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    Michael Wagner


    ist neben- sowie freiberuflicher Videojournalist. Nachdem er sich jahrelang mit Werbefotografie beschäftigt hat, produziert er jedes Jahr zahlreiche Beiträge für das Regionalfernsehen Oberbayern RFO. Nebenbei bietet er Videokurse an Volkshochschulen an und ist als Fachautor tätig. Auch wenn er die meisten seiner Filme und Beiträge veröffentlicht, so ist er doch überzeugter Hobbyist geblieben. Hauptberuflich arbeitet er mit Menschen mit Behinderungen, die nicht selten Thema seiner Filme sind.

  


  
    Vorwort


    Herzlichen Glückwunsch! Nicht zum Kauf dieses Buches – darüber werden Sie nach dem Lesen selbst entscheiden müssen. Nein, vielmehr möchte ich Sie zur Wahl Ihres Hobbys beglückwünschen. Denn wer filmt, sieht mehr – zumindest dann, wenn er gelernt hat, mit diesem Medium umzugehen. Filmen ist nicht nur Draufhalten und Abdrücken. Filmen ist nicht nur Handwerk, das es zu erlernen gilt; und Filmen ist nicht nur eine Kunstform mit irgendeiner abstrakten Philosophie dahinter. Filmen ist vor allem eines: Kommunikation.


    Welcher Aspekt für Sie wichtig ist, können nur Sie selbst entscheiden. Doch wer filmt, ganz egal ob aus Spaß oder mit ernsthafteren Ambitionen, lernt mit der Zeit genauer hinzusehen. Man lernt, Details einer Sache auf den Grund zu gehen. Das gilt für das Darstellen von Objekten genauso wie für das Gliedern von Sachverhalten. In Ihrem Film nehmen Sie Ihren Zuschauer an die Hand und führen ihn von Anfang bis Ende durch Ihre Geschichte. Das gleiche habe ich mit diesem Buch vor.


    Als ich vor fünfzehn Jahren mit dem Filmen begann, hatte ich keine Ahnung von dem, was ich heute mache, doch war ich mir sicher: Ich will Filme machen! So war es also nur eine Frage der Zeit, bis ich mir eine Kamera lieh. Keine besonders gute (damals noch mit analoger Technik), aber man konnte ein bewegtes Bild bekommen. Irgendwann kam die erste digitale Kamera, bis zum komfortablen Dreichip-Camcorder war es noch ein langer Weg. Learning by doing war mein Prinzip, doch das ersetzte nicht die wertvollen Tipps, die ich von Profis bei diversen Praktika sammeln konnte. Ich las in dieser Zeit auch zahlreiche Fachbücher, die nicht nur wertvolles Wissen vermittelten, sondern oftmals auch mit Anekdoten übers Filmen oder Reiseberichten aufgebläht waren.


    Was ich vermisste, war ein Buch, das in möglichst unkomplizierter Weise all das enthält, was fürs Videofilmen wichtig und unerlässlich ist. Deshalb habe ich es geschrieben. Dabei habe ich das Rad nicht neu erfunden. Ich habe lediglich versucht, das Wissen, das ich mir durch zahlreiche Bücher und Mitstreiter angeeignet hatte, mit meinen eigenen Erfahrungen zu verknüpfen und in ein Buch zu packen. Daraus entstanden ist ein Leitfaden, der Sie durch alle einzelnen Schritte der Videoproduktion führt; von der Aufnahme über die Bearbeitung bis hin zur Präsentation Ihres Werkes.


    Auch wenn ich zahlreiche meiner Filme und Filmchen veröffentlicht habe, so bin ich doch Hobby-Filmer geblieben und lege auch nach wie vor Wert darauf, als solcher verstanden zu werden. Doch das schließt den Anspruch, gute Filme zu produzieren nicht aus. Eher das Gegenteil ist der Fall. Den einzigen Unterschied, den ich zwischen Profis und Hobbyisten sehe, ist der, dass letzterer nicht dazu gezwungen ist, mit dem Filmen Geld verdienen zu müssen. Natürlich sieht jeder begeisterte Hobbyfilmer gern neidisch auf das tolle Equipment der Profis, das er sich nie leisten können wird. Doch ändert sich deshalb nicht die Tatsache, dass es letzten Endes der Kameramann ist, der den Film dreht und nicht die Kamera. Eine Binsenweisheit, mit Sicherheit; aber eine wichtige.


    Haben Sie – egal mit welcher Ausrüstung Sie arbeiten – immer den Anspruch, den besten Film zu drehen, den Sie je gemacht haben! Ich hoffe ich kann Sie mit meinem Buch in Ihrem Schaffen unterstützen und Ihnen wichtige Informationen und Tipps mit auf den Weg geben. Und noch eine Bitte: Was Sie machen, ist Ihr Hobby. Lassen Sie sich deshalb von niemandem zu etwas nötigen und tun Sie das, was Sie tun, gerne und von Herzen.


    Ihr Michael Wagner

  


  
    1 Man nehme … Alles, was man brauchen kann
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    Abb. 1.01

  


  
    1.1 Die Kamera


    Was ist eine Kamera? Blöde Frage, werden Sie vielleicht sagen, doch bei näherem Hinsehen ist sie gar nicht so unsinnig. Haben Sie schon einmal in einer Videofachzeitschrift geblättert? Sicher, werden Sie sagen. Und dabei haben Sie wahrscheinlich festgestellt, dass es nicht nur eine Fülle an Kameras gibt, sondern dass mittlerweile auch die Anzahl der Systeme, Aufzeichnungsformate und der verschiedenen Speichermedien in den letzten Jahren drastisch zugenommen hat.


    Gleich eines vorweg: Wenn Sie bereits eine Kamera besitzen, dann behalten Sie diese erst einmal. Wenn Sie keine haben, sich aber eine zulegen möchten, kann ich Ihnen nur mein Bedauern ausdrücken: Noch nie war es so schwer, sich für „die Richtige“ zu entscheiden. Lesen Sie vor dem Kauf unbedingt dieses Buch zu Ende, vielleicht wissen Sie dann, wie Ihre Kamera ausgestattet sein sollte.


    Fachzeitschriften und vor allem die Hersteller wollen uns weismachen, dass man nur mit der neuesten und technisch perfektesten Kamera gute Filme machen kann. Und hat man sich dann endlich zu einem Kameramodell durchgerungen und es sich und seiner Familie mühsam vom Munde abgespart, stellt man fest, dass das Nachfolgermodell wahrscheinlich viel besser ist und die soeben erstandene Kamera jetzt bei ebay um 300€ billiger zu haben. Lassen Sie sich auf solch einen Wettlauf gar nicht erst ein, Sie können ihn ohnehin nicht gewinnen! Außerdem: Gute Filme entstehen im Kopf und nicht in der Kamera!


    Soll das heißen, Sie können auf das Lesen von Fachzeitschriften verzichten? – Nein! Denn wenn Sie Ihr Tun als Filmschaffender auch nur im Ansatz ernst nehmen, müssen Sie ständig darauf bedacht sein, über Ihren Tellerrand hinaus zu blicken und Ihren Horizont zu erweitern. Auch wenn Ihre Ausrüstung nicht auf dem aktuellsten Stand der Technik ist, sollten Sie um diesen zumindest Bescheid wissen. Außerdem dienen Fachzeitschriften als Quell der Inspiration für die eigene filmerische Arbeit. So geht es mir zumindest.


    Doch zurück zur Kamera. Was macht sie nun eigentlich aus, und mit welcher kann man gute Filme machen? Lange Jahre, bevor ich wirklich mit dem Filmen begann, fotografierte ich. Und ich ärgerte mich öfters über andere Fotografierende, wenn ich einen Satz wie „diese Kamera macht gute Bilder“ hörte. Diese Leute nannte ich insgeheim „Knipser“. Nicht die Fotokamera macht gute Bilder, sondern der Fotograf. Dasselbe gilt für uns Videofilmer: Nicht die Videokamera macht die Bilder und letzten Endes die Filme, sondern der, der sie bedient und am Ende die Aufnahmen zu einem Ganzen zusammenfügt. Das alles ist Handwerk, das man erlernen kann.


    Grundsätzlich kann man mit jeder Kamera einen guten Film machen; vorausgesetzt, sie funktioniert noch. Welche Ausstattung vorteilhaft ist, lesen Sie im weiteren Verlauf dieses Buches.


    Alle Kameras haben vom Prinzip her die gleiche Funktionsweise, die der unseres Auges recht ähnlich ist. Bilder existieren nicht von Natur aus, sondern sie sind die Reflexionen des Lichts unterschiedlicher Wellenlänge, das gebündelt und zielgerichtet durch eine Öffnung auf eine Fläche fällt. Bei alten Fotokameras war diese Fläche der Film, bei neueren, und auch natürlich bei Videokameras, ist es der Aufnahmechip, bei unserem Auge ist es die Netzhaut (auch Retina genannt). Erst hier entsteht das „reale“ Bild. Zuvor ist es quasi nicht existent. Die ursprünglichste Kamera – die Camera obscura – ist nur ein schwarzer Kasten mit einem Loch, auch Lochkamera genannt. Mehr oder weniger sind modernste Videokameras auch nicht, denn trotz der technisch rasant voranschreitenden Entwicklung sie sind nach wie vor den optischen Gesetzen unterworfen und werden es für alle Zeiten sein. Das Loch wurde zwar im Laufe der Jahre durch ein Objektiv ersetzt, das gegenüber der einfachen Lochbündelung des Lichts eine Menge an Vorzügen besitzt, doch ändert auch dies nichts an dem letzten Endes sehr primitiven Kameraprinzip.


    Was ich Ihnen mit diesen wenig unterhaltsamen Worten sagen möchte: Eine teure High-Tech-Kamera tut im Prinzip nichts anderes als eine alte billige. Und wenn Sie nicht in der Lage sind mit Letzterer einen guten Film zu produzieren, wird es Ihnen auch nicht mit einem High-End-Gerät gelingen. Punkt.


    Welche Kamera in Zukunft für Sie die beste sein wird, kann ich Ihnen nicht sagen, aber wenn Sie dieses Buch gelesen und unzählige Filme produziert haben, werden Sie hoffentlich für sich persönlich eine Entscheidung treffen können. Sie werden aber auch wissen, dass es wichtigere Dinge gibt, als das letzte Quäntchen an nominaler Bildauflösung.


    1.1.1 Welche Kamera ist die Beste?


    Nun werden Sie sich wahrscheinlich denken: „Jetzt bin ich genauso schlau wie zuvor.“ Deshalb möchte ich Ihnen noch ein paar Faktoren nennen, die beim Kamerakauf sehr wichtig sind:


    Grundsätzlich ist die Kamera für Sie die beste, mit der Sie am besten zurechtkommen. Dies gilt nicht nur für die Bedienbarkeit, sondern gleichermaßen für das gesamte System, das nach der Aufnahme folgt. Sie müssen mit Ihrem Arbeitsmaterial und Ihrer Ausrüstung klarkommen, müssen sie im wahrsten Sinne des Wortes im Schlaf beherrschen, sonst macht es keinen Spaß. Oft kommt man auch deshalb zu besseren und somit erfreulicheren Ergebnissen, weil man den technischen Aufwand insgesamt auf ein gut beherrschbares Maß beschränkt. Mit der Zeit, wenn Sie unzählige Filme realisiert haben, werden – da Sie neue Fähigkeiten erworben haben – auch neue Begehrlichkeiten in Ihnen aufkeimen, die Sie dazu bewegen, ein noch besseres Kameramodell zu kaufen oder Ihr System gar ganz umzustellen. Ohne diese von Ihnen erworbenen praktischen Erfahrungen ist eine Fehlinvestition vorprogrammiert. Den Rest besorgen bei Ihrer Entscheidungsfindung die oben erwähnten Fachzeitschriften, eigene persönliche Tests und Ihr Geldbeutel.
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    Abb. 1.02–1.05 Camcordermodelle gibt es wie Sand am Meer. Dabei unterscheiden sie sich nicht nur in Ausstattung und Anschaffungspreis.


    Leider gibt es in der Entwicklung neuer Kameras für den sogenannten Consumer-Markt den Trend, vermehrt auf wichtige Ausstattungsmerkmale wie Sucher, Mikrofoneingang oder Kopfhörerausgang zu verzichten um preislich einerseits gegenüber der Konkurrenz die Messlatte nach unten zu legen, und um andererseits wieder eine größere Kluft zwischen Consumer- und Profisegment zu schaffen. Letzteres war insbesondere nach der Einführung des Systems MiniDV ein Problem, da durch dieses auf einmal Hobbyfilmer in einer bis dato nie da gewesenen Bildqualität filmen konnten, die jener der Profis beängstigend nahe kam und Fernsehtauglichkeit besaß.
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    Abb. 1.06 Auch mit einer etwas betagteren Kamera lässt sich oft noch hervorragend arbeiten. Manchmal bietet sie Ausstattungsmerkmale, die wichtig sind, aber bei neueren Modellen fehlen. Das externe Mikrofon sorgt für einen präsenten Ton mit guter Sprachverständlichkeit.


    Abb. 1.07 Bei diesem Modell wurde auf einen Sucher völlig verzichtet.


    Machen Sie sich grundsätzlich über die Verarbeitung der von ihrer Kamera gelieferten Daten Gedanken. Das heißt im Klartext: Gibt es ausreichend ausgereifte Software, mit der Sie das gefilmte Material bearbeiten können, und wie verbreitet und etabliert ist das System? Bei der Einführung der hochauflösenden Videosysteme HDV und AVCHD gab es in der Anfangszeit das Problem, dass zwar zum Teil fantastische Camcorder auf den Markt kamen, die tolle Bilder lieferten, die Software-Entwickler jedoch um ein bis zwei Jahre (!) diesen Kameras hinterherhinkten. So komfortabel, wie sich MiniDV verarbeiten ließ, war es vor allem bei den hochauflösenden Formaten HDV und AVCHD lange nicht die Regel.


    Wenn Sie im weiteren Umkreis der Einzige sind, der ein neues System nutzt, können Sie nur schwer auf die Erfahrungswerte anderer zurückgreifen. Das kostet viel Zeit und Mühe, was am anderen Ende die Kreativität einschränkt. Nichts ist nerviger, als wenn die Produktionskette von der Aufnahme über Nachbearbeitung bis hin zur Präsentation irgendwo hakt. Gehen Sie lieber auf Nummer sicher. Ihre Filme werden es Ihnen danken.


    Machen Sie sich auch Gedanken über die Archivierbarkeit. Dies betrifft nicht nur Ihr Rohmaterial, sondern auch das letzte Trägermedium, auf dem Ihr Film letztendlich landet. Bänder (z. B. MiniDV) haben den Vorteil, dass sie recht günstig sind und gegenüber der DVD eine wesentlich längere Haltbarkeit besitzen. Kameras, die auf eine interne Festplatte oder eine Speicherkarte aufzeichnen, verlangen eine Archivierung auf DVD oder der Festplatte ihres Computers. Bei einer Archivierung auf DVD muss man wissen, dass die Daten nur in reduzierter, weil komprimierter Form, gespeichert werden. Ein Umkopieren der Daten ist in regelmäßigen Abständen von fünf bis zehn Jahren aufgrund der begrenzten Haltbarkeit von DVDs notwendig. Bei einer Archivierung auf Festplatten muss man auch die Möglichkeit eines Festplatten-Crashs mit in Betracht ziehen.


    Doch zurück zur Kamera


    Folgende Ausstattungsmerkmale sollte Ihr Camcorder nach Möglichkeit haben:


    
      	Er muss gut in der Hand liegen. Da jeder anders geformte Hände hat, hilft hier nur vor dem Kauf, das Modell in die eigenen Hände zu nehmen und das Modell zu ­testen.
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    Abb. 1.08 Da in den letzten Jahren die Camcorder immer kleiner wurden, veränderte sich auch die Art der Handhabung.


    
      	Er sollte sowohl einen Sucher als auch ein ausklappbares Display besitzen. Immer öfter verzichten die Hersteller auf einen optischen Sucher, da sie der Meinung sind, der Konsument brauche ihn nicht. Dies stimmt aber nur bedingt, denn schon bei mittlerer Sonneneinstrahlung ist eine ausreichende Bildkontrolle auf dem ausklappbaren LC-Display nicht mehr möglich; vor allem was Farbe, Kontrast und Schärfe betrifft.
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    Abb. 1.09–1.10 Beides sollte an einem Camcorder vorhanden sein: Ein ausklappbares LC-Display und ein Sucher.


    
      	Der Camcorder muss einen Mikrofoneingang und einen Kopfhörerausgang besitzen. Auch hier sparen die Hersteller zurzeit im Consumerbereich immer mehr ein. Für anspruchsvolles Filmen ist beides jedoch auf die Dauer unerlässlich.


      	Nach Möglichkeit sollten sich die Aussteuerung des Ton, der Weißabgleich, die Öffnung der Blende, die Wahl der Belichtungszeit und das präzise Einstellen der Schärfe manuell bewerkstelligen lassen, ohne sich mühsam durch das Menü scrollen zu müssen. Oftmals liest man von diesen Funktionen in den Beschreibungen der Camcorder; somit sind sie grundsätzlich vorhanden. Es ist jedoch von enormem Vorteil, wenn sie schnell und präzise abzurufen sind. Gibt es an der Kamera Direkttasten für die gebräuchlichsten Funktionen außen am Gehäuse, besitzt sie einen manuellen Scharfstellring am Objektiv, lässt sich der Ton manuell über Drehpotentiometer regeln und lassen sich Weißabgleich und Manipulation der Blende von außen vornehmen, ist dieses Camcordermodell für den praktischen Umgang wesentlich geeigneter.


      	Ein Zubehörschuh auf der Kamera tut gute Dienste. Sei es, dass Sie ein Mikrofon darauf anbringen oder zusätzliches Licht benötigen. Auch hier wird bei neuen Camcordermodellen immer wieder gern der Rotstift angesetzt. Oder aber man findet Sonderlösungen, die nur Zubehör vom gleichen Hersteller zum Einsatz kommen lassen.


      	Für das Objektiv gilt generell: Mehr Weitwinkel ist besser als ein Superzoom. Viele Camcorder werden mit gigantischen Superzooms angepriesen. Dabei ist grundsätzlich ein ordentliches Weitwinkelobjektiv für die Praxis viel wichtiger. Generell gilt: Auf den digitalen Zoom können und müssen Sie eh verzichten, da dieser nur eine digitale Ausschnittvergrößerung ist und die Bildqualität verschlechtert. Ebenso verhält es sich bei optischen Zooms, die bei vielen Modellen einen riesigen Bereich (20–40-fach) abdecken. Dies geht oft auf Kosten der Abbildungsleistung oder der Lichtstärke des verbauten Objektivs. Weniger ist hier oft mehr. Zudem können Sie solche Superzooms ohne ordentliches Stativ eh nicht nutzen.
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    Abb. 1.11–1.12 Viele Knöpfe und Schalter außen am Gehäuse wirken auf den ersten Blick verwirrend. In der Praxis bedeuted dies aber, dass ihre Funktionen sofort und direkt zu erreichen sind.


