Licht frontal von vorne macht das Bild unplastisch. Die klassische 
Variante der Lichtsetzung ist deshalb die 3-Punkt-Beleuchtung. 
Hierbei wird die Person von schräg vorne mit dem Führungslicht 
beleuchtet. Da dadurch die lichtabgewandte Gesichtshälfte zu dunkel
würde, verwendet man von dieser Seite ein etwas schwächeres 
Aufhell-Licht. Ein so genanntes Spitzlicht von hinten oben beleuchtet
die Haare und die Schulterpartie und sorgt für mehr Plastizität und ein
besseres Abheben vom Hintergrund. Eine Aufhellung durch Reflektoren
kann auch bei Außenaufnahmen sinnvoll sein, z. B. wenn das Sonnen-
licht sehr stark ist und dadurch ebenfalls harte Kontraste entstehen.

Durch gezielte Beleuchtung können auch besondere Effekte erzielt werden. So erzeugt
Licht von unten eine eher gruselige Wirkung, da diese Beleuchtung im Alltag normaler-
weise nicht vorkommt – außer im Feuerschein. Je steiler das Licht dabei fällt, desto un-
heimlicher die Wirkung.

Kameraführung und Bildgestaltung
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Videoschnitt und Nachbearbeitung
Ein Film setzt sich aus vielen unterschiedlich langen Einzelstücken zusammen. Diese
 ohne Unterbrechung aufgenommenen Einzelteile sind die Einstellungen. Beim Film-
schnitt werden die für die jeweilige Szene benötigten Einstellungen ausgewählt, auf die
 gewünschte Länge gekürzt und nach einem bestimmten Plan (Drehbuch, Schnittplan)
wieder zusammengesetzt. Diese Neuordnung bezeichnet man auch als Montage.

1. Der Computerschnitt
Die Bezeichnung „schneiden“ stammt ursprünglich vom mecha-
nisch geschnittenen Film (z. B. Super-8), der Filmstreifen wurde hier
tatsächlich zerschnitten und die ausgewählten Stücke in der neuen
Reihen folge wieder zusammengeklebt. Im Unterschied dazu bleibt
das Rohmaterial beim heutigen elektronischen Schnitt unverändert
erhalten und kann auch mehrfach benutzt werden.

Zum digitalen Schneiden benötigt man einen Computer (Hardware)
und ein Schnittprogramm (Software). Für Windows-PCs gibt es
eine Vielzahl von Schnittprogrammen z. B. von Magix, Corel,

Adobe… 

Für Apple-Macintosh-Rechner gibt es spezielle Versionen einiger professionellerer
 Programme wie z.B.  Adobe Premiere sowie Final Cut, das nur auf Macs läuft. 

Bei allen Unterschieden in Bedienung und Leistungsfähigkeit der verschiedenen Varian-
ten gilt beim Computerschnitt grundsätzlich, dass zunächst das Rohmaterial, bzw. das
ausgewählte Material für den Film, auf die Festplatte des Schnittrechners übertragen
werden muss.

Je nach Schnittsystem können die Einstellungen dann getrimmt und in eine Zeitleiste
oder ein Storyboard eingefü� gt werden. Beim Trimmen (Einkürzen am Anfang und Ende
einer Einstellung) bleibt das jeweilige Videostück stets als vollständiges Stück im Hinter-
grund erhalten, sodass während der Montage Korrekturen jederzeit möglich sind.

Der Computerschnitt wird auch als nonlinearer Schnitt bezeichnet, da man die end-
gültigen Einstellungen nicht nur linear – also nacheinander – aneinander reihen kann,
sondern auch zwischendrin noch Einstellungen einfü� gen, entfernen oder bearbeiten
kann.

In der Regel besteht neben diversen Übergangs- und Langzeiteffekten auch die Mög-
lichkeit zur Betitelung. Gemeint ist das Eingeben, Gestalten und ggf. Animieren von �
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Text für Titel, Abspann, Untertitel oder „Bauchbinden“ (Namenseinblendungen). Auch
die Bearbeitung des Tons und das Einfü� gen weiterer Tonstücke (Musik, Geräusche, 
Kommentar...) sind meist in einer oder mehreren Tonspuren möglich. Der bearbeitete
Film kann als Projektdatei auf der Festplatte gespeichert werden, die jederzeit geöffnet
und weiterbearbeitet oder geändert werden kann. Das Filmmaterial muss bis zur end-
gültigen Fertigstellung ebenfalls auf dem Rechner verbleiben, da die Projektdatei nur
die Arbeitsanweisungen enthält, nicht aber das Videomaterial selbst. Anschließend kann
der fertige Film dann als neue Videodatei abgespeichert („exportiert“) werden, die
 weitergegeben und unabhängig vom Schnittprogramm abgespielt werden kann.