    
      	Auch wenn Sie im Rahmen einer ordentlichen Bildgestaltung die meisten Einstellungen von einem Stativ aus drehen, kommt es oft genug vor, dass Sie Ihren Camcorder in die Hand nehmen. Natürlich sollte auch dann eine möglichst große Bildruhe oberstes Gebot sein. Um diese zu erreichen unterstützt Sie der eingebaute Bildstabilisator. Zwei Funktionsweisen zur Bildberuhigung sind gebräuchlich und beide machen dasselbe, jedoch auf unterschiedliche Art und Weise: Sie gleichen die Zitterbewegungen der Hand aus. Bei der rein elektronischen Variante (EIS = electronic image stabilizer) nutzt die Kamera an den Bildrändern überzählige Pixel und gleicht so leichtes Zittern aus. Obwohl diese Art der Bildberuhigung in den letzten Jahren qualitativ besser geworden ist, setzen vor allem Camcorder aus den höheren Preisregionen auf den wertigeren optischen Bildstabilisator (OIS = optical image stabilizer), der elektronisch und mechanisch innerhalb des Objektivs die Zitterbewegungen ausgleicht. Grundsätzlich empfiehlt es sich nicht nur im Telebe­reich, den Bildstabilisator einzuschalten, wenn man aus der freien Hand filmt.


      	Gerade bei bandgestützten Systemen (z. B. MiniDV) kommt es bei kleineren Kameras oft vor, dass das Band von unten in die Kamera eingelegt werden muss. Ist die Kamera auf einem Stativ fixiert, ist ein Bandwechsel nur möglich, wenn man die Ka­mera wieder vom Stativ entfernt. Da können schon mal kostbare Zeit verstreichen und unwiederbringliche Momente ungefilmt bleiben.


      	Leider wird es mittlerweile zur Rarität und gehört fast schon nicht mehr zum Standardlieferumfang von Camcordern: Das externe Ladegerät. Vielfach lässt sich der Akku nur noch in der Kamera laden, was ein Aufladen während des Filmens unmöglich macht. Ein externes Ladegerät hingegen ermöglicht es Ihnen, leere Akkus zu laden, während Sie noch filmen.


      	Da der mitgelieferte Akku meist keine große Kapazität besitzt, sollten Sie unbedingt für mehrere leistungsstarke Akkus sorgen. Hierbei müssen Sie nicht unbedingt auf die teure Originalware der Hersteller zurückgreifen. Wenn Sie ins Internet schauen, werden Sie zahlreiche günstige Alternativen finden.
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    Abb. 1.13 Camcorder werden oft mit viel Zubehör ausgestattet. Ein echtes externes Ladegerät oder ein leistungsstarker Akku sind jedoch meist nicht darunter.


    1.1.2 Welches System ist das beste?


    Oh, wie war das Leben als Videofilmer in den Jahren nach 1995 einfach, als mit der Einführung des digitalen bandgestützten Videosystems MiniDV über Jahre hinweg ein einziges vorherrschend gängiges System verfügbar war, das eine ordentliche Qualität lieferte und dessen Einzelkomponenten von der Aufnahme über die Bearbeitung bis hin zu Präsentation und Archivierung sehr gut aufeinander abgestimmt waren. Es gab im Prinzip ein System, das fast schon von allein funktionierte und damit: gut.


    Dies hat sich seit dem Jahre 2004 und der Einführung von hochauflösendem Video rapide geändert. Nicht nur, dass es zurzeit drei gängige hochauflösende Formate gibt (unterscheidet man zwischen verschiedenen Datenraten und interlaced und progressiv, ergeben sich weitaus mehr Möglichkeiten), auch das Medium, auf das die Daten aufgezeichnet werden, hat sich verändert. Gab es früher nur das Band, so gibt es nun eine Vielzahl an Speichermöglichkeiten: Von der Festplatte über Speicherkarten bis hin zur Blu-ray-Disc ist alles möglich, wodurch sich durch verschiedene Kombinationen rasch mehrere Dutzend Systemkombinationen ergeben können.


    Dass sich letzten Endes ein System durchsetzen wird, wagt man nicht zu hoffen. Man kann eher davon ausgehen, dass eine Reihe von Möglichkeiten in Zukunft parallel nebeneinander existieren werden. Eine Auskunft darüber zu geben, welches System das vermeintlich beste ist, wäre reine Spekulation und macht auch keinen Sinn.


    Die oben erwähnten Punkte geben zwar einen kleinen Anhaltspunkt und bezüglich der aktuellen Lage kann ich an dieser Stelle auch wieder nur Fachzeitschriften verweisen. Letzten Endes bleibt mir auch hier nur die Wiederholung, sich auf größtmögliche Einfachheit zu beschränken und auch auf die Erfahrungen anderer (z. B. durch Internet-Foren) zurückzugreifen. Gewöhnen Sie sich grundsätzlich an, es sich so einfach wie möglich zu machen. Nicht die Technik soll Sie beherrschen, Sie müssen die Technik beherrschen!


    Und dafür soll Ihr System taugen:


    
      	Sie müssen filmen können,


      	Sie müssen bearbeiten können,


      	Sie müssen den fertigen Film auf einem Medium ausgeben können,


      	Sie müssen (möglichst zukunftssicher) den fertigen Film sichern können und


      	Sie müssen Ihr (Roh-)Material (auch möglichst zukunftssicher) archivieren können.
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    Abb. 1.14 Camcorder am Rechner anstöpseln und loslegen. So einfach ist es leider nicht immer.


    1.1.3 Systemfragen


    Wenn Sie gerade dabei sind, in das Hobby Videofilmen einzusteigen, kann ich Ihnen an dieser Stelle nur mein aufrichtiges Bedauern ausdrücken. Vor allem dann, wenn Sie sich entscheiden müssen, in welchen Camcorder Sie investieren wollen und mit welchem System Sie zukünftig arbeiten werden. Denn noch nie waren die Auswahl und die Anzahl der Möglichkeiten vielfältiger als das im Moment der Fall ist.


    Bis vor wenigen Jahren gab es eigentlich nur ein vorherrschendes Videosystem, das nicht nur sehr ausgereift, sondern auch einfach handzuhaben war: MiniDV. Zwar gab es noch eine zeitlang das Format Digital8 von Sony, das sich von MiniDV lediglich durch die Form und Größe der verwendeten Bandkassetten unterschied. Der Standard DV, der beiden Systemen zugrunde lag, war aber derselbe. Irgendwann produzierte Hitachi den ersten DVD-Camcorder, dem eine ganze Reihe weiterer Modelle von allen gängigen Herstellern folgte. Richtig konkurrieren konnten die 8-cm-DVDs mit MiniDV nicht wirklich, denn das bei ihnen verwendete Kompressionsformat im MPEG2-Standard ließ sich anfangs nur schwerfälliger bearbeiten. Von der Industrie hieß es, die direkte Aufzeichnung auf DVD sei für den Kundenkreis, der seine Filme nicht nachbearbeiten möchte und Wert auf Einfachheit lege. Filmen und die DVD sofort im heimischen DVD-Player anschauen; ohne lästige Verkabelung oder Bearbeitung. Diese Argumente hörte man später noch einmal. Nämlich bei der Einführung des hochauflösenden Standards AVCHD. Doch dazu später mehr.


    Bis vor wenigen Jahren war das Magnetband die einzige Möglichkeit ,die enorme Datenmenge, die bei Video anfällt, in den Griff zu bekommen. Eine Stunde Video im Standard PAL verschlingt etwa einen Speicherplatz von circa 13 Gigabyte. Festspeicher war bis vor einigen Jahren noch sehr teuer und nicht in dieser Größe vorhanden. Festplatten, wie sie in PCs oder Notebooks Verwendung finden, waren zudem noch viel zu groß. Doch wie es nun mal in der Computerwelt ist, ändern sich solche Dinge recht schnell. Und so ist es nicht verwunderlich, dass Festplatte, Speicherkarte und Co Einzug in den Camcorder hielten und so das gute alte Magnetband immer mehr verdrängten. Eigentlich zu Unrecht, da es immer noch einige Vorteile gegenüber anderen Aufzeichnungsmedien besitzt.


    Im Jahr 2004 gab es einen anderen gewaltigen Ruck in der Gemeinde der Videofilmer. Sony brachte den ersten Camcorder im neuen hochauflösenden HDV-Format mit einer Auflösung von 1080 Zeilen auf den Markt. Den HDR FX1. Genau genommen waren Sony nicht die ersten, die einen hochauflösenden Camcorder bastelten. Schon über ein Jahr davor brachte JVC den GR-PD1 auf den Markt, der mit 659 Zeilen aufzeichnete, doch ihm schenkte man damals kaum Beachtung. Um die Datenmenge in den Griff zu bekommen, komprimierten diese beiden Systeme ihre Datenmenge ins platzsparende MPEG2-Format. Aufgezeichnet wurde alles noch nach wie vor auf dem altbewährten MiniDV-Band. Noch ein wenig später kamen erste Blu-ray-Disc Camcorder, die anstelle eines Bandes die Blu-ray-Disc als Aufzeichnungsmedium verwendeten.


    Doch damit nicht genug. Es folgten in der Weiterentwicklung von hochauflösendem Video weitere Kompressionsformate wie AVCHD und AVCH.264 im MPEG4-Format, einem Verwandten von DivX. Und so weiter… Habe ich Sie verwirrt? Das wollte ich nicht.
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    Abb. 1.15 Camcorder, die in HDV filmen, verwenden es noch: das gute alte Magnetband – von Prinzip und Kassettengröße her dasselbe wie MiniDV.


    Welches Format sollte man denn nun wählen? Wenn ich ganz ehrlich bin: Ich weiß es nicht! Nicht alle Formate lassen sich gleich gut mit den gängigen Schnittprogrammen bearbeiten, manche gar nicht. Mit der folgenden Auflistung versuche ich einen Überblick der sich zurzeit auf dem Markt befindlichen Systemkomponenten zu geben. Welche sich in Zukunft als idealer Partner in der Videoproduktion erweisen werden, weiß die Kristallkugel. Die beschriebenen Aufnahmeformate beschränken sich auf die, die derzeit im Consumer-Bereich verbreitetet sind.


    MiniDV


    Das Format MiniDV gibt es bereits seit 1995 und ist ein sehr ausgereiftes System. Es zählt zu den sogenannten SD- (StandardDefinition) Formaten. Die Auflösung beträgt 720x576 Bildpunkte. Das Bildformat ist 4:3. Zwar ist es mit allen neueren Modellen möglich auch im 16:9-Format zu filmen, doch ändert das nichts an der vorgegebenen Auflösung. Bei der Aufzeichnung wird nämlich das 16:9-Format auf das 4:3-Seitenverhältnis gestaucht. Bei der späteren Wiedergabe hingegen wird das Bild wieder ins breite Format gestreckt. Die Aufzeichnung erfolgt mit einer Frequenz von 50 Halbbildern (50i) pro Sekunde.


    Die Vorteile von MiniDV bestehen in der absolut unproblematischen Verarbeitung, zu der jedes Schnittprogramm und eigentlich auch jeder schon betagtere Rechner in der Lage ist. Zum anderen ist es das günstigste System, was die Anschaffung des Camcorders, sowie die Preise der verwendeten Aufzeichnungsmedien – dem MiniDV-Tape – betrifft. Für den SD-Bereich betrachtet liefert dieses System eine sehr gute Bildqualität. Leider ist diesem System keine allzu große Zukunft mehr beschieden. Jahr für Jahr geht die Anzahl der Neuerscheinungen an MiniDV-Camcordern massiv zurück. Das Band als Aufzeichnungsmedium wird immer mehr zugunsten des Festspeichers zurückgedrängt.


    DVD


    Auch dieses Format spielt in der SD-Liga und zeichnet 704x576 Bildpunkte mit 50 Halbbildern pro Sekunde auf. Die Aufzeichnung erfolgt mit der für die DVD üblichen MPEG2-Kompression. Die Bildqualität liegt somit minimal unterhalb der von MiniDV. In den Anfangsjahren dieses Systems gab es vor allem Probleme, was die Nachbearbeitung betraf. Diese sind aber nahezu ausgeräumt, sodass alle Schnittprogramme in der Lage sind, das Format problemlos zu verarbeiten. Aufgezeichnet wird auf kleine 8-cm-DVDs, die sich sofort im heimischen DVD-Player betrachten lassen. Für den Einfach-Filmer sicher eine gute Wahl.


    SD-Card, Microdrive und HDD


    Diese Abkürzungen bezeichnen die Medien, auf die aufgezeichnet wird. Jahrzehntelang war es nur eine Utopie, doch seit einigen Jahren ist es Realität: Der bandlose Camcorder.


    Gerade im SD-Bereich setzen sich solche Camcorder immer mehr durch. Der eigentliche Vorteil liegt darin, dass man nicht wie beim MiniDV-Tape das gesamte Band am Rechner einspielen muss, was in Echtzeit passiert. Das bedeutet, dass eine Stunde Videoband auch eine Stunde für das Einspielen benötigt. Eine SD-Card steckt man in den Kartenleser. Microdrive und HDD (HardDiscDrive) finden über die Kamera den Anschluss an den Rechner und die Aufnahmen stehen sofort zur Bearbeitung zur Verfügung. Für die Aufzeichnung wird ebenfalls das MPEG2-Format benutzt.


    HDV


    HDV bezeichnet hochauflösendes Video, welches im MPEG2-Format auf (MiniDV-) Band aufgezeichnet wird. Doch auch HDV ist kein eindeutiger Standard. Hierbei gibt es die Unterscheidung zwischen HDV1, welches mit 1280x720 Bildpunkten und 25 Vollbildern/Sekunde (25p) aufzeichnet, und HDV2. Bei Letzterem beträgt die volle Auflösung („Full HD“) 1920x1080 beziehungsweise 1440x1080 Bildpunkte. Aufgezeichnet werden 50 Halbbilder/Sekunde (50i). Die Aufzeichnung im Format HDV1 bezeichnet man anhand der Zeilenzahl und dem Zeilenaufbau des Bildes als 720/25p; HDV2 als 1080/50i. Das hochauflösende Video bietet ausschließlich das Format 16:9.


    Seit der eigentlichen Einführung von HDV im Jahr 2004 geht ein kleiner Ruck durch die Videogemeinde. Vor allem, wenn man die hochauflösenden Videos auf einem guten und großen 16:9-Fernseher gesehen hat. Unglaubliche Details, von denen man früher nicht einmal zu träumen gewagt hatte, werden nun sichtbar. Doch alles hat seinen Preis: Denn gerade für Umsteiger bedeutet das meist, nicht nur in einen neuen Camcorder, sondern auch in einen neuen PC sowie in einen neuen Fernseher zu investieren, was mit einigen tausend Euro verbunden ist. Auch funktioniert der Workflow von der Aufnahme bis hin zur Präsentation noch lange nicht so reibungslos und unproblematisch wie einst bei MiniDV. Doch auch diese Hürde wird bald gelöst sein.


    AVCHD


    Ein weiteres Format in Sachen Video gesellte sich mit diesem Standard, der im MPEG4-Format aufzeichnet, in die Reihe der hochauflösenden Bildformate. Dabei kann sowohl mit 1080 Bildzeilen im Halbbildverfahren (1080/50i) als auch mit 720 Bildzeilen im Vollbildmodus (720/24p) aufgezeichnet werden. Aufgezeichnet wird auf DVD, Blu-ray-Disc und alle gängigen Fest- und Kartenspeicher, die sich in einem Camcorder verbauen lassen. Was im ersten Moment äußerst flexibel scheint, bereitet derzeit bei der Nach­bearbeitung noch gewaltige Probleme, da das gewählte Kompressionsverfahren eine dermaßen verschachtelte Datenstruktur besitzt, dass die meisten gängigen Video­bearbeitungsprogramme noch ihre liebe Not mit ihm haben. Doch mit der Zeit wird sich bestimmt auch diese Hürde von selbst erledigen.


    Die meisten Camcorder-Hersteller setzen auf dieses Format, was die Anzahl der neuen Camcorder, die auf den Markt kommen, zu belegen scheint. Wahrscheinlich wird es sich gerade im Consumer-Bereich als eines der gängigsten Systeme durchsetzen, aber das kann noch einige Jahre dauern.


    Hybridcamcorder


    Dieser Begriff wird im Moment sehr gerne verwendet und bezeichnet kein eigenes Videosystem, sondern lediglich den Umstand, dass auf zwei verschiedene Datenträger gleichzeitig aufgezeichnet werden kann. Zum Beispiel auf DVD und Festspeicher, auf DVD und Memorystick oder auf HardDiscDrive und SD-Karte oder, oder, oder.


    Kristallkugel


    Wie bereits erwähnt, gibt es kein einheitliches Videosystem mehr. Man muss sich damit abfinden, dass es eine Reihe an Systemen gibt, die parallel zueinander existieren. Das ist auch nicht weiter schlimm, denn zukünftige Fernsehgeräte können alles darstellen. Ihre Qualität zeigt sich darin, wie gut sie das können. Für viele Filmer sind Bildformat und Bildauflösung von zentraler Bedeutung.


    Ginge es nach den Herstellern von Camcordern und Fernsehgeräten, wäre die Frage schnell beantwortet: 16:9 und HighDefinition. Sieht man die Realität oder das, was derzeit im Fernsehen kommt, ist die Sachlage eine andere. Es hat weit über 10 Jahre gedauert, bis das 16:9-Format gemächlich anfing sich im Fernsehen durchzusetzen und bis dato senden noch viele große Sender im 4:3-Format. Doch mit der Anzahl der verkauften Fernsehgeräte, die fast nur noch im Breitbildformat erhältlich sind, wird sich 16:9 durchsetzen. Bleibt die zweite Frage offen: StandardDefinition oder HighDefinition. Und hier sind die Hobbyfilmer den Profis vom Fernsehen ein Stück voraus. Viele Sender scheuen die riesigen Investitionen, die mit einer Umstellung auf hochauflösendes Fernsehen verbunden wären. Das ist bei den Fernsehsendern nicht nur mit ein paar Kameras und ein paar neuen Rechnern getan, sondern endet bei völlig neuer Sendetechnik und den Kosten für die Übertragung der Signale noch lange nicht. Wer hochauflösendes Fernsehen als Standard will, wird sich noch einige Jahre gedulden müssen. Hochauflösendes Video (nicht nur) für den Hausgebrauch gibt es jedoch bereits jetzt.


    1.1.4 Die wichtigsten Systeme im Überblick
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    Tabelle 1

  


  
    1.2 Das Stativ


    Ein Stativ ist viel zu groß und schwer, um es die ganze Zeit mit sich herumzuschleppen. Außerdem setzt man es eh nur selten ein, da die ewige Auf- und Abbauerei nur endlos viel Zeit in Anspruch nimmt und so die Flexibilität einschränkt.