Wenn sicher ist, dass keine Änderungen mehr gemacht werden, sollte man die Projekt-
datei und das Rohmaterial nach einiger Zeit löschen um Platz für Neues zu machen. 
Bei beschränkter Festplattenkapazität kann es bereits vor dem Schneiden sinnvoll sein,
eine Vorauswahl zu treffen und nur die Aufnahmen auf den Rechner zu übertragen, die
voraussichtlich Verwendung finden werden.

2. Vor dem Schnitt
Eigentlich schon vor dem Drehen, spätestens aber jetzt sollte man sich überlegen,
für welches Publikum der geplante Videofilm gedacht ist. Danach richtet sich die
Auswahl der Einstellungen, deren Länge und die Gesamtlänge des Films. Grund -
regel: In der Kürze liegt die Würze. Je nach Inhalt sollte eine Spielzeit von 15 bis 30
Minuten nicht überschritten werden. Die Zuschauer werden dies danken, denn 
ein Amateurfilm kann kaum länger die Spannung halten und wirkt dann eher ein-
schläfernd. Vielleicht genügen aber auch schon fü� nf Minuten, um die gewünschte
Aussage zu vermitteln – dann sollte der Film auch nicht länger sein.

Vor der Montage wird das Rohmaterial gesichtet. Bei größeren oder dokumentari-
schen Filmprojekten kann die Erstellung eines Schnittprotokolls sinnvoll sein. Anhand
der Dateinamen und des Timecodes kann ein Protokoll erstellt werden, in dem Beginn
und Ende der Einstellung, ihr Inhalt und ggf. eine Bewertung („gut“, „wackelig“, „++“,
„-“ etc.) erscheinen. Danach werden die für den späteren Film notwendigen und geeig-
neten Einstellungen ausgewählt und in einem Schnittplan neu geordnet. So lässt sich
schon vor Schnittbeginn abschätzen, wie lang der fertige Film sein wird, und man kann
zielgerichtet ans Werk gehen.

3. Wie geht man beim Schneiden vor?
Aufgrund der Vielzahl von Schnittprogrammen kann hier nicht auf Details eingegangen
werden. Einige Dinge gelten jedoch grundsätzlich. So muss zunächst das gefilmte 
Rohmaterial bzw. müssen die ausgewählten Einstellungen auf den Rechner übertragen
werden. 

Videoschnitt und Nachbearbeitung
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Für das weitere Bearbeiten haben viele Schnittprogramme einen 
Szenenpool, in dem die zuvor importierten Aufnahmen abgelegt sind,
und eine Videospur, in der der Film aus diesen Einzelteilen zusam-
mengesetzt wird. Erscheinen die Clips in dieser Spur je nach ihrer
Dauer als unterschiedlich lange Balken, spricht man von einer Zeit-
leiste oder Timeline. Werden die Videoschnipsel als gleich große 
Bildchen nebeneinander angezeigt, befindet man sich im  Storyboard-
Modus. Viele Schnittprogramme bieten beide Varianten zum Um-
schalten an, da es je nach Arbeitsschritt und persönlicher  Vorliebe
sinnvoll sein kann, den zeitlichen Verlauf oder den Aufbau nach 
verwendeten Szenen zu betrachten.

Bevor man mit dem Schneiden beginnt, sollte man noch die Einstel-
lungen für das Projekt überprüfen wie z.B. Bildrate, Seitenverhältnis
und Auflösung. Je nach Schnittprogramm werden diese Angaben 
bereits beim Programmstart festgelegt oder danach in den Sequenz-
einstellungen, Projekteinstellungen o.ä. vorgenommen.

Da am Computer nonlinear geschnitten wird, kann man mit jeder 
beliebigen Einstellung beginnen. Um den Überblick zu behalten 
empfiehlt es sich aber zunächst chronologisch nach Schnittkonzept
oder Drehbuch vorzugehen und mit der ersten Einstellung des Films
zu beginnen.

Je nach Programm werden die Filmstücke nun vor oder nach dem
 Einsetzen in Storyboard oder Timeline auf die gewünschte Länge
 gekürzt. Dieser Vorgang wird als trimmen bezeichnet und kann bei
 Bedarf wieder rückgängig gemacht werden. Ob zu viel oder zu 
wenig weggetrimmt wurde, lässt sich erst im Zusammenspiel mit 
den benachbarten Szenen beurteilen.