    Wenn Sie dieser Meinung sind, brauchen Sie nicht weiter zu lesen, denn sie wollen keine anspruchsvollen Filme produzieren. Ein gutes Stativ ist ein absolutes Muss!


    Ohne geht es nicht.
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    Abb. 1.16 Für jeden, der anspruchsvoll filmen will, ein Muss: das standfeste und verwindungsfreie Dreibeinstativ.


    Das heißt nicht, dass man nur vom Stativ aus filmen soll. Es gibt eine Reihe von guten Gründen, die Kamera vom Stativ zu befreien, die dann aber immer dem ruhigen Bild übergeordnet sein müssen. Doch dazu mehr an anderer Stelle.


    Wenn Sie sich darüber noch nicht informiert haben, werden Sie vielleicht erstaunt sein, dass ein gutes Stativ mitunter genauso viel kosten kann wie Ihr Camcorder. Doch wenn Sie planen, sich ein Stativ zu kaufen, dann denken Sie daran, dass dies eine Investition ist, die vermutlich Ihr Camcordermodell überleben wird. Besitzen Sie bereits ein Stativ, behalten Sie es erst einmal. Bei der Arbeit mit Ihrem alten Stativ werden Sie feststellen, wann Sie ein besseres benötigen und wie dieses beschaffen sein sollte.


    Neben zahlreichen Spezialstativkonstruktionen wie Schwebe-, Einbein- oder Kranstativen gehört ein solides Dreibeinstativ zur Grundausstattung jedes Videofilmers.


    Probieren Sie unbedingt vor dem Kauf aus, ob es Ihren Anforderungen genügt; auch zusammen mit Ihrer Kamera. Folgende Fragen können bei der Auswahl des Stativs eine Hilfe sein:


    
      
        
      

      
        
          	
            Fragen:


            
              	Lässt es sich schnell auf- und auch wieder abbauen?


              	Wie schwer ist es? Sie werden es oft über längere Distanzen tragen müssen.


              	Ist es stabil?


              	Lässt es sich gut („butterweich“) schwenken? Ist es dabei verwindungsfrei?


              	Wie lang ist der am Kopf befestigte Arm?


              	Wie schnell lässt sich die Kamera darauf befestigen und wieder entkoppeln?


              	Lässt sich der Stativkopf frei justieren und gibt es eine Nivellierhife (Libelle, Wasserwaage)?


              	Wie teuer ist es? Dass ist eine Frage, die vor allem für den Hobbyfilmer wichtig ist, der eine vierköpfige Familie im Nacken hat.

            

          
        

      
    


    Beim Gewicht sollten Sie sich auf alle Fälle für kein zu leichtes Stativ entscheiden. 6–8kg sind ein guter Richtwert, damit es stabil auf der Erde steht und selbst beim Schwenken nicht an Halt verliert. Es ist zwar möglich, es mit einem Sandsack, den man in der Mitte ans Stativ hängt, zu beschweren und ihm damit zu mehr Standfestigkeit zu verhelfen, doch ist das in meinen Augen nur eine Notlösung.


    Eine sogenannte Spinne, welche die drei Beine miteinander verbindet, erhöht die Standfestigkeit weiter. Hierbei wird zwischen Mittelspinne und Bodenspinne unterschieden. Was Ihrer Arbeitsweise mehr entgegenkommt, müssen Sie selbst herausfinden. Mittelspinnen haben den Vorteil, dass sich mit ihnen das Stativ leichter auf extrem unebenem Untergrund stabil positionieren lässt.


    Eine sogenannte Libelle am Stativkopf – das ist eine Wasserwaage, die in alle Richtungen funktioniert – hilft Ihnen, diesen und somit auch die Kamera in die absolute Waagrechte zu bringen, sodass auch nach einem Schwenk der Horizont parallel zum Bildrand verläuft. Tut er das nämlich nicht, ist das ein Kardinalsfehler, der den Amateur sofort entlarvt.


    Für einen guten Schwenk, den Sie außerdem erst lange üben müssen, benötigen Sie mindestens einen guten Fluidkopf, der sich im Idealfall noch dazu in seinem Widerstand regeln lässt. Gute Stative sind teuer, doch sie sind ihr Geld und im Endergebnis mehr wert als die pure Bildqualität Ihres Camcorders!

  


  
    1.3 Das Mikrofon


    Wieso ein Mikrofon? Jeder Camcorder besitzt doch eines.


    Weil das eingebaute Mikrofon in Ihrer Kamera in der Regel nichts taugt. Zwar ist jeder Camcorder in der Lage, Töne in CD-Qualität aufzuzeichnen. Das, was die Hersteller jedoch in den Gehäusen verbauen, taugt nichts. Zudem hat man gerade bei bandgestützten (MiniDV) Systemen mit dem Problem zu kämpfen, dass das Rotieren der Kopftrommel als leises Surren mit aufs Band gelangt. Bandlose Systeme sind dabei etwas im Vorteil, aber auch hier kann der Motor, der das Zoom bedient, mit auf die Aufnahme gelangen.


    Doch das alles ist noch das kleinere Übel. Die eingebauten Mikrofone sind nur wenig gerichtet und zeichnen gnadenlos alles an Schallwellen auf, was sich in ihrer Umgebung befindet. Das ist für das Medium Film äußerst unvorteilhaft, denn auch wenn nicht zwingend immer alles im Bild zu sehen sein muss, was man hört, so benötigt jeder Ton und jedes Geräusch wiederum doch seine Entsprechung im Film.


    Wenn eine Kaffeemaschine im Bild zu sehen ist, möchte man auch das Rauschen und Blubbern eben jener Maschine hören und nicht die Waschmaschine, die im Nebenraum den Schleudergang einlegt. Was ich damit sagen möchte ist, dass Sie zu jedem Bild auch den passenden Ton benötigen und das geht in diesem Beispiel nur mit einem gerichteten Mikrophon.


    Das menschliche Ohr hat es etwas leichter, denn es funktioniert in der Regel zusammen mit einem Gehirn, das an ihm hängt. Aus dem ganzen Lärm, der uns umgibt und der ein Mix aus unzähligen Schallquellen ist, filtert es genau den akustischen Reiz unseres Interesses heraus. Ein Mikrofon tut das nicht von alleine und deshalb müssen Sie Mittel anwenden, um diesem (im menschlichen Gehirn natürlichen) Filter möglichst nahe zu kommen, damit Sie Ihren Bildern auch den richtigen Ton geben können.


    Das Wichtigste zu Beginn ist jedoch, dass Ihr Camcorder die Möglichkeit besitzt, ein Mikrofon anzuschließen. Und nicht nur das. Zudem benötigen Sie einen Kopfhörerausgang, um das von Ihnen aufgenommene Tonsignal auch kontrollieren zu können. Nimmt das Mikrofon einmal nicht auf, weil Sie vergessen haben eine Batterie auszuwechseln oder es einzuschalten, produzieren Sie sonst mitunter einen wunderbaren Stummfilm (mir ist das schon passiert, aber nur einmal). Außerdem hätten Sie sonst keine Kontrolle über den von Ihnen aufgenommenen Ton. Absoluter akustischer Blindflug. Das ist, als müssten Sie ohne Monitor und Sucher einen Film drehen. Es geht nicht!


    Welches Mikrofon benötige ich für welche Situation, und wie setze ich es ein? Das allein zu beantworten, würde dicke Bücher füllen (und die gibt es bereits). In dem Kapitel „Die Aufnahme des Tons“ finden Sie eine Erklärung gängiger Mikrofontypen und ihren Einsatzgebieten.


    Für ein gutes Mikrofon gilt dasselbe wie für das Stativ. Es ist eine Investition, die Ihren Camcorder überleben wird. Gott sei Dank kommen – gerade bei den guten Mikrofonen – nicht jeden Monat neue, vermeintlich noch bessere auf den Markt, noch dazu mit einem ganz neuen System. Mikrofone veralten nicht. Viele namhafte Hersteller fertigen ein und denselben Mikrofontyp schon seit Jahrzehnten. Und ein gutes Mikrofon hält eben auch genau so lang.


    Ergänzen sollten Sie das Mikrofon noch um ein Mikrofonstativ und um ein paar Meter langes Kabel, damit Sie es auch entkoppelt von der Kamera nahe an der gefilmten Geräuschquelle platzieren können.

  


  
    1.4 Weiteres Zubehör und Hilfsmittel


    Es gibt eine Reihe an nützlichem Zubehör, durch das sich Ihr Camcorder aufwerten lässt und das Ihnen die Arbeit erleichtert.


    1.4.1 Filter


    Filter sind so eine Sache für sich und es gibt sie in allen Variationen. Aber welche davon benötigt man wirklich zur Bildverbesserung? Grundsätzlich kann man auch ohne Filter drehen, aber manchmal kommt man gerade durch sie zum besseren Bild. Wenn man sie verwendet, sollte ihr Einsatz sparsam und sinnvoll sein.


    Zum einen gibt es zahlreiche Effektfilter. Diese können zum Beispiel das Bild in ungewöhnliche Farben tauchen, Sterneneffekte produzieren oder das Bild wunderbar romantisierend weichzeichnen. Inwieweit man solche Effekte für seinen Film benötigt, sei jedem selbst überlassen. Der Einsatz sollte jedoch nicht zu oft erfolgen, da sich häufig wiederholende Effekte beim Zuseher rasch abnutzen. Wohl dosiert eingesetzt, setzen sie aber Akzente und werten Ihren Film auf.


    Zum anderen gibt es Filter, die der Kontrastbewältigung dienen:


    Grauverlauffilter dienen zum Beispiel dazu, bei der Aufnahme von Landschaften dem Himmel sein Blau zurückzugeben, das bei einem hohen Kontrast sonst nur noch weiß überstrahlen würde. Auch Wolken lassen sich so mit schöner Durchzeichnung darstellen ohne dass die Landschaft zu dunkel würde. Allerdings darf man auch mit einem solchen Filter nicht übertreiben, da bei einem zu massiven Einsatz die dunklen Wolken nach drohendem Gewitter aussehen. Das kann natürlich aber auch beabsichtigt sein.
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    Abb. 1.17 Farbverlauffilter erzeugen unterschiedliche Stimmungen. Ihr Einsatz sollte aber sparsam erfolgen.


    Polarisationsfilter dienen dazu, zu starke Spiegelungen (im Wasser oder Glas) zu mildern. Auch bei sehr dunstigem Wetter bringen sie mehr Kontrast in Landschaftsaufnahmen.


    Auf UV-Sperrfilter können Sie getrost verzichten, da sie bei modernen Camcordern schon eingebaut sind und folglich ohne Wirkung bleiben.


    1.4.2 Kopfhörer


    Wer ein externes Mikrofon benutzt, sollte sich unbedingt einen geschlossenen Kopfhörer zulegen, mit dem er den aufgenommenen Ton kontrollieren kann. Geschlossen heißt, dass der Kopfhörer auf den Ohrmuscheln abschließt und von außen nahezu keinen Schall mehr ans Ohr lässt. Nur so lässt sich der Ton objektiv beurteilen und Sie wissen, was Sie letztendlich aufnehmen.


    Offene Kopfhörer lassen es zu, dass man den Ton auch von der eigentlichen Schallquelle direkt zu hören bekommt, was eine Beurteilung verfälscht.


    Ein guter Kopfhörer mag nicht billig sein, aber er ist auch eine Investition in die Zukunft und wird Ihren Camcorder überleben, wenn Sie ihn gut behandeln.


    1.4.3 Sonstiges


    Wichtig ist auf alle Fälle eine geeignete Tasche oder ein Rucksack, in dem sich Ihre Ausrüstung sicher verwahren und auch transportieren lässt, ohne dass etwas herumfliegt. Am geeignetsten ist es, eine solche zu kaufen, wenn Ihre Ausrüstung möglichst komplett ist, denn nur dann wissen Sie, was alles mit hinein muss. Hier gibt es zahlreiche Anbieter und das Beste wird sein, Sie gehen in den gut sortierten Fachhandel und lassen sich möglichst viele Modelle zeigen. Wenn möglich nehmen Sie Ihr Equipment mit. Damit gehen Sie sicher, eine Tasche zu kaufen, in der auch alles Platz hat. Die meisten Taschen und Fotorucksäcke haben ein flexibles Innenleben, wodurch die individuelle Anpassung an Ihre Ausrüstung optimal gewährleistet ist.


    Manchmal kommt es vor, dass sich Staub oder Schmutz während des Filmes auf dem Objektiv ablagert. Um ihn zu entfernen, benutzen sie am besten einen speziellen Pinsel, der mit einem kleinen Blasebalg versehen ist. Dieser ist für ein paar Euro in jedem Fotogeschäft zu haben. Ein (neuer) weicher Kosmetikpinsel tut es aber auch.


    Ein Steadybag kann oft gute Dienste tun, wenn Sie bei der Aufnahme vom Boden oder anderen unebenen Untergründen filmen. Ein Steadybag ist ein Beutel, der mit Kunstoffkügelchen gefüllt ist und sich dadurch dem Untergrund optimal anpasst, sodass man die Kamera ausrichten kann. So etwas kann man auch leicht selbst herstellen und zum Beispiel einen Beutel mit Bohnen (aber nicht gekocht) befüllen. Ein Kirschkernkissen aus dem Drogeriemarkt tut es genauso gut.


    Klebeband ist immer wichtig. Das merkt man immer erst dann, wenn gerade keines zur Hand ist. Oft müssen verlegte Kabel oder ähnliches fixiert werden. Sei es, damit sie nicht herum baumeln und das Filmen behindern oder damit niemand über sie stolpert. Auch eignet sich Klebeband oft gut für kleinere notdürftige Reparaturen. Zum Einsatz in der alltäglichen Videopraxis kommt meist das aus dem Musikerbedarf bekannte sogenannte Gaffa-Tape (= stabiles Gewebeklebeband, dass sich aber leicht mit den Fingern abreißen lässt) oder das Lassoband (= kleines buntes schmales Isolierband).


    1.4.4 Zusammenfassung Equipment


    Zum Abschluss dieses Kapitels hier noch einmal eine Zusammenfassung der Ausrüstungsgegenstände, mit Hilfe derer sie für viele Situationen gut gerüstet sind:


    
      	Camcorder


      	Dreibein-Stativ


      	Mikrofon


      	Kabelverlängerung für Mikrofon


      	Mikrofonstativ


      	geschlossener Kopfhörer


      	ausreichende Speichermedien (Band, Speicherkarten, etc.)


      	mehrere geladene Akkus


      	Akkuladegerät

    

  


  
    2 Wie kommt denn das da rein? Die Aufnahme von Bild und Ton
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    Abb. 2.01


    Oberflächlich betrachtet ist alles ganz einfach. Man schaltet den Camcorder ein, sucht sich seinen Bildausschnitt und drückt die REC-Taste. Wenn man die Aufnahme beenden will, drückt man sie erneut. Fertig. Schöne einfache Videowelt! Doch leider führt diese Vorgehensweise selten zu guten Ergebnissen. Wie bereits erwähnt: Filmen ist Handwerk. Und wie jedes andere Handwerk muss man es erlernen.


    Bei der Aufnahme liegt die eigentliche Schwierigkeit darin, dass man genau genommen zwei davon gleichzeitig zu bewältigen hat. Nämlich die des Bildes und die des Tons. Beides ist gleich wichtig, und nur gemeinsam ergibt sich die Illusion, die wir als Film bezeichnen. Oft wird der Ton vernachlässigt, woran man dann meistens den Amateurfilm als solchen erkennt. Dies liegt schon einmal darin begründet, dass das, was in den Camcordern als Mikrofon verbaut wurde, nicht dazu taugt professionellen Ton aufzunehmen. Zum anderen liegt es daran, dass es wirklich äußerst anspruchsvoll ist, sich um Bild und Ton gleichzeitig zu kümmern. Bessere Ergebnisse erzielt man, wenn man zu zweit arbeitet. Doch dies ist leider selten der Fall. Wenn Sie jemanden kennen, der Ihnen behilflich sein kann, sollten Sie das unbedingt nutzen. Dann können Sie sich voll und ganz auf die Bilder konzentrieren, während sich Ihr Assistent um die Aufzeichnung und Aussteuerung des Tons kümmert.

  


  
    2.1. Aufnahme von Bildern


    Bei der Aufnahme von Bildern müssen Sie im Kopf folgende Fragen für sich vorab beantworten: Zeigt der gewählte Bildausschnitt das, was ich zeigen will und ist er der beste?


    Wenn nicht, dann suchen Sie sich einen anderen. Gehen Sie um das Motiv herum, gehen Sie näher heran oder weiter weg. Bewegen Sie die Kamera nach oben und nach unten. Probieren Sie unterschiedliche Perspektiven aus. Erst wenn Sie zufrieden sind, drücken Sie auf den Aufnahmeknopf. Lassen Sie dabei die Aufnahme ruhig zehn Sekunden laufen. Kürzen können Sie später immer noch.
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    Abb. 2.02–2.03 Beide Male das gleiche Motiv. Doch während bei der ersten Einstellung das Segelschiff fast vor dem Hintergrund verschwindet, kommt es bei der zweiten durch einen veränderten Standpunkt der Kamera sowie einen steileren Aufnahmewinkel wesentlich imposanter zur Geltung.


    Sind störende oder verwirrende Elemente im Bild?


    Befindet sich etwas im Bild, das vom eigentlichen Motiv ablenkt, so suchen Sie sich einen anderen Ausschnitt. Ein beliebter Fehler, der auch von erfahrenen Filmern im Eifer des Gefechts gern gemacht wird, ist die Aufnahme von störenden Gegenstände, die aus dem eigentlichen Motiv zu wachsen scheinen. Wenn Sie eine Person filmen, sollten Sie also darauf achten, dass ihr nicht ein Verkehrsschild aus dem Kopf wächst oder ein Gartenzaun den Hals durchschneidet. Verändern Sie hier auf alle Fälle den Kamerastandpunkt.


    Wie ist das Licht?


    Allein mit dem Thema Licht könnte man Bände füllen. Oft hat man aber auch nicht die Möglichkeit, das Licht direkt zu beeinflussen. Wenn Sie im Freien bei Tageslicht filmen, müssen Sie häufig mit der Lichtsituation zurechtkommen, die gerade vorherrscht. Aus einem bewölkten Himmel machen Sie keinen strahlenden Sonnenschein und umgekehrt. Trotzdem hat auch das Tageslicht immer eine Richtung, aus der es kommt. Aus den verschiedenen Richtungen, aus denen es auf ihr Motiv fällt, ergeben sich immer wieder neue Bildeindrücke. Frontales Licht wirkt meist langweilig, Gegenlicht wirft oft einen hohen Kontrast auf, der vom Camcorder fast nicht bewältigt werden kann und Seitenlicht modelliert und führt zu mehr Plastizität des Motivs. Je nachdem welchen Effekt Sie wünschen, werden Sie Ihr Motiv und/oder Ihre Kamera entsprechend platzieren.
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    Abb. 2.04 Auch im Gegenlicht lassen sich Motive herausarbeiten, die sonst unspektakulär erscheinen.