Zur weiteren Bearbeitung des Materials mit Effekten oder Über -
gängen steht bei den meisten Schnittprogrammen eine Vielzahl von
Möglichkeiten zur Verfü� gung. Davon sollte allerdings nur sehr spar-
sam Gebrauch gemacht werden, damit der Film selbst wirken kann
und es zu keiner Effekthascherei kommt. Digitale Effekte sollten wie
andere filmische Gestaltungsmittel als Stilmittel eingesetzt werden –
oder zur Korrektur (von Farben, Kontrasten etc. begrenzt möglich).
Von den vielen Übergangseffekten sind die klassische Überblendung
und die Schwarzblende nach wie vor die am häufigsten verwendeten
Werkzeuge. Innerhalb einer Filmszene, also zwischen Einstellungen,
die nacheinander am gleichen Ort spielen, wird in der Regel hart ge-
schnitten.
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Windows Live Movie Maker: 
Nur je eine Video- und
 Audiospur und umständ -
liches Trimmen. Daher
nicht für  anspruchsvollere
 Projekte geeignet.

Magix Video Deluxe:             
Szenenpool oben rechts, 
in der Timeline (unten)
kann Bild und Ton in 
mehreren  Videospuren 
bearbeitet  werden.

Adobe Premiere Pro:            
Aus dem Projektfenster 
(am Bildschirm oben links)
werden die  Video- und 
Audiodateien in die 
Timeline  gezogen. 
Der linke Videomonitor
zeigt das Quell material, der
rechte den geschnittenen
Film an.



Auch Titel, Abspänne oder Bauchbinden (Namenseinblendungen) können am Computer
eingefügt werden. Wichtig ist hierbei, aus reichend Abstand zum Bildrand zu halten, da
Fernsehgeräte und  Projektoren meist nicht das ganze Bild, sondern unterschiedlich 
große Bildausschnitte zeigen. Viele Schnittprogramme bieten hierfür bei der Texteingabe
Hilfslinien für den sicher sichtbaren Bereich an.

4. Nachvertonung
Anschließend an den Bildschnitt kann auch noch der Ton bearbeitet werden. Zwischen
einer und beliebig vielen Tonspuren stehen hierfür je nach Software zur Verfü� gung. Oft
ist es sinnvoll, vor dem Einfü� gen von Tonstücken den Bildschnitt inkl. Übergangseffekten
abgeschlossen zu haben, sodass sich an der Länge des Films nichts mehr ändert. Sonst
kann es passieren, dass z. B. nach dem Einfü� gen oder Kürzen einer Szene oder eines
Übergangseffekts die nachvertonten Tonspuren verschoben sind und nicht mehr zum
Bild passen.

Neben dem Hinzufü� gen von Geräuschen, Musik oder Erzähler-/ Kommentarstimme
 können mit etwas Übung auch die Filmszenen durch versetzte Ton-/Bildschnitte noch
besser miteinander verzahnt werden. Falls der Originalton (O-Ton) der aktuellen Szene
noch in die darauffolgende Szene hineinreicht spricht man – wegen der grafischen
 Darstellung von Bild- und Tonspur – vom L-Schnitt. Entsprechend findet beim J-Schnitt
der Umschnitt auf der Tonspur früher statt als auf der Videospur.
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L-Schnitt (o.) und J-Schnitt (u.) – durch Rahmen hervorgehoben –
hier bei Magix Video Deluxe: Der Schnitt von Videobild und O-Ton
findet nicht wie normal gleichzeitig sondern versetzt statt. 
(Eine Spur tiefer liegt noch ein anderes Tonstück)

Die verschiedenen O-Töne müssen
nun in ihrer Lautstärke angeglichen
und mit den weiteren Tonspuren ab-
gemischt werden, sodass z. B. Sprache
deutlich und verständlich im Vorder-
grund steht und der gewünschte 
Gesamteindruck entsteht. Manche
Tonstücke – häufig z. B. Musik – 
müssen mit Ein- oder Ausblendungen
versehen werden.

Je nach Zielgruppe und angestrebter
Veröffentlichung/ öffentlicher
Vorfü� hrung ist zu beachten, dass wie
Filmaufnahmen auch Musikstücke 
urheberrechtlich geschützt sind und
nicht ohne Weiteres in einem Film 
verwendet werden dürfen. 



Neben selbstgemachter Musik können hier die Creative-Commons-Lizenzen einen 
Ausweg bieten. Doch auch hier darf nicht alles verwendet werden. Auf  verschiedenen
Internetseiten werden die Nutzungsbedingungen näher erklärt. Musikstücke die unter
der Lizenz (-by-) „Namensnennung“ oder (-by-nc-)„Namensnennung + nicht
kommerziell“ veröffentlicht werden, können unter Nennung des Urhebers und der 
Lizenz im Abspann verwendet werden (bei natürlich nur für nicht-kommerzielle
Zwecke).