    Wie sind die Kontraste?


    Dies ist eine Frage, die unmittelbar mit dem Licht zusammenhängt. Ein zu hoher Kontrast lässt Helles ins Weiß ausfressen oder Dunkles ins Schwarz absumpfen. Machen Sie sich Gedanken, wie Sie einen hohen Kontrast bewältigen können.


    Verlasse ich mich auf die Automatiken oder greife ich manuell ein?


    Die Automatikprogramme eines Camcorders sind gut, wenn es keine Alternativen gibt. Das kann der Fall sein, wenn es einmal schnell gehen muss. Natürlich können Sie die Automatiken wie zum Beispiel Autofokus, Belichtung, Weißabgleich und andere benutzen. Sie müssen aber bei deren Einsatz wissen, was genau Ihre Kamera tut und wie sie in bestimmten Situationen reagiert. Sind Sie mit dem Bild, das Ihre Kamera im Automatikmodus liefert, nicht zufrieden und haben Sie die Zeit dazu, dann greifen Sie unbedingt manuell regulierend ein.


    2.1.1 Die Kamera auf dem Stativ


    Wie an anderer Stelle bereits erwähnt, schränkt ein Stativ die Bewegungsfreiheit unweigerlich ein. Dies mag manchmal im Reportagebereich ein Nachteil sein. Ansonsten ist ein Stativ der wichtigste Garant für sauber gestaltete Bilder. Wackeln sollte tabu sein und lenkt von der eigentlichen Bildgestaltung ab. Saubere Schwenks und Zoomfahrten werden durch ein Stativ erst möglich. Wenn Sie nicht aufgrund einer rasch wechselnden Szenerie mit der Kamera extrem flexibel sein wollen, gewöhnen Sie sich an, grundsätzlich von einem Stativ aus zu arbeiten. Die Bildruhe und die Qualität der von Ihnen gefilmten Bilder werden es Ihnen danken.


    Bei Zoomfahrten und Schwenks gilt vor allem: Weniger ist mehr. Sehen Sie sich einmal Reportagen und Dokumentationen im Fernsehen an und achten sie darauf wie oft geschwenkt oder gezoomt wird (und warum) und Sie werden erstaunt sein, wie selten die Profis zu diesen Mitteln greifen.


    Ein Ran-Zoom, also die Fahrt auf etwas zu, ist extrem selten. Viel öfter sieht man hingegen den sogenannten „Aufzieher“. Das heißt, die Einstellung beginnt mit einem Detail und zieht dann zur Umgebung in die Totale auf. Schwenken sollten Sie nur, wenn es nicht anders geht. Eine Ausnahme ist das Verfolgen bewegter Objekte. In der Regel sollten Sie sich angewöhnen, statt dem Schwenk oder der Zoom-Fahrt ein Motiv in Einzelaufnahmen aufzulösen.
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    Abb. 2.05–2.06 Beim „Aufzieher“ ist zunächst nur ein Detail zu sehen, dass mit dem Rück-Zoom in den Gesamtzusammenhang seiner Umgebung gesetzt wird.


    2.1.2 Die entfesselte Kamera


    Filmt man normalerweise vom Stativ, so gibt es doch Situationen, in denen man aus Gründen der Flexibilität, der Gestaltung oder um bestimmte Effekte zu erzielen, die Kamera von ihrem Stativ befreit, sie sozusagen „entfesselt“.


    Wann ist es aber angebracht, mit entfesselter Kamera zu arbeiten?


    Wenn sich der Ort des Geschehens ständig verändert.


    Gerade bei Reportagen kommt es häufig vor, dass sich die Protagonisten nicht immer nur an einem Platz aufhalten, sondern während ihrer Aktionen ständig den Standort verändern. Da es sich bei Reportagen selten um gestellte Aufnahmen handelt und hier auch in der Regel keine Handlung wiederholt wird, nimmt man die Kamera vom Stativ in die Hand, um den Protagonisten folgen zu können und um ja keine wichtigen Aufnahmen zu verpassen. Dies ist eher als Kompromiss zu sehen, da hier die Aufzeichnung des Geschehens wichtiger ist als die Bildgestaltung. Dabei sollten Sie aber trotzdem darum bemüht sein, möglichst wenig zu wackeln und die Kamera ruhig zu führen. Möglich ist das mit einem Schulterstativ oder aber indem Sie sich an eine Wand lehnen oder sich andere Aufstützmöglichkeiten suchen, soweit vorhanden. Auf dem Markt sind unter anderem auch Schwebestative zu haben, die zum Teil recht teuer sind. Selbst mit sehr guten Systemen (Steadycam) bleibt ausgiebiges Üben im Vorfeld unerlässlich. Doch richtig eingesetzt schwebt damit der Camcorder mit Ihren Protagonisten mit. Ein toller Effekt.


    [image: 2_07.jpg]


    Abb. 2.07 Wenn sich Geschehen und Szenerie ständig ändern, ist man ohne Stativ flexibler. Trotzdem sollte man auf größtmögliche Bildruhe achten. Mit einem Schul­terbo­liden, der sechs bis acht Kilo wiegen kann, geht das leichter, als mit einem nur wenige hundert Gramm schweren Mini-Camcorder. Hier muss man sich andere Möglichkeiten zur Stabilisierung suchen.


    Wenn einfach kein Platz für ein Stativ ist.


    Manchmal geht es auch beim Filmen sehr eng zu. Stellen Sie sich vor, Sie filmen in einer dichten Menschenmenge, zum Beispiel inmitten einer Demonstration. Hier haben Sie erstens überhaupt keinen Platz für ein Stativ und zweitens bewegt sich die Menschenmenge; das auch noch mit Ihnen. Dadurch, dass Sie sich mit der Menge bewegen, entstehen aber dynamische Aufnahmen, die so mit einem Stativ nicht möglich wären.
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    Abb. 2.08–2.09 Wenn es perspektivisch besonders dynamisch sein soll, wie hier beim Maibaumaufstellen, muss die Kamera schon mal runter auf den Boden.


    Aus gestalterischen Gründen, wenn sich die Perspektive ändern soll.


    Hollywood macht es uns vor. Scheinbar wie von Geisterhand bewegt sich die Kamera völlig losgelöst durch den Raum. Zoomfahrten sind hier nie zu erkennen, sondern ausschließlich echte Fahrten, bei denen sich die Position der Kamera und damit die Perspektive ständig verändert. Zum Einsatz kommen aufwendige und richtig teure Schwebesysteme, ausgetüftelt konstruierte Schienenfahrten oder Kamerakräne mit riesigen Auslegern. Den Reiz dieser Aufnahmen macht die sich ständig verändernde Perspektive des Bildes aus. Doch solche Hilfsmittel haben Sie in der Regel nicht zur Verfügung. Das macht aber nichts. Im kleinen Maßstab lassen sich solche Effekte auch mit ein wenig Einfallsreichtum nachempfinden. Ob Sie die Kamera aus den Knien heraus nach oben bewegen und so eine kurze „Kranfahrt“ simulieren, ob Sie Ihre Kamera auf ein Skateboard oder ein ferngesteuertes Auto schnallen, ob Sie aus dem Schiebedach eines Autos filmen oder ob Sie den Camcorder auf einer ebenen Fläche auf einem Stück Stoff ziehen: Ihrer Fantasie sind keine Grenzen gesetzt. Probieren Sie es einfach mal aus und Sie werden zu neuen (Bild-)Eindrücken gelangen.


    Wenn Sie filmen, verwenden Sie grundsätzlich ein Stativ! Es gibt im Grunde genommen nur zwei Ausnahmen: Entweder weil es schlicht und einfach nicht geht oder weil die Form der Gestaltung, die Sie realisieren möchten, andere Mittel notwendig macht. Aber verzichten Sie niemals aus Faulheit aufs Stativ!


    2.1.3 Kleine Lichtkunde


    Licht ist nicht gleich Licht und hat nicht nur die Eigenschaft, es einfach hell zu machen.


    Uns als Videofilmer interessieren in erster Linie folgende Eigenschaften des Lichts:


    
      	Welche Farbtemperatur hat es?


      	Wie stark ist es?


      	Wie ist es gerichtet oder gestreut?


      	Aus welcher Richtung kommt es?

    


    Farbtemperatur und Weißabgleich


    Licht ist in den seltensten Fällen weiß. Morgens ist es rot, mittags wenn die Sonne hoch oben am Himmel steht, ist es bläulich, im Schatten sogar tiefblau. Filmen Sie in beleuchteten Innenräumen, ist es gelb. Einige Leuchtstoffröhren haben sogar einen Grünstich. Mit Ausnahme des Letzteren liegt der Unterschied der Farbe des Lichts an seiner sogenannten Farbtemperatur. Eine niedrige Farbtemperatur bedeutet viele Rotanteile im Licht. Eine hohe Farbtemperatur bedeutet viele Blauanteile.


    Dies müssen Sie selber bewältigen, da Ihr Camcorder das alles nicht weiß. Deshalb müssen Sie es ihm sagen. Das gelingt Ihnen mit dem sogenannten Weißabgleich. Wissen müssen Sie lediglich, wann Sie welches Licht vorfinden und wie sie Ihren Camcorder darauf abstimmen. Dazu gibt es mehrere Möglichkeiten:


    Automatischer Weißabgleich


    Meiner Meinung nach ist dies die ungünstigste Alternative gegenüber dem manuellen Weißabgleich, da die Ergebnisse meistens etwas verfälscht sind. Gerade bei schwierigen Mischlichtsituationen (das bedeutet, es gibt sowohl Tages- als auch Kunstlichtanteile im Bild) ist der Automat oft überfordert.


    Festwerte


    In der Regel besitzt jeder Camcorder mindestens zwei Festwerte. Einen für Kunstlicht und einen für Tageslicht. Sie sind gute Alternativen, wenn ein manueller Weißabgleich aus Zeitgründen oder mangels Weißfläche als Referenz nicht vorgenommen werden kann.


    Die Einstellung für Kunstlicht steuert hierbei mit einem blauen Farbton der gelben Grundstimmung dieses Lichts entgegen, die Tageslichteinstellung steuert mit Gelb gegen das bläuliche Tageslicht.


    Ich selbst verwende diese Festwerte recht gerne, da sie meist in einem guten Bereich liegen und bei Abweichungen der tatsächlichen Lichtsituation von diesen Werten auch noch dezent die eigentliche Lichtstimmung wiedergeben.


    Manueller Weißabgleich


    Dies ist die präziseste Möglichkeit eine neutrale Farbwiedergabe zu erreichen. Hierbei richten Sie den Bildausschnitt auf eine weiße Fläche und betätigen die Funktion über die entsprechende Taste. Der manuelle Weißabgleich bietet in der Regel die größte Genauigkeit und führt zu größtmöglicher Neutralität in den Farben. Wenn Sie diese Neutralität anstreben, sollten Sie das Weiß manuell abgleichen.


    Hold-Funktion


    Diese Funktion hält den vom Automaten ermittelten Weißabgleichswert fest. Eine Funktion, die dem manuellen Weißabgleich recht nahe kommen kann, ihn aber keinesfalls ersetzt.


    Diese vier Möglichkeiten dienen dazu, größtmögliche Neutralität in den Farben zu erzeugen. Es gibt aber auch Fälle, in denen eine solche Neutralität gar nicht erwünscht ist; nämlich dann, wenn es nicht darum geht, neutrale Farben zu erzeugen, sondern wenn Sie Stimmungen reproduzieren möchten.
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    Abb. 2.10–2.12 Dreimal das gleiche Motiv, dreimal unterschiedlich abgeglichen: mittels manuellem Weißabgleich, mit dem Festwert für Kunstlicht und einmal mit dem Festwert für Tageslicht.


    Stellen Sie sich einen wunderschönen Sonnenuntergang vor, wenn die Sonne glutrot am Horizont versinkt und den Himmel in kräftiges Rot taucht. Wenn Sie den Camcorder im Automatikmodus bedienen oder – in diesem Fall noch schlimmer – wenn Sie einen manuellen Weißabgleich vorgenommen haben, werden Sie vom Ergebnis enttäuscht sein. Da bei diesen Varianten die Kamera darum bemüht ist, weiß als weiß darzustellen, geht Ihnen jeglicher Rotton und somit auch die wunderschöne Stimmung verloren. Eine bessere Möglichkeit wäre es, den Festwert für Tageslicht zu verwenden, da dieser mit Gelb die Stimmung sogar noch ein wenig verstärken kann. Weißabgleich ist zweierlei. Erstens Erfahrung und zweitens Geschmackssache. Experimentieren Sie! Testen Sie die Festwerte und machen Sie einen manuellen Weißabgleich bei verschiedenen Lichtsituationen. Vergleichen Sie die Ergebnisse miteinander. Und vergleichen Sie beim manuellen Weißabgleich die Ergebnisse der Aufnahmen bei Sonnenlicht, im Schatten und in Innenräumen. Probieren Sie aus, was passiert, wenn Sie beim manuellen Weißabgleich den Camcorder nicht nur auf reines Weiß halten, wenn zum Beispiel etwas gelb, orange oder blau das Weiß verfälschen (einfach ein Stück farbiges Tonpapier ins angemessene Weiß hineinragen lassen). Sie werden von den Ergebnissen überrascht sein.
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    Abb. 2.13–2.14 Nicht immer führt ein richtiger Weißabgleich zum besten Ergebnis. Um hier eine Morgenstimmung zu produzieren, wurde bewusst auf einen korrekten Weißabgleich verzichtet. Dieser hätte vom kräftigen Rot des Himmels nicht viel übrig gelassen. Die unterschiedliche Sättigung der Farben ist auf unterschiedliche Belichtung zurückzuführen.


    Meistens werden Sie um eine Neutralität der Farben bemüht sein. Doch dann müssen Sie konsequent auf sich ändernde Lichtverhältnisse achten und durch jeweils einen erneuten Weißabgleich diese Neutralität beibehalten.


    Probleme ergeben sich für die Ermittlung des reinen Weiß immer bei Mischlichtsituationen, da die Werte von Kunst- und Tageslicht recht weit auseinander liegen. Dieses Problem haben Sie zum Beispiel immer dann, wenn Sie in Innenräumen mit Beleuchtung filmen und durch die Fenster Tageslicht hereinströmt. Wenn Sie nicht die Möglichkeit haben, die Lichtquelle Tageslicht auszuschalten (z. B. durch Zuziehen der Vorhänge) werden Sie den Weißabgleich auf das Raum-Kunst-Licht vornehmen und damit leben müssen, dass es zum Fenster blau hereinstrahlt. Geschickt kombiniert lassen sich aber auch daraus effektvolle Aufnahmen gestalten.
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    Abb. 2.15 Mischlicht. Während noch ein Rest von Tageslicht auf den Rücken des Mädchens scheint, ist die Hauptlichtquelle (die Schreibtischlampe) künstlich. Der Weißabgleich wurde mit dem Festwert für Kunstlicht durchgeführt. Daraus entstand diese stimmungsvolle Lichtsituation.


    Die Intensität des Lichts


    Filmen kann man überall, wo man genügend Licht vorfindet. Richtig? Grundsätzlich ja, aber das ist noch lange nicht alles. Erst einmal muss man verstehen, dass – will man ein richtig belichtetes Bild erzeugen – eine bestimmte Menge an Licht auf den Aufnahmesensor gelangen muss. Diese Lichtmenge (vernachlässigt man bewusste Unter- oder Überbelichtung als Mittel der Bildgestaltung) kann man als konstant und festgelegt betrachten.


    Nun herrscht aber nicht immer die gleiche Menge an Licht vor. In Innenräumen ist es meist viel dunkler als draußen bei Tageslicht. Selbst das Tageslicht variiert mitunter sehr stark. Die Helligkeit des Lichts misst man in Lux. In beleuchteten Innenräumen hat man meistens mit Licht der Stärke 100–200 Lux zu tun, bei strahlendem Sonnenschein sind es draußen meist mehrere tausend Lux. Die Aufgabe der Automatik Ihrer Kamera ist es, genau die Lichtmenge zum Sensor durchzulassen, die der Aufnahmechip für eine korrekte Belichtung benötigt. Bei manueller Bedienung machen Sie folglich das Gleiche, auch wenn Sie hierbei im Rahmen der Bildgestaltung die besseren Ergebnisse erzielen können.


    Es gibt zwei Faktoren, welche die Lichtmenge in Ihrem Camcorder regeln: Blende und Belichtungszeit.


    Die Blende bezeichnet hierbei die Größe der Öffnung hinter den Linsen des Objektivs, wobei ein großer Zahlenwert eine kleine Öffnung bedeutet, ein kleiner Zahlenwert hingegen eine große Öffnung, durch die folglich mehr Licht gelangt. Auf dem Objektiv Ihrer Kamera oder bei den Herstellerangaben finden Sie Bezeichnungen wie z. B. f/1,6 - 11 wobei 1,6 die volle Öffnung (man spricht auch von offener Blende) und 11 in diesem Fall die kleinste Öffnung (geschlossene Blende) bedeutet.


    Doch damit allein ist die Menge des Lichts noch nicht beschrieben. Entscheidend ist noch der Zeitraum, in welchem das Licht auf den Chip trifft. Man spricht hier von Belichtungszeit (auch: Shutter). Blende und Belichtungszeit zusammen ergeben die Belichtung und stehen in unmittelbarem Zusammenhang.


    Bei herkömmlichem Video werden bei Aufnahme und Wiedergabe 50 Halbbilder in der Sekunde (re-)produziert. Daraus ergibt sich eine (Standard-)Belichtungszeit von 1/50 Sekunde pro (Halb-)Bild. Mittlerweile können moderne Camcorder auch mit anderen Anzahlen an Bildern pro Sekunde und nicht nur wie beim gewöhnlichen PAL-System mit Halbbildern, sondern auch mit Vollbildern aufzeichnen. Dann spricht man von progressiver Aufzeichnung. Zeichnet man zum Beispiel mit 25 Vollbildern pro Sekunde auf, heißt das ganze 25p (p für progressiv); bei 50 Halbbildern pro Sekunde spricht man von 50 i(i bedeutet interlaced, also eine Darstellung im Halbbild-Zeilensprung-Verfahren). Die Standardbelichtungszeit beträgt immer 1/Anzahl der aufgezeichneten Bilder (pro Sekunde). Also bei 50i à 1/50s und bei 25p à 1/25s. Von diesen Standardbelichtungszeiten sollten Sie nur in begründeten Fällen Abstand nehmen, da mit einer Abweichung von ihnen auch eine Änderung des Bildeindrucks einhergehen kann.
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    Abb. 2.16 Wird ein Bild interlaced aufgebaut, so entsteht es zeilenversetzt im Halbbildverfahren. Das bedeutet, dass im ersten Durchgang jede ungerade Zeile aufgebaut wird. Im zweiten werden dann die Lücken in den geraden Zeilen gefüllt. Bei dem altbekannten herkömmlichen Fernsehen ergibt sich so eine Verdoppelung der Bildfrequenz und damit eine größere Flimmerfreiheit. Begründet ist dieses Verfahren auch in dem Umstand, dass die Bildröhren längst vergangener Jahrzehnte nicht so lange nachleuchteten.