5. Fertigstellung
Die Projektdatei, die mit dem Schnittprogramm bearbeitet wird, enthält selbst keine
Bild- und Toninformationen. In ihr ist nur vermerkt, von welcher Video- oder Audiodatei
welche Ausschnitte in welcher Reihenfolge und ggf. mit welchen Effekten abgespielt
werden sollen. Aus diesem Grund sollte auch nach dem Beginn der Schneidearbeiten
nichts mehr am Speicherort oder Namen der Originaldateien verändert werden. Das
Schnittprogramm könnte sie dann nicht wiederfinden. 

Damit man den Film unabhängig vom Schnittprogramm und dem Rohmaterial an -
schauen und weitergeben kann, muss am Ende eine neue Videodatei erstellt werden.
Bei diesem Vorgang, der meist als exportieren oder fertigstellen bezeichnet wird,
 werden alle Effekte und neu entstandenen Bilder berechnet (gerendert). 

Die so erstellte Videodatei kann nun auf dem Computer gespeichert, auf ein Videoportal
hochgeladen oder als Video-DVD oder Blu-Ray-Disc gebrannt werden.

Damit eine DVD auf einem normalen DVD-Player abspielbar ist, muss sie – sofern
 unterstützt – aus dem Schnittprogramm heraus oder mit Hilfe des entsprechenden Tools
eines Brennprogramms (z.B. NeroVision Express) als DVD-Video gebrannt werden.

Videodateien können unterschiedlich stark komprimiert sein und damit sehr unter-
schiedliche Qualität aufweisen. In bester Qualität erhält man relativ große Dateien. 

Für die Veröffentlichung im Internet wird man einen Kompromiss zwischen möglichst
kleiner Datei und ausreichender Bildqualität wählen um Up- und Downloadzeiten 
erträglich zu halten und eventuelle Speicherplatzbeschränkungen einzuhalten.

Für die Größe und Qualität der Videodatei sind die verwendeten Codecs (Coder/Deco-
der) und ihre Einstellungen verantwortlich. Der Codec, mit dem das Schnittprogramm
den fertigen Film abgespeichert hat, muss auch auf dem Wiedergabegerät vorhanden
sein. Genau genommen handelt es sich dabei immer um zwei Codecs, den für das Bild
(Videocodec) und den für den Ton (Audiocodec). Während eine Audiodatei z.B. mit einem
MP3-Codec einfach als MP3-Datei abgespeichert werden kann, ist es bei Videodateien
etwas komplizierter, da diese ja auch Ton enthalten. Bild- und Toncodec werden deshalb
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in sogenannten Containern zusammengefasst. 
Bekannte Containerformate sind z.B. MOV, WMV,
AVI oder MP4.

Die gängigen Codecs sind auf den meisten Geräten
vorhanden. Wenn aber von einer eigentlich voll -
ständigen Videodatei einmal nur der Ton oder nur
das Bild abgespielt werden kann oder beides nicht
synchron läuft, kann dies am (fehlenden) Codec
 liegen.

Gestaltung durch die Montage
Durch die Montage entsteht im Film eine weitere Art von Bewegung. Darüber hinaus ist
sie jedoch ein ausgesprochen filmisches Gestaltungsmittel. Was für den Schriftsteller der
Stil, das ist für den Regisseur die individuelle Methode seiner Montage.

Aufgabe der Montage ist es, die einzelnen Einstellungen in eine sinnvolle und formge-
bende Reihenfolge zu bringen, um beim Zuschauer bestimmte Wirkungen zu erzielen.
Das geschieht nach dem psychologischen Gesetz der Assoziation. Dabei verhält sich 
die einzelne Aufnahme wie ein Mosaikstein, der einzeln nichts aussagt, sondern seine
 Berechtigung erst in der sinnvollen Verbindung mit allen anderen Steinen des Mosaiks
erhält. Ebenso bekommt jedes Filmbild seinen Aussagewert erst durch die assoziative
Verknü� pfung mit dem vorangegangenen und nachfolgenden Material.

Die einzelne Einstellung kann ein Stück Wirklichkeit festhalten. Wahrheit – oder Lüge –
einer fortlaufenden Reihe von Aufnahmen ist das Ergebnis der Montage. Sie kann 
Vorgänge formen, deuten, umgestalten und die Gedanken des Betrachters in eine 
bestimmte Richtung steuern.