    Abb. 2.17 Wird ein Bild hingegen progressiv aufgebaut, so entsteht es Zeile für Zeile. Ein aus Vollbildern aufgebauter Film unterscheidet sich im Gesamteindruck jedoch von einem aus Halbbildern bestehenden.


    Was passiert, wenn man die Belichtungszeit verändert?


    Wenn Sie die Standardbelichtungszeit verlängern, bekommen Sie einen Effekt ins Bild, der sich in fahrig verwischten, ruckelnden Bildern zeigt. Wenn sie die Zeit arg verkürzen, erhalten Sie zwar mitunter knackscharfe Einzelbilder; Bewegungsabläufe können im Film aber ruckeln. Abgesehen davon wird bei reiner Verlängerung der Belichtungszeit das Bild heller, bei einer Verkürzung dunkler. Und hier kommt wieder der enge Zusammenhang zur verwendeten Blende zum Tragen. Dieser sieht folgendermaßen aus:


    Verkürzt man die Belichtungszeit auf die Hälfte (z. B. von 1/50 Sekunde auf 1/100 Sekunde) und öffnet man dafür die Blende um eine Blendenstufe (z. B. von Blende 11 auf Blende 8), so bleibt die Menge an Licht, die auf den Aufnahmechip gelangt, exakt dieselbe.
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    Abb. 2.18 Wird die Belichtungszeit über die Standardbelichtungszeit hinaus verlängert, entstehen verwischte und ruckelnde Bilder.


    Nun könnte man meinen, abgesehen von dem oben beschriebenen Effekt sei es egal, mit welcher Blende und welcher Belichtungszeit man filmt, wenn diese zueinander immer in dem gleichen Verhältnis stehen. Dem ist aber nicht so. Die Ergebnisse sind verschieden. Denn mit der Veränderung der Blende kommt ein optischer Effekt zum Tragen, den man Schärfentiefe (oder Tiefenschärfe) nennt. Sie bezeichnet den Bereich, der von Ihrem Objektiv im Bild scharf abgebildet wird. Ist die Blendenzahl hoch (das heißt, die Öffnung durch die das Licht gelangt ist sehr klein), haben Sie einen großen Bereich, der scharf abgebildet wird. Mit dem Öffnen der Blende wird dieser Bereich allerdings immer geringer. Dieser Effekt kommt gerade im Telebereich stark zum Tragen. Im Weitwinkel hingegen tritt er praktisch fast gar nicht auf, da in diesem Bereich die Schärfentiefe von Natur aus recht hoch ist. Schärfentiefe ist ein wichtiges Element der kreativen Bildgestaltung; doch dazu mehr an anderer Stelle.
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    Abb. 2.19 Im Weitwinkel mit viel Licht erstreckt sich die Schärfentiefe von der Linse bis ins Unendliche.


    Abb. 2.20 In der Teleeinstellung ist der Schärfentiefebereich geringer. So gelingt es, das Motiv vom Hintergrund zu trennen, da dieser in der Unschärfe verschwindet.


    Automatik kontra manuelle Belichtung


    Jede Kamera stellt die Belichtung vollautomatisch ein. Manche tun das recht ordentlich, manche sogar sehr gut. Warum sollte man sich also die Mühe machen, manuell in die Belichtung einzugreifen? Die Antwort ist denkbar einfach, denn der Automat kann zwar auf einen Mittelwert belichten oder vielleicht sogar auf eine ausgereifte Software im Camcorder, die Ihren Bildausschnitt mit unzähligen gespeicherten Standardsituationen abgleicht, zur Belichtung zurückgreifen. Doch eines weiß Ihre Kamera mit Sicherheit nicht. Und das ist, wie Sie sich Ihr Bild vorstellen.


    Die Automatik im Camcorder reguliert die Helligkeit im Bild auf einen von ihr berechneten Mittelwert. Das geschieht mittels einer Messung, die meist in der Bildmitte durchgeführt wird. Was passiert aber, wenn sich dieser Wert plötzlich ändert? Stellen Sie sich dazu folgende Situation vor: Sie filmen eine Gruppe von Menschen. Nun tritt eine weitere Person im Vordergrund hinzu, die schwarz gekleidet ist und einen Großteil des Bildes für sich einnimmt. Die Automatik registriert, dass das Bild in seiner Gesamtheit dunkler geworden ist und öffnet dementsprechend die Blende. Das Bild wird heller. Nun verlässt diese Person aber wieder ihr Bild, sodass die Personengruppe wieder zu sehen ist – nur diesmal viel zu hell. Jetzt dauert es wieder einen kurzen Moment, bis die Automatik registriert, dass das Bild nun zu hell ist, und regelt die Helligkeit wieder nach unten, um die Überbelichtung zu vermeiden. Damit es nicht zu ungewollten Über- oder Unterbelichtungen kommt, ist es also ratsam, den anfangs ermittelten Belichtungswert zu justieren. Die meisten Camcorder bieten die Möglichkeit dazu.


    Die oben beschriebene Szenerie kommt in der Filmerpraxis häufiger vor als man denkt. Immer dann, wenn es um bewegte Objekte geht, die oft ohne Vorankündigung in den Bildraum kommen und diesen wieder verlassen. Das sind nicht nur Personen, sondern auch alle Arten von Fahrzeugen. Oder aber Sie filmen bewegte Objekte, die sich beispielsweise aus einer Sonnenlichtsituation in den Schatten begeben. Probieren Sie in letzterem Fall aus, wer besser und vor allen Dingen auch schneller regelt: Sie oder der Automat Ihrer Kamera.


    Stimmungen einfangen


    Wenn Sie filmen, wollen Sie nicht selten Stimmungen (re-)produzieren. Stimmungen im Bild entstehen nicht nur durch die Wahl der Farben, sondern auch durch die Wahl des Lichts. Das bedeutet nicht nur, dass Sie sich über Lichtquellen und deren Richtung Gedanken machen sollen, sondern dass Sie die gesamte Helligkeit einem stimmungsvollen Gesamteindruck anpassen müssen. Wenn Sie eine Abendstimmung filmen wollen, macht es wenig Sinn, wenn Ihr Bild taghell ist. Am besten noch künstlich elektronisch aufgehellt und mit zartem Bildrauschen versehen. Vor allem bei wenig Licht sollte man auf die künstliche Aufhellung nach Möglichkeit verzichten. In der Regel erzielen Sie mit einer leichten Unterbelichtung bessere Ergebnisse.


    Ein unterbelichtetes Bild können Sie bis zu einem gewissen Grad später bequem in der Nachbearbeitung aufhellen, indem Sie bei ihrem Schnittprogramm den Gammawert leicht anheben. Die Bildqualität leidet dann im Normalfall weniger, als wenn Sie das Bildsignal bereits bei der Aufnahme elektronisch um 12 oder 18 dB verstärken. Im Gegensatz dazu ist es aber nicht möglich, ein überbelichtetes Bild später zufriedenstellend abzudunkeln. Die Bildstellen, die bei der Aufnahme bereits überstrahlen, enthalten keine Bildinformation mehr, die sich später rekonstruieren ließe.


    Bei einigen Camcordern erzielt man mit einer dezenten Unterbelichtung außerdem oft ein etwas brillanteres Bild. Ob das auf Ihre Kamera zutrifft, müssen Sie selbst beurteilen. Manche Camcorder bieten auch die Möglichkeit, die automatische Belichtung um genau diesen Wert zu korrigieren.
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    Abb. 2.21–2.23 Wer Lichtstimmungen reproduzieren möchte, kommt um die manuellen Einstellungen meist nicht herum.


    Wie reagiert der Camcorder?


    Trotzdem sollten Sie ausprobieren, wie Ihre Kamera die „richtige“ Belichtung ermittelt. Ihnen an dieser Stelle zu erklären, wie – technisch gesehen – eine solche automatische Belichtung funktioniert, ist für die Praxis wenig hilfreich. Das Ausprobieren bringt mehr. Nehmen Sie Ihren Camcorder und gehen Sie nach draußen. Am besten bei strahlendem Sonnenschein, da sind die Kontraste am höchsten. Richten Sie nun den Bildausschnitt in der Weitwinkelstellung auf die Landschaft. Schauen Sie, dass zwei Drittel der Bildfläche mit Landschaft und nur ein Drittel mit Himmel gefüllt ist. Achten Sie auf die Helligkeitsverteilung im Bild. Sehen Sie sich die Durchzeichnung in den Wolken an. Wie blau ist der Himmel? Ziehen Sie den Bildausschnitt herunter, sodass der Himmel im Bild verschwindet und beobachten Sie die Veränderung der Helligkeit im Bild. Genauso ziehen Sie Ihren Bildausschnitt nach oben gen Himmel (aber langsam, damit Sie beobachten können, wie die Automatik reagiert). Die Veränderungen schauen Sie bitte nicht nur auf dem Display Ihres Camcorders an. Drücken Sie auf Aufnahme, damit Sie sie in der Belichtung später auch auf Ihrem Fernseher beobachten können.
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    Abb. 2.24.–2.25 Beide Aufnahmen entstanden bei automatischer Belichtung. Während oben die Belichtungsmessung auf die Fläche der Wiese erfolgte, wurde bei dem zweiten Bild auf den Himmel belichtet.


    Stellen Sie Ihren Bildausschnitt fest und lassen Sie Ihre Kamera laufen. Machen Sie dabei sogenannte Belichtungsreihen. Das heißt, Sie schließen die Blende soweit als möglich und öffnen diese alle fünf Sekunden um einen Blendenwert. Filmen Sie anschließend noch einmal die gleiche Einstellung im Automatik-Modus. Vergleichen Sie auch diese Aufnahmen auf Ihrem heimischen Fernseher miteinander.


    Manche (günstigen) Kameras bieten keinen direkten Eingriff in die Wahl der Blende. Die Helligkeit lässt sich dann meist nur über eine sogenannte Exposure-Funktion regulieren. Doch auch diese sollte genutzt werden, um beispielsweise Gegenlichtsituationen in den Griff zu bekommen oder ein Verhindern der elektronischen Verstärkung des Bildsignals zu unterbinden. Wenn Ihre Kamera die Möglichkeit dazu bietet, die Blende manuell zu regulieren, sollten Sie es sich angewöhnen, die Belichtungszeit (Shutter) grundsätzlich bei 1/50 Sekunde zu belassen und die Helligkeit nur über den Blendenwert zu regeln. Eine Veränderung der Verschlusszeit kann mit einem veränderten Bildeindruck (Ruckeln) einhergehen. Bedenken Sie auch, dass auch eine Veränderung der Blende zu einer Veränderung der Schärfentiefe führt. Das heißt, es verändert sich der Bereich im Bild, der scharf dargestellt wird. Je weiter die Blende geöffnet ist, desto geringer wird der scharf dargestellte Bereich. Besser ausgestattete Camcorder besitzen noch ein sogenanntes ND-Filter, mit dem sich die Helligkeit um eine oder mehrere Blendenwerte reduzieren lässt.


    Die Richtung des Lichts


    Licht kann aus allen Richtungen kommen. Und je nachdem, woher das Licht auf Ihr Objekt fällt, kommen andere Eigenschaften des Lichts und somit auch andere Eigenschaften des Motivs zum Vorschein. Licht erhellt nicht nur, sondern es modelliert auch. Nicht jedes Licht kann Ihr Camcorder gleich gut verarbeiten. Doch erst einmal der Reihe nach.


    Nehmen Sie doch einmal Ihren Camcorder zur Hand und filmen Sie an einem sonnigen Tag mit der Sonne direkt im Rücken. Wenn Sie es hierbei vermeiden, den eigenen Schatten mit aufs Bild zu bekommen (denn das ist ein Fehler), werden Sie Aufnahmen machen, die gleichmäßig ausgeleuchtet sind und die Farben, die Ihr Camcorder darstellt, kommen bestens zur Geltung. Schön bunt, gut ausgeleuchtet, aber langweilig.


    Denn Video oder Film sind zweidimensionale Medien. Die dreidimensionale Welt wird auf zwei Ebenen reduziert und sozusagen geplättet. Sie müssen also Mittel und Wege finden, diesen Nachteil auszugleichen.


    Trifft Licht aus Richtung der Kamera auf ein plastisches Objekt, wirft es nahezu keine Schatten. Dieser Umstand macht das Bild platt. Eine gut ausgeprägte Schattenzeichnung erreichen Sie mit Licht, das von der Seite kommt. Dadurch werden Schatten länger und es entstehen Konturen, die eine fast schon dreidimensionale Plastizität in Ihr Motiv bringen. Dramatisch steigern können Sie diesen Effekt mit einem Streiflicht. Hierbei steht das Licht, das auf Ihr Motiv trifft, fast im 90°-Winkel zu Ihrer Kamera. Das ergibt dramatisch lange Schatten. Wird dieser Winkel noch größer, spricht man von Gegenlicht, das wiederum eine ganz andere Bildwirkung erzielt. Probieren Sie alles aus. Probieren Sie vor allen Dingen aus, wie Ihr Camcorder darauf im Automatikmodus reagiert, und was passiert, wenn Sie manuell die Belichtung (Zeit und vor allem die Blende) verändern. Welche Bildwirkung ergibt sich? Sie werden erstaunt sein.
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    Abb. 2.26 Erst das seitliche Licht verleiht dem Gletschereis seine ungeheure Plastizität. Wäre die Lichtquelle im Rücken des Kameramannes, das Eis wäre eine einzige langweilige weiße Fläche.


    Licht kann aber nicht nur aus allen Richtungen kommen, es kann auch verschiedene Richtungen haben. Lichtwellen breiten sich in der Regel geradlinig von ihrer Lichtquelle aus; vorausgesetzt es kommt ihnen nichts in die Quere. In diesem Fall treffen viele Lichtstrahlen, die zueinander parallel sind und aus der gleichen Richtung kommen, auf ein Objekt. Stellen Sie sich hierzu einen Punktstrahler (Spot) vor, wie er im Zirkus oder Theater zum Einsatz kommt. Bei einem solchen Strahler wird das Licht durch aufwendige optische Konstruktionen gebündelt, um eine optimale Lichtausbeute zu erreichen. Die Lichtquelle wirft messerscharfe Schatten, die man auch als Schlagschatten bezeichnet. Das Objekt erhält einen überaus hohen und harten Kontrast. Man spricht in diesem Zusammenhang deshalb auch von hartem Licht.


    [image: 2_27-2_28.jpg]


    Abb. 2.27 Hartes, gerichtetes Licht erzeugt hohe Kontraste und produziert sogenannte Schlagschatten. Kommt es von der Seite, modelliert es plastische Objekte und lässt sie dreidimensionaler erscheinen.


    Abb. 2.28 Weiches, gestreutes Licht, hat den Vorteil, dass es geringe Kontraste erzeugt, was der Aufnahmetechnik des Camcorders entgegen kommt. Ist der Himmel wolkenverhangen, gibt es (nahezu) keine Schatten.


    Den Gegensatz dazu bildet das weiche Licht. Hier wird das Licht, nachdem es die Lichtquelle verlassen hat, gestreut, sodass die Lichtwellen ihre parallele Richtung verlieren. Diese Streuung kann bei einem Scheinwerfer zum Beispiel durch einen Diffusor aus Milchglas erreicht werden. Beim Tageslicht besorgen oftmals die Wolken diese Streuung des Lichts. Nun trifft es aus verschiedenen Richtungen auf das Objekt, wobei es sich selbst die harten Schatten nimmt, indem es sie selbst aufhellt. Es entsteht ein wesentlich weicherer Kontrast. Da Video an und für sich gegenüber dem herkömmlichen Film einen wesentlich geringeren Kontrastumfang besitzt, kann durch die Streuung des Licht ein wesentlich flacherer (=weicherer) Kontrast erzielt werden, der von Ihrer Kamera besser bewältigt werden kann.


    2.1.4 Kontraste und wie man sie bewältigt


    Filmen bei Tageslicht


    Wenn Sie im Freien filmen und die Sonne als natürliche Lichtquelle nutzen, besteht Ihre Aufgabe neben der Bildgestaltung in der Bewältigung des Kontrasts, der durch das Wetter, die Tageszeit und die Richtung der Lichtquelle vorgegeben ist. Das heißt in der Praxis: Filmen Sie bei einem wolkenverhangenen Himmel, haben Sie meist ideale Bedingungen, da die Wolken das eintreffende Licht schon von Haus aus in hohem Maße streuen. Dadurch entstehen relativ flache Kontraste, die von Ihrem Camcorder sehr gut bewältigt werden können. Es gibt keine wirklichen Gegenlichtsituationen und der Helligkeitsunterschied zwischen Himmel und Erde sowie Ihren Motiven ist relativ gering.


    Anders verhält es sich bei strahlendem Sonnenschein. Hier sind die Kontraste wesentlich härter (oder auch steiler). Wollen Sie, dass das Blau des Himmels noch gut zu sehen ist und auch die Wolken nicht nur weiße Flecken sind, sondern richtig zeichnen, so haben Sie dann das Problem, dass Ihnen die Landschaft oder Ihr Motiv im Vordergrund zu dunkel geraten können. Belichten Sie hingegen so, dass die Landschaft oder Ihr Motiv gut zur Geltung kommen, wird vom Himmel und der Wolkenstimmung nicht mehr viel zu sehen sein. Eine weiße Fläche ist die Folge. Mögliche Abhilfe schafft dann ein Grauverlauf-Filter, das die obere Hälfte des Bildausschnitts abdunkelt, die untere Hälfte jedoch unbeeinflusst lässt. Ein Grauverlauf-Filter beginnt oben mit einem Grauwert und wird zur Mitte hin immer heller. Die untere Hälfte ist neutral durchlässig.
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    Abb. 2.29 Ein Grauverlauf-Filter mildert den Helligkeitsunterschied zwischen Himmel und Erde.


    Andere Schwierigkeiten bekommen Sie, wenn Sie Personen im Gegenlicht filmen. Ist der Hintergrund richtig belichtet, werden Sie von der gefilmten Person nur noch eine dunkle Silhouette erkennen können. Natürlich haben Sie die Möglichkeit, an Ihrem Camcorder die Belichtung so einzustellen, dass man von der Person mehr erkennt. Dies geschieht über das manuelle Öffnen der Blende oder die Exposure-Funktion. Manche Camcorder besitzen auch eine Funktion, die mit Sand&Snow gekennzeichnet ist. Mit dieser wird das Bild um einen Blendenwert aufgehellt. Das hat jedoch zur Folge, dass Ihnen der Hintergrund viel zu hell gerät. Die Person ist jetzt zwar besser zu erkennen, jedoch insgesamt immer noch sehr kontrastarm. Eine elegantere Lösung ist es, Ihr Motiv gegenüber dem Hintergrund „aufzuhellen“. Dazu bieten sich zwei Möglichkeiten an:


    
      	Sie setzen ein zusätzliches Licht aus der Nähe der Kamera ein. Das kann ein externes Licht sein oder eine auf die Kamera aufgesetzte Leuchte. Um einen natürlichen Eindruck zu erhalten, müssen Sie darauf achten, dass das künstliche Licht in etwa die gleiche Farbtemperatur besitzt wie das vorherrschende Licht. Deshalb müssen Sie das künstliche Licht mit einem Tageslichtfilter versehen. Dieser ist leicht bläulich eingefärbt und gleicht Ihr Kunstlicht an das vorherrschende Tageslicht an.
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    Abb. 2.30 Bei diesem Bild wurde gleich zweimal aufgehellt, um dem Gesicht des Mädchens mehr Licht zu geben. Zum einen wurde die Blende geöffnet, was zu dem überstrahlten Hintergrund führt. Zum anderen verrät der Lichtpunkt in den Augen die zusätzliche Lichtquelle von vorne.


    
      	Die zweite Möglichkeit besteht in der Verwendung eines sogenannten Aufhellers. Dieses nützliche Accessoire ist in jedem Fachhandel erhältlich und eine lohnende Anschaffung. Dabei handelt es sich um eine silber oder golden eingefärbte Reflektorfläche, mit der Sie vorhandenes Licht auf Ihr Motiv reflektieren können. Je nach Lichtstimmung wird die goldene oder die silberne Seite zum Einsatz kommen. Eine weitere (billigere) Alternative sind größere dünne, weiße Styroporplatten aus dem Baumarkt. Mit ihnen lassen sich auf kürzere Distanzen sehr schöne Aufhelleffekte erzielen. Während sich mit letzterer Variante vor allem auch dunkle Gesichtspartien ein wenig aufhellen lassen, eignen sich die Aufheller aus dem Fachhandel vor allem für einen Einsatz auf längere Distanzen. Da sie zudem flexibel sind, ist es mit ihnen auch möglich, das Licht ein wenig zu bündeln, um so die Lichtausbeute zu erhöhen. Sollte Ihnen diese Variante zu teuer sein, können Sie auch eine Seite der Baumarkt-Styroporplatte mit Alufolie verkleiden.

    


    Ausprobieren sollten Sie dennoch alle Varianten, um sich mit den unterschiedlichen Wirkungen vertraut zu machen. Was das Arbeiten mit einem Aufheller jedoch leider fast immer voraussetzt, ist ein Helfer, der nach Ihren Anweisungen Licht ins Dunkel bringt.


    Natürlich bleibt noch zu erwähnen, dass Sie gerade beim Filmen von Personen auf Gegenlichtsituationen verzichten können. Wenn Sie mit der Sonne im Rücken filmen, ist der Kontrast, der bewältigt werden muss, am geringsten. Das wird vermutlich auch die Farben, die Ihr Camcorder bietet, am besten zur Geltung bringen. Wenn die Sonne noch dazu über eine Ihrer Schultern eintritt, wird die von Ihnen gefilmte Person auch nicht sonderlich geblendet und muss nicht ständig die Augen zukneifen. Die Bilder werden sauber ausgeleuchtet sein, aber nicht besonders stimmungsvoll. Prädikat: eher langweilig. Probieren Sie mehr!
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    Abb. 2.31 Interessante Lichtführung. Die strahlende Sonne, die eigentlich ein hartes Licht produziert, scheint seitlich über die linke Schulter des Kameramanns. Der dunkle Teint des Mädchens mildert den Kontrast, den die Schatten auf ihrem Gesicht bilden, etwas ab. Die leichte Teleeinstellung und die geöffnete Blende lösen das Motiv vom Hintergrund.


    2.1.5 10 Tipps für bessere Bilder


    
      	Nehmen Sie sich genügend Zeit.


      	Verwenden Sie ein Stativ.


      	Achten Sie darauf, dass der Horizont absolut waagrecht im Bild liegt; das heißt, dass sich Ihre Kamera „im Wasser“ befindet.


      	Nehmen Sie sich die Zeit für den richtigen Bildausschnitt und seien Sie immer auf der Suche nach einem noch besseren. Geben Sie sich nicht nur mit einer Variante eines gefilmten Motivs zufrieden.


      	Schwenken oder Zoomen Sie möglichst selten.


      	Die beste Modellierung und Plastizität Ihres Motivs erreichen Sie mit Seitenlicht.


      	Führen Sie einen Weißabgleich durch oder weichen Sie nur absichtlich davon ab.


      	Nutzen Sie die Werte, die Ihnen der Automatikmodus bietet und verändern Sie Blende und Belichtungszeit. Beobachten Sie dabei die Veränderungen.


      	Benutzen Sie in Gegenlichtsituationen zusätzliches Licht oder einen Aufheller und üben Sie den Umgang damit.


      	Meiden Sie nicht grundsätzlich Gegenlichtsituationen, sondern üben Sie sie ein. Testen Sie, wie Ihr Camcorder reagiert, wenn Sie Blende und Bildausschnitt verändern.

    

  


  
    2.2 Aufnahme des Tons


    Die Welt ist Klang


    Meistens vernachlässigt, da in seiner Wirkung oft unterschätzt, ist der Ton nicht nur das Stiefkind der Camcorderhersteller, sondern leider auch vieler Videofilmer. Dabei sind moderne Camcorder in der Lage, den Ton in CD-Qualität aufzuzeichnen. Aber um welchen Ton handelt es sich eigentlich genau? Und welche technischen Voraussetzungen und welches praktische Wissen benötigt man, um einen Ton aufzuzeichnen, der auch zu den gefilmten Bildern passt? Das ist wohl das am häufigsten zu bewältigende Problem.


    Jeder Ort hat seine Geräusche


    Die Welt ist voll von Geräuschen, Tönen und Klängen. Stille gibt es in der Praxis nicht. Ständig sind wir umgeben von Geräuschen unserer Umwelt, welche die mannigfaltigsten Schallquellen haben. Machen Sie in einem ruhigen Moment folgenden Test: Schalten Sie alle Schallquellen wie Radio, Fernseher oder Ähnliches ab, sodass Sie größtmögliche Stille in Ihrer Wohnung erreichen. Jetzt legen Sie sich auf die Couch und schließen die Augen und hören Sie! Machen Sie das ruhig ein paar Minuten und plötzlich hören Sie selbst in der Stille eine ganze Menge. Sie hören das Surren des Kühlschranks, ein vorbeifahrendes Auto auf der Straße, die Toilettenspühlung des Nachbarn, das Husten eines anderen Nachbarn, das Laufen des Wassers in Ihrer Zentralheizung und, und, und...


    So eindrucksvoll und vielfältig kann Stille sein. Gemeinsam gibt diese „stille“ jedoch etwas ganz anderes wieder. Nämlich die Atmosphäre (kurz: Atmo) ihrer Wohnung, für die sie charakteristisch ist. Die Atmo ist auch für Ihren Film enorm wichtig, denn sie kennzeichnet jeden einzelnen Ort, an dem Sie filmen und folglich muss Sie auch mit den gefilmten Aufnahmen übereinstimmen. Im Klartext: Auch wenn es still ist, klingt ein Seeufer anders als eine Landstraße oder ein Wald. Klingt einfach, ist aber wichtig. Als Atmos werden alle Töne in ihrer Gesamtheit bezeichnet, die keine direkte Entsprechung im Bild haben, den Ort aber als solchen akustisch charakterisieren.
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    Abb. 2.32–2.34 Die Atmo ist charakteristisch: Ob ein sonniger Tag auf dem Land, ein Abend am Meer oder ein Nachmittag in der Altstadt von Rovinj; so unterschiedlich diese drei Szenarien auch sind, genauso unterscheiden sich die Tonkulissen, die jeden der Orte charakterisieren.


    Anders verhält es sich mit Originaltönen (auch O-Töne genannt). Hierbei gilt es noch zu erwähnen, dass die Bezeichnung O-Ton in der Filmsprache zweifach existiert: Zum einen für Töne, deren Schallquelle im Bild ersichtlich ist (wird auch als Synchronton bezeichnet), zum anderen verwendet man beim Fernsehen denselben Begriff fälschlich als Synonym für ein Interview. Für den Filmer und seine Aufnahmen ist jedoch nur von Bedeutung, ob der Ton von einer Quelle herrührt, die im Bild zu sehen ist, oder ob er zur Gesamtheit einer Tonkulisse gehört, welche die Charakteristik der gefilmten Örtlichkeit wiedergibt.


    Atmo hat im Gegensatz zum Synchronton (O-Ton) den entscheidenden Vorteil, dass man sie nicht zur selben Zeit aufnehmen muss wie die dazugehörigen Bilder. Manchmal muss man sie ersetzen oder zu einem anderen Zeitpunkt drehen, um ein realistisches Gesamtgefüge aus Bild und (passendem) Ton schaffen zu können.


    Stellen Sie sich vor, Sie filmen romantische Aufnahmen an einer idyllischen Waldeslichtung. Nur geht an dieser Lichtung eine Bundesstraße vorbei, an der just in dem Moment der Aufnahmen ein LKW vorbeifährt. Aufnahme verdorben? Keinesfalls. Sie warten bis alles wieder ruhig ist und lassen dann die Kamera ein paar Minuten laufen. Aus dieser Aufnahme nehmen Sie später nur den Ton und legen ihn in der Nachbearbeitung einfach unter Ihre idyllischen Waldaufnahmen. Die Atmo kann aber auch in einem ganz anderen Wald entstanden sein, den sie vielleicht vor einem Jahr gedreht haben und in dem schönes Vogelgezwitscher enthalten ist. Der Zuschauer wird diesen „legalen“ Schwindel nicht bemerken. Vielmehr würde ihn der vorbeifahrende LKW stören.
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    Abb. 2.35 Die Atmo sollte man am besten mit einem Stereomikrophon aufzeichnen. Eine große Auswahl mit ebenso großer Preisspanne gibt es im Fachhandel.


    Anders verhält es sich bei Synchrontönen. Wenn Ihnen ein Protagonist vor laufender Kamera eine Geschichte erzählt, muss der dazugehörige Ton klar verständlich und jederzeit präsent sein. Diese Art von Ton können Sie später nicht ersetzen, also muss die Aufnahme perfekt sein. Nebenbei gilt grundsätzlich auch zu erwähnen, dass im Gegensatz zu Atmos, die eher in ihrer Gesamtheit denn in ihrer Individualität wirken, der Zuschauer bei klar zu definierenden Geräuschen die Quellen auch sehen will und umgekehrt. Das heißt: Taucht in einer Straßenszene keine Baustelle auf, so will der Zuseher auch keinen Presslufthammer hören. Hört er ihn aber doch, so will er ihn auch sehen.


    Die Tonfalle im Hintergrund


    Wenn man nicht ausdrücklich darauf achtet, kann man es schon einmal leicht überhören: Irgendwo am Aufnahmeort ist ein Radio oder ein Fernsehgerät eingeschaltet, aus dem leise Musik tönt. Achten Sie darauf, dass jegliche Musik ausgeschaltet wird, wenn Sie Ihre Einstellungen drehen. Später haben Sie beim Schnitt sonst große Schwierigkeiten, da jeder Schnitt einen Tonsprung verursacht. Das gilt für jede Atmo, die Musik enthält. Lässt sich die Musik nicht ausschalten oder legen Sie genau auf diese Form der Atmo wert, dann lassen Sie die Kamera, nachdem Sie Ihre Einstellungen gedreht haben, einfach eine oder zwei Minuten durchlaufen und nehmen auf diese Weise eine durchgängige Atmo auf, die Sie später unter die gedrehten Aufnahmen legen.


    Für die Aufnahme eines guten Tons ist neben einer geeigneten Ausrüstung vor allen Dingen eines wichtig: jede Menge Erfahrung. Viele Filmer schenken einer guten Tonaufnahme zu wenig Beachtung. Doch selbst bei professionell anmutenden Bildaufnahmen entlarvt ein stümperhafter Ton immer den Amateur und wertet den Film ab. Als ersten Anspruch an sein Werk sollte man einen präsenten und vor allen Dingen verständlichen Ton stellen. Denn wenn der Zuschauer nichts versteht, schaltet er ab. Wenn nicht mit der Fernbedienung, dann doch zumindest gedanklich.


    2.2.1 Kleine Mikrofonkunde


    Zugegeben: Ihr Camcorder besitzt ein eingebautes Mikrofon und dieses zeichnet auch Töne auf. Aber es hat zwei entscheidende Nachteile: Erstens ist es eng mit Ihrer Kamera verwurzelt, und zweitens besitzt es eine Kugelcharakteristik, die den Schall, ganz gleich aus welcher Richtung er auf das Mikrofon trifft, gleichermaßen aufnimmt – auch wenn er von hinter der Kamera kommt. Dies gilt ebenfalls für die verbauten „Stereomikros“. Die enge Verbundenheit mit der Kamera ist auch deshalb ein Nachteil, da durch sie Geräusche, welche die Kamera selbst durch ihren Betrieb produziert, mit zur Aufzeichnung gelangen. Das können Laufwerksgeräusche sein, wie sie vor allem bandgestützte Systeme erzeugen, aber auch ein motorisierter Zoom oder der Autofokus tragen dazu bei. Ebenso können Griffgeräusche aufgenommen werden, die Sie bei der Handhabung selbst produzieren. Mit dem Camcordermikrofon können Sie sich aber auch nur bedingt einer Schallquelle nähern, ohne dass dies den Bildausschnitt beeinflusst. Nur mit der Anschaffung eines zusätzlichen externen Mikrofons können Sie diese Nachteile umgehen. Vorausgesetzt, Ihr Camcordermodell bietet Ihnen durch einen Mikrofoneingang und einen Kopfhörerausgang die Möglichkeit dazu.


    Mikrofon ist jedoch nicht gleich Mikrofon. Das weiß jeder, der schon mehr als eines gesehen und auch in der Hand gehabt hat. Sie unterscheiden sich nicht nur in ihrem Preis und der Bauform, sondern, was für ihren Einsatz viel wichtiger ist, in ihrer Charakteristik. Das heißt genauer: aus welcher Richtung sie den Schall aufnehmen.


    Unterschieden werden die gebräuchlichsten Schallwandler in der Regel nach ihrer ­Kugel-, Nieren- und Supernierencharakteristik.


    Mikrofone mit Kugel-Charakteristik


    Dieser Mikrofontyp zeichnet Schall aus allen Richtungen gleichermaßen auf. Viele Camcordermikrofone haben eine solche Charakteristik. Durch zwei kleine leichtgerichtete Mikrofonkapseln zeichnen sie zwar den Ton in Stereo auf. Allerdings kommen hierbei in der Regel alle Schallquellen mit zur Aufzeichnung, egal aus welcher Richtung sie auf die Kameramikros treffen. Ist eine Kugelcharakteristik an der Kamera meist nicht sinnvoll, so können sich aber solche Mikrofone durchaus dazu eignen, eine Gesprächsrunde am Tisch aufzunehmen. In der Mitte des Tisches als externes Mikrofon platziert, fängt es jeden Gesprächsteilnehmer ein.
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    Abb. 2.36 Kugelcharakteristik


    Mikrofone mit Nieren-Charakteristik


    Dieser Mikrofontyp zeichnet sich durch eine leichte Richtwirkung nach vorne aus. Er eignet sich hervorragend als Handmikrofon für beispielsweise Interviews.
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    Abb. 2.37 Das MD421 von Sennheiser ist ein legendäres dynamisches Mikro mit Nierencharakteristik.


    Mikrofone mit Supernieren-Charakteristik


    Hierzu zählen Mikrofone mit einer ausgeprägten Richtcharakteristik. Das heißt, sie sind besonders sensibel gegenüber Schallwellen, die direkt von vorne eintreffen. Mit ihnen ist es auch möglich, weiter entfernte Geräusche oder Sprache noch klar einzufangen, sofern sie exakt auf die Schallquelle ausgerichtet sind. Gegenüber Schalleindrücken von der Seite oder von hinten sind sie weniger empfindlich. Ein Nachteil ist der enge Winkel, in welchem der Schall eingefangen wird. Denn peilt man an der Schallquelle vorbei, kann die Aufnahme schon mal misslingen. Jedoch eignen sich diese Mikrofone hervorragend als aufgesteckte Kameramikros, wenn sie in die gleiche Richtung wie das Objektiv zeigen. Denn so ist immer gewährleistet, dass auch das gut zu hören ist, was man gerade im Bild sieht.
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    Abb. 2.38 Das MKE 400 von Sennheiser besitzt eine ausgeprägte Keulencharakteristik und ist speziell für den Zubehörschuh von Camcordern konzipiert.


    Stereomikrofone


    Während es sich bei diesen Mikrofontypen um Monomikrofone handelt, die lediglich auf einem Tonkanal aufnehmen, gilt es noch zu erwähnen, dass es auch Stereomikrofone gibt, deren Funktionsweise (und auch Charakteristik) unterschiedlich sein können.


    Stereomikrofone zeichnen den Ton auf zwei Kanälen auf, haben aber eher selten eine der oben beschriebenen Richtwirkungen.


    Je nach Bauart und Funktionsweise kann ein Mikrofon eine Stromversorgung benötigen, die entweder mittels einer Batterie oder einer sogenannten 48V-Phantomspeisung bei Kondensatormikrofonen erfolgt. Phantomgespeiste Mikrofone lassen sich nur an Mischpulten oder professionellen Camcordern, die eben jene Speisung zur Verfügung stellen, betreiben. Camcorder aus dem Consumer- und Prosumer-Lager tun das nicht. Deshalb werden Sie in der Regel auf dynamische Mikrofone oder sogenannte Elektretmikrofone zurückgreifen müssen. Während dynamische Mikrofone keine Stromversorgung benötigen, müssen Sie bei Elektretmikrofonen eine Batterie einlegen, die für die Spannungsversorgung des internen Vorverstärkers sorgt.


    Dynamische Mikrofone haben meist eine Nierencharakteristik, sodass man sie gerne für Interviews verwendet. Gegenüber Griffgeräuschen (auch Körperschall genannt), die Sie beim Halten in der Hand produzieren, sind sie weitestgehend unempfindlich. Elektretmikrofone haben den Vorteil, dass sie ein recht gutes Preis-Leistungsverhältnis bieten, eine gute Empfindlichkeit und Tonqualität besitzen und in verschiedenen Charakteristika erhältlich sind. Sie sind jedoch gegenüber Körperschall wesentlich empfindlicher.