1. Übergänge
Weicher Schnitt
Hier ist nicht von technischen Übergangseffekten (Überblendung etc.) die Rede, sondern
von einem „harten“ Schnitt, der so angesetzt ist, dass er nicht bemerkt wird. Er stört die
Kontinuität der Handlung nicht (z. B. halbtotale Normalperspektive folgt auf halbtotale
Normalperspektive, Schnitt in Bewegung).

Gestaltung durch die Montage
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Harter Schnitt
Auch hier ist nicht das Weglassen von Überblendungen gemeint, sondern das Aufeinan-
derstoßen sehr unterschiedlicher Einstellungen (z. B. extrem verschiedener Einstellungs-
größen, Helligkeiten...), das meist als tiefer Einschnitt in die Kontinuität der Handlung
empfunden wird. Ein harter Schnitt kennzeichnet meistens einen grundsätzlichen Ein-
stellungswechsel, oft auch einen Szenenwechsel.

Schnitt zwischen Einstellungen mit Bewegung
Sobald Bilder mit bewegten Personen oder Objekten aufeinander folgen, folgert der
 Zuschauer einen Zusammenhang, auch wenn gar keiner besteht. Solche Zusammen -
hänge sind: 

� Die Darsteller scheinen einander entgegen zu treten. 
Es wird zu einem Treffen kommen, zu einer Kollision.

� Die Darsteller scheinen sich voneinander zu entfernen. 
Die räumliche Distanz wird größer.

� Beide gehen in dieselbe Richtung. Entweder haben beide 
dasselbe Ziel, oder es handelt sich um eine Verfolgung.

Was für Bewegungen gilt, gilt auch für Blickrichtungen! Sind diese Assoziationen
 ungewollt (= Achsensprung!), kann man sie vermeiden, indem man Zwischenschnitte
mit neutraler Bewegungsrichtung (auf die Kamera zu oder von ihr weg) einsetzt. Auch
Aufnahmen ohne Bewegung können diesen Zweck erfüllen.

Besondere Arten des Schnitts: Die Blende
Blenden überspringen Zeit, Raum oder Realitätsebenen:

� Aufblende, Abblende vom/ ins Schwarze (oder seltener Weiße)

� Farbblende (kurze Überblendung zu einer Farbe – auch schwarz oder weiß – und
gleich weiter von der Farbe zur nächsten Einstellung)

� Überblendung, Trickblenden (Wischblenden, 2D- und 3D-Übergangseffekte)

 Besondere Formen der Blende (Achtung: beim Filmen drauf achten!):
� in die Unschärfe blenden, aus der Unschärfe hervorholen

� „natürliche Farbblende“: Aneinanderschneiden oder Überblenden von bild -
füllend aufgenommenen Farbflächen am Ende der einen und am Beginn der
folgenden Einstellung, wie z. B. weiße Hauswand – weißes Papier, blauer Himmel 
an verschiedenen Orten, dunkle Flächen 
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Sinnvolle Verknüpfüng von Einstellungen durch den Ton
� On-Ton: Sprecher bzw. Tonquelle ist im Bild zu sehen.

� Off-Ton: Sprecher ist nicht im Bild zu sehen. Erzähler, Kommentar, musikalisches
Leitmotiv als Verbindung von Einstellungen. Der Off-Ton hat gegenüber dem On-Ton
eine eigene selbständige Ebene gegenüber dem Bild.

� Verbindung von On- und Off-Ton: Als überlappender Ton bzw. versetzter Ton- und
Bildschnitt (L- bzw. J-Schnitt, s.o.) oder als Mischung z. B. von Original-Ton, Kommen-
tar und Musik.

2. Arten der Montage
Mit der Art der Montage kann man unterschiedliche Aussagen erzeugen oder unter -
streichen bzw. unterschiedliche Wirkungen hervorrufen. 

Erzählende Montage
Ein Vorgang wird in mehrere Einstellungen zerlegt; diese werden aneinandergereiht. Da-
bei werden unauffällige Zeitsprünge vorgenommen um das Geschehen zu verdichten:

� Die Rückblende zeigt Vergangenheit.

� Die Parallelmontage hält gleichzeitige Handlungen fest, die zwar innerlich mit -
einander verknüpft sind, sich aber an verschiedenen Orten abspielen.

� Die analytische Montage zeigt nicht die ganze Handlung, sondern greift nur
 Details oder Szenen heraus, die charakteristisch oder wesentlich sind. Die Synthese
des zerlegten Vorgangs muss der Zuschauer selbst schaffen.

Expressive Montage
Durch den Kontrast, die Kollision schnell aufeinander folgender Einstellungen entstehen
beim Zuschauer bestimmte Empfindungen und Gedanken.
� Die Analogiemontage: Zwei Einstellungen folgen aufeinander, die eine inhaltliche

oder formale Ähnlichkeit aufweisen (z. B. essen – fressen).

� Die Kontrastmontage: Inhalte von entgegengesetztem Sinn werden zueinander in
Beziehung gebracht (z. B. essen – hungern).

� Der Gegenschnitt oder Gegenschuss wird vor allem bei Dialogen angewandt. 
Es entsteht der Eindruck einer Partnerbeziehung oder einer Auseinandersetzung.

Metaphorische Montage
Zwei Vorgänge, die nichts miteinander zu tun haben, werden in einer Parallelmontage
verbunden. Aus der Gegenüberstellung dieser beiden Vorgänge resultiert ein poetischer
Vergleich, eine Metapher. Ein Gedanke, eine Erkenntnis soll von den Bildern vermittelt
werden.

Die Leitmotivmontage: Eine bestimmte Einstellung kehrt immer wieder; etwas soll
nicht aus dem Gedächtnis verloren werden.

Gestaltung durch die Montage
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Assoziationsmontage
Auf spielerische Art und Weise werden verschiedene Vorgänge durch Assoziation 
optisch ähnlicher Formen verbunden (kritische oder satirische Effekte).

Rhythmische Montage
Mehr aus formalen Gründen werden Einstellungen meist auf musikalischer Grundlage
zusammengefügt um einen dynamischen Vorgang zu schildern, wie man ihn in der
 Realität nicht erleben würde (z. B. im Werbefilm).

Poetische Montage 
Der Regisseur versucht, durch weiche Überblendungen oder kontrastierende Bilder die
ästhetische Schönheit von Architektur oder abstrakten Bildkompositionen in eine
 visuelle Form zu bringen. 

Von der Idee zum Film:
Organisation & Dokumentation
Das Exposé

Das Exposé ist eine grobe zunächst noch unfilmische Skizze der Filmidee. Thema und
Handlungsablauf werden umrissen und die Form festgelegt: ob es eine Reportage, ein
Spielfilm oder ein Videoclip werden soll.

Das Treatment
Das Treatment ist eine erste Ausarbeitung der Idee unter filmischen Gesichtspunkten.
Die Geschichte wird szenisch gegliedert, die Drehorte beschrieben, die Charaktere der
Schauspieler entworfen und die Zusammensetzung des Teams festgelegt. Auch die 
Zielgruppe des Films muss hier ins Auge gefasst werden. Und die Länge des Films! 
Das Treatment sollte dem sachkundigen Leser bereits eine relativ präzise Vorstellung 
des geplanten Films vermitteln. Schon bei der Ausarbeitung des Treatments muss sich
zeigen, ob die Idee mit den vorhandenen technischen, finanziellen und personellen 
Mitteln zu realisieren ist.

Das Szenarium
Das Szenarium ist eine chronologische Auflistung der Drehorte (und gewissermaßen das
Skelett des Films). Diese Gliederung sollte für alle weiteren Arbeitsschritte verbindlich
sein, da Änderungen im Szenarium zu beträchtlichen konzeptionellen Schwierigkeiten
fü� hren können.
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Das Drehbuch
Im Drehbuch wird Szene für Szene so genau wie möglich ausgearbeitet. Je geringer die
filmische Erfahrung ist, desto genauer sollte man beim Drehbuch ins Detail gehen – am
besten bis hin zur „Auflösung“ einer jeden Szene in Kamerastandpunkte und Einstel-
lungsgrößen. Die Arbeit, die man ins Drehbuch investiert, spart man doppelt und drei-
fach bei den Dreharbeiten. (Nichts ist ärgerlicher für ein Team als ein Regisseur, der nicht
so recht weiß, wie er eine Szene filmisch auflösen will und ständig herumprobiert.)

Das Storyboard
Das Storyboard ist ein besonders gutes Hilfsmittel für die visuelle Auflösung komplizier-
ter Szenen. Mit der comicstripartigen Umsetzung einer Szene in Bildfolgen kann man
sich selbst und allen Beteiligten ‚zeigen‘, was man will und schon am Schreibtisch über-
prüfen, ob eine Szene filmisch „funktioniert“.

Der Produktionsplan
Im Produktionsplan werden die Drehbuchszenen unter produktionstechnischen
 Gesichtspunkten neu gegliedert. Gleiche Drehorte bzw. Szenen, die im Drehbuch an
 verschiedenen Stellen auftauchen werden zusammengefasst; oder auch Szenen, die ein
Schauspieler aus Termingru� nden „auf einen Rutsch“ abspielen muss.

Die Tagesdisposition
Die Tagesdisposition informiert alle Beteiligten, wer was wann und wo zu tun hat.