    Welchen Mikrofontyp benötigen Sie nun als Videofilmer?


    Zugegeben: Jeder Mikrofontyp und jede mögliche Charakteristik hat seinen eigenen Einsatzzweck und somit seine eigene Daseinsberechtigung. Hier eine grundsätzliche Wertung vorzunehmen wäre unsinnig. Doch überlegen Sie für Ihre eigene Praxis: Haben Sie häufig Menschen vor der Kamera, so ist es auch wichtig, was diese zu sagen haben und deshalb sollten Sie hohe Ansprüche stellen, was die Verständlichkeit des gesprochenen Wortes anbelangt. Die besten Ergebnisse erzielen Sie mit einem Mikrofon mit ausgeprägter Richtcharakteristik; auch als Super- oder Hyper-Niere beschrieben. Selbst wenn Sie eine Distanz von ein paar Metern zu Ihrem Protagonisten haben, wird bei guter Ausrichtung noch jedes Wort glasklar zu verstehen sein. Bei Interviews aus der Hand oder von einem Mikrofonstativ können Sie (und sollten Sie auch) einen Meter wegbleiben. Sie erhalten einen präsenten Ton und haben den Vorteil, dass Ihnen das Mikrofon nicht ins Bild kommt. Bei dynamischen Mikrofonen mit Nierencharakteristik bekommen Sie zwar auch einen guten Ton. Sie müssen jedoch sehr nahe an den Sprecher heran. Das Mikrofon und auch die Hand, die es hält, kommen so ins Bild.


    Ein zweites Mikrofon, das in Ihrer Ausrüstung gute Dienste tun wird, ist das Stereomikrofon. Es eignet sich hervorragend zur Aufnahme von Atmos und ist vor allem bei Musikaufnahmen gut einzusetzen.


    2.2.2 Automatische Tonaussteuerung


    Die automatische Tonaussteuerung ist ein Hilfsmittel, welches Sie nur einsetzen sollten, wenn Sie keine bessere Alternative haben. Und das hat folgenden Grund: Sie ist darum bemüht, das Tonsignal stets auf einem maximalen Pegel zu halten. Das stört nicht, solange der Pegel des Tonsignals auf gleichbleibendem Niveau bleibt. Kommt Ihnen aber ein Tonsignal dazwischen, das von diesem Pegel – und sei es nur kurzfristig – nach oben hin abweicht, regelt die Automatik sofort nach unten, worauf die nachfolgenden Tonsignale leiser ausfallen, bis sie nach einiger Zeit wieder nach oben regelt. So kommt es zu ungleichmäßigen Schwankungen in der Aussteuerung. Dieser Effekt wird als (akustisches) Pumpen wahrgenommen.


    Besonders kann aber dieser Effekt bei Interviews auftreten, nämlich dann, wenn der Sprechende eine Pause einlegt. Das weiß die Automatik nämlich nicht und ist deshalb darauf bedacht, den Tonpegel wiederum auf Maximum zu pegeln, was nicht nur ein Rauschen und eine unnatürlich laute Wiedergabe der Umgebungsgeräusche zufolge hat, sondern beim nächsten Einsetzen des Sprechers auch eine Übersteuerung des Tones, welcher im Anschluss natürlich sofort wieder herunter geregelt wird.
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    Abb. 2.39 Wenn es um die Atmo bei Landschaftsaufnahmen geht, macht es keinen Sinn, wenn der Ton künstlich in die 0 dB-Gegend gepegelt wird. Dann können viele unbeabsichtigte Geräusche der Kamera oder des Kameramanns mit zur Aufnahme gelangen. Eine manuelle Begrenzung auf –20 dB oder weniger ist besser.


    2.2.3 Manuelle Tonaussteuerung


    Eleganter lässt sich der Ton manuell regeln. Doch das ist viel leichter gesagt als es in der Praxis wirklich ist. Nicht zuletzt deshalb ist bei professionellen Film- und Videoaufnahmen immer eine Person eigens dazu abgestellt, sich ausschließlich um das richtige Pegeln des Tons zu kümmern. Dies ist wiederum auch nur dann möglich, wenn der Tonassistent auch unmittelbaren Zugriff auf die Regler hat. Da dies bei kleineren Kameras nicht möglich und auch bei größeren Prosumer- oder Profigeräten in der Praxis nur schwer zu realisieren ist, greift man im Profilager auf externe Mischer zurück, die letzten Endes das gepegelte Signal an den Camcorder weiterleiten.


    In den meisten Fällen arbeiten Sie jedoch allein. Wie kann man dabei die manuelle Aussteuerung des Camcorders trotzdem nutzen?


    Ein großer praktischer Vorteil ist es, wenn sich der Ton an Ihrem Camcorder mittels Drehpotis regeln lässt und Sie sich nicht erst mühsam durch ein Menü auf Ihrem Display arbeiten müssen. Von Vorteil ist auch, wenn Sie mit einem Stativ arbeiten, denn dann haben Sie Ihre Hände frei. Machen Sie bei Interviews eine Sprecherprobe mit Ihrem Interviewpartner: Lassen Sie ihn in normaler Stimmlage bis zehn zählen oder unterhalten Sie sich im Vorfeld einfach mit ihm. Pegeln Sie dabei den Ton auf -12dB ein, damit nach oben hin noch Platz ist (headroom). Lassen Sie ihn hüsteln oder sich räuspern und beachten Sie dabei, dass der Pegelausschlag nicht die 0 dB-Grenze überschreitet. Ab einem Wert von 0 dB ist der Ton übersteuert, was Knackser und Brizzler zufolge hat und sich auch nachträglich nicht beheben lässt. Haben Sie den Ton wie oben beschrieben eingepegelt, sind Sie im grünen Bereich.
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    Abb. 2.40 Über kleine Drehregler – sofern sie am Camcorder vorhanden sind – lässt sich der Ton schnell und unkompliziert regeln.


    Manche Camcorder erlauben es, das Mikrofonsignal (Mono) auf zwei Kanäle zu legen. Wenn Ihr Modell Ihnen diese Möglichkeit bietet, sollten Sie sie dazu nutzen, beide Kanäle mit einem Unterschied von 5 – 10 dB zu regeln. Später entscheiden Sie sich in der Nachbearbeitung einfach für das bessere der beiden Signale.


    2.2.4 7 Tipps für besseren Ton


    
      	Verwenden Sie ein externes Mikrofon.


      	Verwenden Sie je nach Aufnahmeanforderung ein Richtmikrofon, um Sprache klar wiederzugeben oder abgebildete Motive auch mit den ihnen charakteristischen Geräuschen wiederzugeben, oder ein Stereomikrofon für Atmos und Musik.


      	Gehen sie möglichst nah mit dem Mikrofon an die Schallquelle. Entweder mit einem Helfer oder einem Mikrofonstativ.


      	Wenn Sie jemanden haben, der Ihnen helfen will, und sei es nur zum Mikrohalten, nehmen Sie seine Hilfe in Anspruch. Das danken Ihnen auch Ihre Bilder.


      	Steuern Sie den Ton manuell aus, wenn Sie die Möglichkeit dazu haben.


      	Zeichnen Sie Monosignale auf zwei Kanälen mit unterschiedlichen Pegeln auf.


      	Verwenden Sie unbedingt einen geschlossenen Kopfhörer zur Kontrolle.

    

  


  
    2.3 Formatfragen (4:3, 16:9)


    Viel wurde die letzten Jahre über das bessere Filmformat geredet, ohne dass es zu befriedigenden Diskussionen gekommen wäre. Während es immer noch viele Anhänger des „Guckkastenformats“ 4:3 gibt, scheint sich das 16:9-Format nun endgültig durchgesetzt zu haben. Vor allem seit alle großen Hersteller von Fernsehgeräten dazu übergegangen sind, ausschließlich nur noch 16:9-Bildschirme zu verbauen. Dies gilt auch für moderne Camcorder, die bereits alle Breitbilder produzieren.
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    Abb. 2.41 Da gibt’s keine Diskussionen. Weitläufige Landschaften sind im 16:9-Format bestens aufgehoben.


    Abb. 2.42 Trotzdem kann man Landschaften auch wunderbar in ein 4:3-Format stecken.


    Beim hochauflösenden Video stellt sich die Frage nach dem Format gar nicht mehr. Es gibt kein anderes außer 16:9. Lediglich die Fernsehsender sind hier zum Teil noch etwas langsam in der Umstellung. Doch während es noch eine Zeitlang dauern wird, bis sich das hochauflösende Fernsehen senderübergreifend als Standard etabliert hat, setzt sich nun zumindest das breite Bildformat durch.


    Keine Frage, zeitgemäßes Videofilmen ist Filmen in 16:9. Doch ganz so einfach kann man das auch nicht stehen lassen. Denn die Formatfrage bei der Aufnahme ist dieselbe wie bei der Präsentation. Das bedeutet, dass Sie mit Ihren Mitteln ein Maximum an Auflösung und Bildqualität erhalten, wenn Sie auch das Wiedergabemedium in Ihre Überlegungen mit einbeziehen. Drehen Sie lediglich Filme für den eigenen Hausgebrauch und besitzen Sie im heimischen Wohnzimmer noch ein 4:3-Gerät, so macht es wenig Sinn im 16:9-Format zu drehen. Sie erhalten bei der Wiedergabe oben und unten schwarze Balken und verschenken damit über ein Drittel der Auflösung Ihres Fernsehgerätes. Das Bild ist kleiner, was dem Detailreichtum Ihres Films nicht entgegenkommt.


    Dasselbe gilt umgekehrt, wenn Sie Besitzer eines Breitbildfernsehers sind und im 4:3-Format filmen. Auch hier verschenken Sie die Auflösung Ihres Fernsehers, erhalten rechts und links schwarze Balken und müssen sich die Frage stellen, warum Sie sich eigentlich ein solch teures Gerät angeschafft haben.
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    Abb. 2.43 Zeigt man einen Film, der im Format 16:9 gedreht wurde, auf einem 4:3-Gerät, entstehen die uns vom Spielfilm jahrzehntelang vertraut gewordenen schwarzen Balken (auch „Letterbox“ genannt).


    Abb. 2.44 Zeigt man hingegen einen 4:3-Film auf einem modernen Fernseher, ergeben sich aufgrund des unterschiedlichen Formats die schwarzen Balken an den Seiten.


    Ein weiterer Aspekt, den Sie beim Filmen in 16:9 beachten sollten, ist, wie Ihr Camcorder dieses Format erzeugt. Viele ältere Modelle stellten das breite Format her, indem sie oben und unten vom Bild einfach etwas abschnitten und den Rest auf Vollbild wieder vergrößerten (hochrechneten). Dadurch kommt es zur Bildverschlechterung durch Verlust an Auflösung. Echtes 16:9 bedeutet nicht oben und unten etwas abzuschneiden, sondern links und rechts etwas dazuzugeben. Das setzt voraus, dass der Aufnahmechip auch links und rechts die Ressourcen besitzt, die er bei einer Verbreiterung des Bildausschnitts benötigt. Ob das Ihre Kamera kann, können Sie leicht feststellen, indem Sie in ihrem Menü vom 4:3-Modus in den 16:9-Modus schalten. Sehen Sie nun links und rechts im Bild mehr Details (das heißt der Bildwinkel wird größer), so nutzt Ihr Camcorder bei der Breitbilddarstellung tatsächlich links und rechts mehr Pixel des Aufnahmechips.
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    Abb. 2.45–2.46 Grundsätzlich sind aber alle Fernsehgeräte auch in der Lage, das Bild formatfüllend zu zeigen, was aber zu unschönen, weil sichtbaren Verzerrungen in der Vertikalen (16:9 nach 4:3) oder in der Horrizontalen (4:3 nach 16:9) führt.


    Mehr Details durch mehr Format


    Für die Bildgestaltung hat sich durch die Formatumstellung einiges verändert. Auch muss bei der Bildgestaltung berücksichtigt werden, dass die Bildschirme immer größer werden, was zufolge hat, dass sich eine ganze Reihe an neuen gestalterischen Möglichkeiten ergibt. Auf kleinen Fernsehern blieben imposante Landschaftsaufnahmen bisher relativ unbeeindruckend. Ab einer bestimmten Größe und Auflösung des Bildschirms wirken sie jedoch viel intensiver.


    Ein weiteres Beispiel die vielen Details mancher Bilder. Waren diese zuvor in geringer Auflösung und kleiner Bildgröße verschwunden, so kommen sie jetzt wesentlich besser zum Vorschein. Man kann mehr Details gestaltend unterbringen und damit den Betrachter zu einem visuellen Umherwandern im Bild bewegen, was aber auch bedeutet, dass dieses Bild im fertigen Film dann länger zu sehen sein muss. Sie sehen, es kommt einiges in Bewegung durch das neue Format. Doch lesen Sie dazu mehr im Kapitel zur Bildgestaltung.


    Trotzdem bleibt ein einheitliches Bildformat reines Wunschdenken. In vielen Haushalten werden noch über die nächsten zehn Jahre viele gute alte 4:3-Geräte ihren Dienst tun. Der Markt produziert heutzutage zwar hauptsächlich Fernseher im 16:9-Format. Viele Videos werden aber nicht nur auf Fernsehgeräten gesehen. Gerade bei Computer-Monitoren setzt sich ein Format mit dem Seitenverhältnis 16:10 durch, was bei der Wiedergabe von 16:9 wiederum schwarze Balken an den oberen und unteren Rändern zufolge hat. Mobile Player für die Hosentasche haben mannigfaltige Seitenverhältnisse bis hin zum Hochformat. Und geht man ins Kino, sieht man sich Formaten mit den Seitenverhältnissen 1,66:1, 1,85:1 und 2,35:1(Cinemascope) gegenüber. Eine Formatvielfalt existiert schon lange, und mit schwarzen Balken am Bildrand werden wir immer in irgendeiner Form leben müssen (das tun wird jetzt schon seit Jahrzehnten). Es wäre vermessen zu sagen, nur das 16:9-Format sei das einzig Wahre und somit zeitgemäß. Man sagt ja auch nicht zu einem Fotografen, er dürfe künftig nicht mehr im Hochformat fotografieren, oder?

  


  
    2.4 Die Auflösung


    In den letzten Jahren hat sich im Bereich der Auflösung ein gewaltiger Sprung getan. Vergleicht man unser über die Jahrzehnte liebgewonnenes PAL-Fernsehsystem mit seinen 625 Bildzeilen, liefert HDV mehr als das Vierfache an Gesamtauflösung. Die Bilder werden detailreicher und größer. Gehen Sie einmal in den gutsortierten Fernsehfachhandel und Sie werden staunen, welche Bildqualitäten heute möglich sind.


    Doch wenn man ein bestehendes funktionierendes MiniDV-System zuhause hat und auf HDV umsteigen möchte, ist dies immer noch mit hohen Kosten verbunden – wenngleich diese von Jahr zu Jahr geringer werden. Auch wird die Anzahl der noch hergestellten Camcorder mit der Auflösung von MiniDV (720 x 576 Bildpunkte) immer weniger, die der hochauflösenden immer mehr, sodass sich die Frage nach der Bildauflösung einer Kamera in dieser Form bald nicht mehr stellen wird. HDV und Co. werden sich als neue Videostandards etablieren. Und die Produktionskette von der Aufnahme über die Bearbeitung bis hin zur Präsentation wird in nicht allzu langer Zeit ähnlich unproblematisch sein wie man es bei MiniDV gewöhnt war.


    Und es gibt noch mehr Veränderungen im Bereich der Auflösung: Beim hochauflösenden Video etablieren sich mehrere parallel existierende Formate mit unterschiedlichen Bildfrequenzen, Bildzeilen, Kompressionen der Datenmenge und nicht zuletzt Aufnahme- und Wiedergabemedien nebeneinander. Die Gängigen werden mit HDV1, HDV2 und AVCHD bezeichnet, wobei sich letzteres gerade im Hobbymarkt durchsetzen wird.

  


  
    3 Bilder, auf die man baut Geheimnisse der Bildgestaltung
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    Abb. 3.01


    Es ist eine Binsenweisheit, dass Bilder interessanter werden, je besser sie gestaltet sind. Das weiß seit vielen Jahrhunderten auch die Malerei und so sind die gebräuchlichsten Mittel, die man benötigt, um zu einer ausgewogenen Bildgestaltung zu kommen, nicht gerade neu, aber aktuell wie eh und je. Besuchen Sie ein Museum und sehen Sie sich die Werke alter Meister an. Hier können Sie viel für die eigene Bildgestaltung lernen.


    Bildgestaltung schafft nicht nur ausgewogene und ansehnliche Bilder, sondern lenkt das Auge des Betrachters auf die Punkte, die für die Bildaussage wichtig sind. Dadurch ist es möglich, bestimmte Eindrücke und Gefühle beim Zuseher hervorzurufen oder eben bei Ignoranz einiger grundlegender Regeln, diese zu zerstören. Es ist nicht nur wichtig, wo welche Elemente im Bild platziert sind, sondern auch, welche Farben zum Einsatz kommen. Denn Farben bilden eines der wichtigsten gestalterischen Elemente, da sie nicht nur gewisse Stimmungen transportieren, sondern auch imstande sind, den Bildraum zu gliedern.


    Da sich ein Film aus vielen Einstellungen zusammensetzt, ist nicht nur die Gestaltung jeder einzelnen Aufnahme wichtig, sondern auch die gestalterische Kombination der einzelnen Szenen später im Schnitt. Denn im fertigen Film sollte die vorangegangene Einstellung die Grundlage für die nächste bilden. Selbst wenn zwei einzelne Aufnahmen wunderbar nach den Regeln des goldenen Schnitts gestaltet wurden, kann es passieren, dass man sie nicht miteinander verbinden kann. Deshalb muss man bereits bei der Aufnahme der einen Szene bestimmte Dinge beachten, um im Folgenden die Anschlussszene dementsprechend gestalten zu können.
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    Abb. 3.02 Ein gut gestaltetes Bild leitet einerseits den Blick des Betrachters und lässt ihn andererseits gegebenenfalls darin herumwandern. Dabei spielen nicht nur Farben und Kompositionslinien eine Rolle. Da sich Filme aus mehreren Einzelaufnahmen zusammensetzen, entstehen Bildwirkungen auch aufgrund von Bildfolgen.

  


  
    3.1 Die Zwei-Drittel-Regel


    Gerade bei Anfängern, in der Fotografie wie beim Videofilmen, ist es beliebt, die Kamera auf ein Motiv zu richten und einfach abzudrücken.