Das Aufnahmeprotokoll
Im Aufnahmeprotokoll, dem sogenannten „Script“, wird ü� ber jede gedrehte Szene
Buch geführt. Da eine Einstellung selten auf Anhieb klappt, wird sie in der Regel mehr-
mals wiederholt, bis sie „im Kasten“ bzw. „gestorben“ ist. Der beste oder die besten
„Takes“ einer Einstellung werden gekennzeichnet. Für den Bildschnitt werden die Daten
der gelungenen Einstellungen ins Drehbuch oder ins Storyboard übertragen. Somit weiß
man auch bei der Rekonstruktion achronologisch gedrehter Einstellungen, wo im Mate-
rial das nächste Bild zu finden ist. Sind die Einstellungen zu einer Szene aus produktions-
technischen Gründen auf mehreren Speichermedien verteilt, mü� ssen die Nummern der
Datenträger natürlich mit notiert werden. (Beispielformular siehe Seite 33)

Die Nachvertonung
Die Nachvertonung ist der letzte Arbeitsschritt, der je nach den technischen Möglich-
keiten vom Arbeitsaufwand nicht unterschätzt werden sollte. Deshalb empfiehlt es sich,
vor der Abmischung einen genauen Arbeitsplan mit den Ein- und Ausstiegszeiten für die
verschiedenen Tonquellen zu machen.

(Quelle: VideoAktiv Regie-Handbuch)



Drehbuch 

 Filmtitel: Seite: 
 

Der Geburtstag  3 

 Szene: Ort:  Zeit: 

 Einst.-Nr. Bild/ Ton Einst.-Gr. 

21 
Barbara steht vor dem Haus (rechts im Bild). Aaron kommt von links dazu. 

 
HT 

22  N 

23  N 

   

 Szene: Ort:  Zeit: 

 Einst.-Nr. Bild/ Ton Einst.-Gr. 

24 Landstraße: Auto fährt durchs Bild T 

25 
Olaf von vorne am Steuer schaut zu Petra. 

 
N 

26 
Auto fährt, von vorn. Darin sieht man Petra und Olaf sprechen. 

 
T-HT 

27 
Petra schräg von vorne, schaut zu Olaf. 

 
N 

   

 Szene: Ort:  Zeit: 

 Einst.-Nr. Bild/ Ton Einst.-Gr. 

28 
Vor Barbaras Haus: Das Auto kommt ins Bild und Petra und Olaf steigen 

aus. 
T 

29 
Haustüre: Petra und Olaf kommen ins Bild. 

 
HT 

   

 Szene: Ort: Zeit: 

 Einst.-Nr. Bild/ Ton Einst.-Gr. 

30 

Barbara und Aaron stehen im Wohnzimmer und schauen zur Tür. Man hört 

die Tür und Jennys, Petras und Olafs Stimmen. 

 

N 

31 

Petra und Olaf kommen zur Wohnzimmertür herein. Petra erschrickt fast 

unmerklich, als sie Aaron sieht. 

  

HT 

32 
Der Geburtstagskuchen ist zu sehen. Die Kerzen darauf werden 

angezündet. 
G 

 

Dialog Aaron-Barbara Tag (ca. 10Uhr) Hansastraße - außen (Gehweg) 

Autofahrt Olaf-Petra Tag (ca. 19 Uhr) Auto (auf Weg zu Jenny) 

Ankunft Jennys Haus Tag (ca. 19 Uhr) Jennys Haus -außen 

Geburtstagsparty Jenny Tag (ca. 19 Uhr) Jennys Wohnung - innen 

31

So oder ähnlich
könnte ein
 Drehbuch 
aussehen. 

Möchte man 
die Dialoge 
aus formulieren,
kann man die 
Bild-/ Tonspalte
auch in zwei
 Spalten aufteilen
um die Sprech -
texte übersichtlich
darzustellen.

(Vorlagen
siehe Seite 32)

Im Storyboard werden die
 Einstellungen grob  skizziert. 
 Bewegungen  können
z. B. durch Pfeile angedeutet 
 werden, Sprechtext und 
Erklärung  stehen unter oder 
neben den Bildern. 

Die bildliche 
Darstellung 
erleichtert die
Kommunikation
im Team.

(Vorlagen
siehe Seite 32)
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Drehbuch 

 Filmtitel: Seite: 
 

  

 Szene: Ort:  Zeit: 

 Einst.-Nr. Bild/ Ton Einst.-Gr. 

   

   

   

   

   

 

 

 

 

 

 

 

 

 

 

 

 

 

 

 

 

 

 

 

 

 

 

   

   

   

   

   

   

   

   

   

   

  
  

  
  

Filmtipps:
www.movie-college.de
www.vierundzwanzig.de

Creative Commons:
www.creativecommons.de

Weitere Infos

Die Vorlage ist in DIN A4 als Download zum
 Ausdrucken verfügbar unter www.parabol.de

Die Vorlage ist in DIN A4 als Download zum
 Ausdrucken verfügbar unter www.parabol.de

Rechte:
www.filmfestivals4u.net/ (>> Infos für Filmemacher/innen >> Infoservice zum Urheberrecht) bzw.
http://dvd.jungefilmszene.de/geraderaus2008/urheberrecht/urheberrecht.htm

www.irights.info
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Musik, Geräusche etc.:
Unter cc.parabol.de haben wir Linklisten zu kostenlosen Inhalten zusammengestellt.

Schnittprogramme und -Apps:
Unter videoschnitt.parabol.de haben wir eine Auflistung kostenloser Videoschnittprogramme 
jenseits von Movie Maker zusammengestellt. Wer sich für Filmarbeit mit Tablets interessiert, findet 
unter videoapps.parabol.de eine Liste interessanter Apps.

Die Vorlage ist in DIN A4 als Download zum
 Ausdrucken verfügbar unter www.parabol.de

Die Vorlage ist in DIN A4 als Download zum
 Ausdrucken verfügbar unter www.parabol.de



10 Tipps …
fü� r die erfolgreiche Kameraarbeit

1 Ruhige verwackelungsfreie Kameraeinstellungen sind das A und O guter Filme.

2 Lass dir für die Gestaltung jeder Einstellung genügend Zeit.

3 Filme ein Ereignis von verschiedenen Standpunkten und mit wechselnden
 Einstellungsgrößen. Verwende interessante Perspektiven.

4 Vermeide jedoch beim Standortwechsel den Achsensprung über eine 
Bewegungs- oder Blickachse.

5 Kameraschwenks und Zooms sollten sparsam eingesetzt werden und immer
 einen Anfang und ein Ende haben.

6 Führe Regie! D.h. gestalte auch das Geschehen vor der Kamera. 
Die meisten Menschen sind gerne bereit zu „schauspielern“!

7 Wiederhole Einstellungen wenn du das Gefühl hast, es noch besser machen zu
können.

8 Zum guten Film gehört ein guter Ton. Ein externes Mikrofon mit Verlängerungs-
kabel kann Wunder wirken. Nimm wichtige Hintergrundgeräusche mit einem
separaten Audioaufnahmegerät auf (oder anschließend an die eigentliche Film-
aufnahme mit der Kamera).

9 Tricks, wie z. B. Fade in und Fade out sollten nur beim Szenenwechsel eingesetzt
werden, innerhalb einer Szene wird in der Regel „hart“ geschnitten.

10 In der Kürze liegt die Würze. Verwende beim Schnitt nur die besten
 Einstellungen. Dein Publikum wird es dir danken. 

(Quelle: VideoAktiv Regie-Handbuch)
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10 Regeln…
fü� r den guten Filmschnitt

1 Eine Einstellung sollte nie länger als unbedingt nötig gezeigt werden, in der
 Regel zwischen 1 und 10 Sekunden. Totalen brauchen mehr Zeit als Großauf-
nahmen.

2 Achte beim Bildschnitt auf wechselnde Einstellungsgrößen und Kamera -
standpunkte. Die Montage ähnlicher Einstellungen ist in der Regel langweilig.

3 Die Abfolge von Einstellungen muss Sinn machen. 
Schneide keine  unzusammenhängenden Bilder zusammen.

4 In Kameraschwenks, Fahrten und Zooms sollte nicht (!) geschnitten werden,  
es sei denn, man schneidet in einen Schwenk bzw. in eine Zoomfahrt mit der
 gleichen Geschwindigkeit und der gleichen Richtung.

5 Beim Schnitt in wechselnden Einstellungen von einem bewegten Objekt sollte
das Objekt an der Schnittstelle in etwa die gleiche Position auf dem Monitor
 haben.

6 Der eleganteste Schnitt ist der Bewegungsschnitt, doch muss man hierfür schon
bei der Aufnahme das geeignete Material produzieren.

7 Der beste Schnitt ist der unsichtbare Schnitt.

8 Schwierige Schnittstellen lassen sich meist mit Zwischenschnitten glätten.

9 Experimentiere mit Zeitverkürzung.

10 Innerhalb einer Szene sollte nur hart geschnitten werden. Überblendungen und
andere Tricks werden in der Regel allenfalls bei Szenenwechsel eingesetzt.

(Quelle: VideoAktiv Regie-Handbuch)
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