    Das Motiv befindet sich dann meist in der Bildmitte. Da sieht man es zwar gut, aber das Bild ist langweilig. Eine interessantere Bildgestaltung erzielt man, wenn man das Motiv aus der Mitte rückt. Doch wohin? Und warum? Die Zwei-Drittel-Regel ist ein Standard, der auf dem von Leonardo Da Vinci beschriebenen Goldenen Schnitt beruht. Diese Regel besagt, dass eine Bildaufteilung als besonders ausgewogen empfunden wird, wenn sich die kleine Strecke oder Fläche zur großen so verhält wie die große zur gesamten. Das entspricht in etwa einem Teilungsverhältnis von 3:5, oder vereinfacht gesagt 2:3.
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    Abb. 3.03 Die klassische Drittelung des Bildraums: Anstatt das Motiv bildmittig zu platzieren, rutscht es nach rechts. Der Kopf sitzt dabei leicht über der oberen Drittellinie. Das linke Drittel des Bildes wird von den Wolken eingenommen. Die rechte Hand der Marienfigur weist dabei in den größeren Teil des Bildraumes hinein.


    Abb. 3.04 Auch wenn die blickführenden Linien geschwungen verlaufen, orientieren Sie sich an den Bilddritteln.


    Teilen Sie Ihren Bildausschnitt imaginär oder sogar auf dem Camcorder-Display (nachdem Sie dort eine Klarsichtfolie angebracht haben) bei jeweils einem Drittel und bei zwei Drittel sowohl in der Senkrechten als auch in der Waagrechten durch jeweils zwei Linien. Dies bildet die Grundlage der Bildgestaltung. Es ergeben sich vier Kreuzungspunkte, die als Schwerpunkte der Platzierung bildwichtiger Elemente dienen sollen. Die Linien selbst stellen Unterteilungen des Bildraumes dar.
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    Abb. 3.05 Liegen die waagrecht verlaufenden Linien zu sehr auf den tatsächlichen Drittellinien, wirkt die Bildkomposition sehr statisch, so wie bei dieser Landschaftsaufnahme.


    Abb. 3.06 Aber auch dynamische Kompositionen lassen sich mit der Zwei-Drittel-Regel erzielen. Nämlich dann, wenn sich das Bild mehr an den senkrechten Linien ausrichtet. Wieder blickt hier das Mädchen in den linken Bildraum hinein, deshalb wurde sie in das rechte Bilddrittel gesetzt. Ungünstig an der Gestaltung ist die Person hinter dem Mädchen, die unscharf aus seinem Kopf zu wachsen scheint.
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    Abb. 3.07 Dadurch, dass die Uhr auf dem Schnittpunkt zweier Linien liegt, wird der Zuschauer auf sie achten. Das bedeutet aber unter Umständen, dass er die Uhrzeit ablesen und die Einstellung einer Tageszeit zuordnen kann. Die folgenden Einstellungen sollten folglich dazu passen.

  


  
    3.2 Einstellgrößen


    Bei verschiedenen Bildausschnitten des gleichen Motivs spricht man von unterschiedlichen Einstellgrößen. Dabei werden diese immer im Zusammenhang mit dem Motiv definiert. Aufnahmen von ein und demselben Objekt mit gleicher oder ähnlicher Einstellgröße lassen sich im späteren Film schlecht zusammenfügen. Die Verwendung von verschiedenen Einstellgrößen löst dieses Problem und erfüllt gleichzeitig mehrere Zwecke.


    In der Filmsprache haben sich die folgenden Bezeichnungen etabliert, die am besten anhand eines gefilmten Menschen deutlich werden:


    Supertotale


    Sie zeigt die Person nicht nur in ihrer Gesamtheit, sondern in die gesamte Umgebung und allem, was mit ihr in Zusammenhang steht, integriert. Die Person ist bei dieser Einstellung nur noch ein kleiner Teil des Gesamtbildes, in dem sie auch leicht verschwinden kann. Deshalb sollte die Supertotale nur verwendet werden, wenn sich die Person durch besondere Merkmale von ihrer Umgebung abhebt. Ein Beispiel dafür wäre ein Schiläufer, der eine riesige weiße Piste hinabwedelt.
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    Abb. 3.08 Menschen in der Supertotalen abzubilden, hat meistens nur den Zweck, sie ihrer Umwelt zuzuordnen oder mit ihnen Größenverhältnisse auszudrücken. Wären sie auf diesem Bild nicht vorhanden, hätten wir beim Betrachten nur eine vage Vorstellung von der Größe des Gebäudes.


    Totale


    Sie zeigt die Person in ihrer Gesamtheit. Diese ist von Kopf bis Fuß zu sehen, wobei oberhalb des Kopfes und unterhalb der Füße noch etwas Platz im Bild sein sollte. Die Umgebung ist im Ansatz zu erkennen.
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    Abb. 3.09 Totale: Um zu einer interessanteren Bildgestaltung zu kommen, die aufgrund der wenigen Bildelemente nötig ist, wurde das Mädchen aus der Bildmitte auf die linke vertikale Drittellinie verschoben.


    Halbtotale


    Sie zeigt die Person fast zur Gänze. In der Regel ist dies eine unbefriedigende Einstellung, da man immer das Gefühl hat, es fehle irgendetwas. Das ist beispielsweise so, wenn die Füße abgeschnitten sind. Solche Einstellungen sind unschön, es sei denn, man verfolgt einen gewissen Zweck mit ihnen, der durch die folgenden Einstellungen erst offensichtlich werden soll.
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    Abb. 3.10 Mädchen in der Halbtotalen: Dass die Füße abgeschnitten sind, stört in diesem Fall nicht, da es zum einen durch das Kleid kaschiert wird, und zum anderen der Luftballon sowie das Gesicht des Mädchens den Blick auf sich ziehen.


    Amerikanische Einstellung


    Eine Einstellgröße, die auf die amerikanischen Westernfilme zurückgeführt wird. Sie kommt gerade bei Westernhelden oft vor und bedeutet, dass diese bis kurz unterhalb der Gürtellinie im Bild zu sehen sind. Diese Einstellung hat den Zweck, den am Gürtel getragenen Revolver noch mit aufs Bild zu bringen.
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    Abb. 3.11 Amerikanische Einstellung; auch wenn das Motiv mit den Vereinigten Staaten überhaupt nichts zu tun hat.


    Halbnah


    Hier endet der Bildausschnitt irgendwo zwischen Brustbereich und Gürtellinie. Man verwendet die Halbnahe gerne im Fernsehen bei Interviews und Statements, da man so im Brust-Bauch-Bereich noch idealen Platz für Namenseinblendungen (sogenannte Bauchbinden) hat.
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    Abb. 3.12 Halbnahe Einstellung; das gilt für beide abgebildete Personen.


    Nahaufnahme


    Die Nahaufnahme eines Menschen zeigt lediglich seinen Kopf, wobei der Hals nach Möglichkeit noch mit drauf sein sollte, sonst wirkt der Kopf abgeschnitten und lose. Geht man näher heran, sodass der Hals nicht mehr zu sehen ist, sollte der obere Teil der Stirn leicht aus dem Bild ragen, um dem Kopf Stabilität im Bildrahmen zu geben.
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    Abb. 3.13–3.14 Beide Aufnahmen sind Nahaufnahmen. Während bei dem Jungen der Kopf angeschnitten ist, um diesem im Bildrahmen Halt zu geben, wurde bei der Aufnahme des Mädchen darauf verzichtet, da die Platzierung in der Bildmitte zu einer „stabilen“ Bildkomposition führt. Durch den Blick des Mädchens in die Kamera wird Langeweile vermieden.


    Detail


    Detailaufnahmen von Menschen sollten mit einer bestimmten Bildaussage verbunden sein und nicht willkürlich gedreht werden. Sie haben etwas Entlarvendes, bringen Falten und Unreinheiten der Haut zum Vorschein. Dennoch kann ein Auge in Großaufnahme zu einer eindeutigen Bildaussage im Zusammenhang mit anderen Bildeinstellungen führen.
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    Abb. 3.15 Detailaufnahmen sind ausdrucksstark. Das gilt nicht nur für die von Menschen.

  


  
    3.3 Bildebenen


    Vielleicht kennen Sie das von Kinderzeichnungen: Meistens markiert oben im Bild eine blaue Linie den Himmel, am unteren Bildrand eine grüne Linie die Wiese. Auf dieser grünen Linie stehen die gezeichneten Menschen und oft noch ein Haus und ein Baum. Dabei befinden sich alle Objekte auf einer Linie oder besser gesagt, befinden sich auf einer Bildebene. Denn Kinder haben in jungen Jahren ein Gefühl für Raum und Perspektive noch nicht entwickelt. Das kommt erst viel später.


    Unsere Welt ist jedoch dreidimensional. Eine Kamera aber ist nur in der Lage, ein Bild in zwei Dimensionen aufzuzeichnen. Die dritte Dimension (in diesem Fall die Tiefe) muss simuliert werden. Und genau diesem Umstand müssen Sie bei der Bildgestaltung Rechnung tragen. Mit dem unter Kameraleuten geflügelten Satz „Vordergrund macht Bild gesund“ beschreibt Ullrich Vielmuth in seinem Buch Videofilmen wie ein Profi (erschienen bei Schiele & Schön) einen der wichtigsten Gestaltungshinweise für ein gelungenes Bild. Versuchen auch Sie durch Einbeziehung des Vordergrundes mehr Tiefe in das zweidimensionale Bild zu bringen. Dies tun Sie am besten unter Berücksichtigung der Zwei-Drittel-Regel. Wenn Sie zum Beispiel eine weitläufige Landschaft filmen, die aus einem Himmel, Wiesen und Feldern besteht, erreichen Sie eine größere Tiefenwirkung, wenn Sie im Bildraum zusätzlich noch ein Gestaltungselement im Vordergrund miteinbeziehen. Ihr Bild könnte dann wie folgt aussehen: Im oberen Drittel des Bildes befindet sich der Himmel, im mittleren Wiesen und Felder und im unteren Drittel ein angeschnittener, halb verfallener Gartenzaun.
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    Abb. 3.16 Schöne Landschaft, plattes Bild. Hier wurde eindeutig mit zu wenig Bildebenen gearbeitet. Auch der wolkenlose Himmel gibt nicht viel her.


    Abb. 3.17 Da hat diese Landschaft schon wesentlich mehr Tiefe. Dazu trägt neben dem Weitwinkel und der Einbeziehung des Vordergrundes auch der Verlauf des Flusses, der das Auge des Betrachters nach hinten leitet, bei.


    Abb. 3.18 „Vordergrund macht Bild gesund“. Ohne den Baum im Vordergrund im rechten Drittel des Bildes hätte das Bild kaum Tiefenwirkung.


    Da alle drei Bildebenen bei dieser Gestaltung parallel zueinander verlaufen, ergibt sich zwar eine ausgewogene Komposition mit Tiefenwirkung; sie ist aber aufgrund der strikten Parallelität der Bildebenen sehr statisch. Statt des beschriebenen Gartenzauns im Vordergrund können Sie besser auch angeschnittene Baumsilhouetten im Vordergrund rechts oder links zu einem Drittel ins Bild kommen lassen.
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    Abb. 3.19 Torbögen und Durchgänge schaffen Tiefe.


    Eine weitere Möglichkeit, Tiefe zu erzeugen, ist die Einbeziehung eines natürlichen Rahmens. Das kann zum Beispiel ein Fenster sein, durch das Sie filmen, ein Torbogen oder ähnliches. Seien Sie auch hier kreativ und halten Sie die Augen auf.


    Oft reicht es aber, wenn Sie im Vordergrund Ihres Bildes lediglich ein kleines Element miteinbeziehen. Dieses muss nicht einmal scharf abgebildet sein, unterstützt aber die Tiefenwirkung enorm.
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    Abb. 3.20 Sämtliche waagrechten Linien der Gebäude treffen sich durch die Perspektive der Kamera in einem sogenannten Fluchtpunkt. Das wirkt nicht nur dynamisch, sondern verleiht dem Bild auch seine Tiefe.


    Abb. 3.21 Wege führen den Betrachter ins Bild hinein.
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    Abb. 3.22 Raumtiefe durch diagonale Linien.


    Abb. 3.23 Linien, die in die Tiefe führen, gibt es überall. Man muss aber nach ihnen Ausschau halten.

  


  
    3.4 Perspektiven


    Das Wort „Perspektive“ beschreibt in unserem Sprachgebrauch zweierlei: Zum einen ist es eine Umschreibung für den unterschiedlichen Standpunkt, aus dem wir oder andere eine Sache betrachten und beurteilen. Ein Auto mit 150 PS mag für mich sehr kraftvoll erscheinen; Michael Schuhmacher hingegen würde darüber nicht einmal müde lächeln. Dasselbe Fahrzeug also, nur aus einer anderen Perspektive betrachtet.
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    Abb. 3.24 Wenn man vom Boden aus hohe Gebäude filmt, kommt es zu sogenannten stürzenden Linien. Diese Schrägen schaffen Dynamik und Dramatik, führen sie uns doch klar vor Augen, wie klein man selbst ist. Sogar ohne dass der Betrachter ein Bildelement zum direkten Größenvergleich hätte.


    Zum anderen beschreibt das Wort „Perspektive“ (lateinisch: perspectare = durchsehen) das, was wir mit der Kamera letztendlich machen: Wir schauen durch sie hindurch auf ein Objekt oder Motiv. Nur ist hier der Umstand von großer Bedeutung, aus welcher Position wir das tun. Und dies wiederum ist ein wichtiges Mittel der Bildgestaltung. Nicht nur deshalb, weil ungewöhnliche Standpunkte zu interessanten Bildkompositionen führen, sondern auch, weil man durch die Wahl der Kameraposition die Emotionen des Betrachters steuert. In diesem Zusammenhang spricht man auch von subjektiver Kameraführung. Tut man dies ohne nachzudenken, kann es leicht daneben gehen und in der Wirkung fehlschlagen, vor allem wenn es um die Abbildung von Menschen geht. Setzt man Perspektive hingegen bewusst ein, kann man zielgenauer auf den filmischen Effekt hinarbeiten, den man erreichen möchte.


    Ob es sich um gewöhnliche oder ungewöhnliche Kameraperspektiven handelt, ist egal. Der bewusste Umgang mit ihnen ist wichtig und entscheidend für die Aussage und Wirkung des Bildes.


    Vogelperspektive


    Wenn wir mit einem Flugzeug fliegen oder in einem Ballon fahren, können wir senkrecht nach unten sehen. Die Welt scheint klein und unbedeutend. Die Sorgen, die da unten liegen, sind so endlos weit entfernt.


    Für die Bild- und Filmsprache bedeutet eine senkrechte Sicht nach unten die völlige Distanziertheit vom Geschehen. Man bekommt alles mit, ist aber gottähnlich in scheinbar weiten Sphären vom Geschehen distanziert. Selbst wenn da unten etwas passiert, ist man oben in Sicherheit. Man betrachtet etwas „von oben herab“.
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    Abb. 3.25 Ein Blick von den Petronas-Twin-Towers ist eine klassische Vogelperspektive und zeigt die kleineren Wolkenkratzer von Kuala Lumpur. Details auf den Straßen sind hier nicht mehr zu erkennen. Je näher die gefilmten Gebäude zur Kamera stehen, desto mehr beginnen die Senkrechten zu stürzen, während bei den Gebäuden im Hintergrund senkrechte Linien auch senkrecht bleiben.


    Froschperspektive


    Das exakte Gegenteil dazu wäre der senkrechte Blick von unten nach oben. Dabei sehen wir direkt in den Himmel, was nur bei wirklich interessanten Wolkenformationen ein Hingucker ist. Die Froschperspektive hingegen beschreibt den Blick von der untersten einnehmbaren Ebene schräg nach oben auf das betrachtete Objekt. Eine sehr reizvolle Perspektive, wenn es darum geht, Größe und Übermächtigkeit darzustellen. Denn eine Einstellung aus der Froschperspektive wirkt extrem subjektiv emotional auf den Betrachter: Wenn in der Einstellung davor ein kleineres Tier gezeigt wurde, ist einem bei der nächsten Einstellung in der Froschperspektive sofort klar, dass es sich um den Blick, die Sicht eben jenes Tieres handelt. Man spricht in diesem Zusammenhang auch von subjektiver Kameraführung. Diese Kameraposition kann (subjektiv) Gefühle wie Klein-, und Verlorensein sowie Hilflosigkeit vermitteln.
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    Abb. 3.26 Froschperspektive: Tiefer geht es nicht, die Kamera liegt auf dem Boden. Da sie aber geradeaus blickt und nicht nach oben gerichtet ist, stürzen die Linien der Gebäude auch nicht.


    Abb. 3.27 Tiefe Kamerapositionen können aber auch täuschen: Da der Betrachter nicht weiß, wie weit die Person von den Twin-Towers entfernt ist, und die Person in dieser Perspektive größer erscheint, wirken die Türme im Hintergrund wesentlich kleiner als sie es eigentlich sind.


    Normalsicht


    Sie verdeutlicht immer, dass wir uns sowohl emotional als auch die Machtposition betreffend auf der selben (Augen-)Höhe mit der abgebildeten Person befinden. Sie ist die neutralste Einstellung, wenn man ihr die zwei vorangegangenen gegenüberstellt.


    Es gibt noch viele Positionen zwischen den hier beschriebenen Perspektiven, welche die Kamera einnehmen kann. Daraus ergeben sich immer verschiedene Wirkungen, besonders wenn man Menschen filmt. Große Bedeutung bei der Bildgestaltung kommt der Perspektive auch zu, wenn man Gebäude oder Landschaften filmt. Hierbei ist zwar nicht so viel Subjektivität und Emotionalität im Spiel wie bei der Aufnahme von Personen. Die richtige Einstellung schafft es aber, aus einem statischen Motiv ein spannendes Bild zu machen.


    Beim Filmen von Menschen sind folgende Perspektiven gebräuchlich:


    Normalsicht


    Wenn Sie um Neutralität bemüht sind, werden Sie Menschen aus dieser Sicht abbilden. Es gibt das geflügelte Wort „sich auf einer Augenhöhe“ mit jemandem befinden. Das bedeutet Ebenbürtigkeit, und diese wird in der Filmsprache mit einem Kamerastandpunkt beschrieben, bei dem sich die Kamera genau auf Augenhöhe mit dem Abgebildeten befindet.
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    Abb. 3.28 Normalsicht: Diese Person betrachten wir als ebenbürtig.


    Untersicht


    Filmt man hingegen aus der Untersicht, so schaut man gleichzeitig (wie im Sprachgebrauch auch) zu jemandem auf. Helden werden im Kino gerne so dargestellt. Diese Perspektive vermittelt Ehrfurcht und Achtung und verdeutlicht, dass die Person im übertragenen Sinne über uns steht. Gerade in politischen Propagandafilmen der Vergangenheit wurden die Machthaber ausschließlich aus dieser Perspektive gefilmt. Früher zeigte man im Kino Männer gerne aus einer leichten Untersicht, um sie größer und mächtiger erscheinen zu lassen.


    leichte Obersicht


    Frauen hingegen zeigte man aus einer leichten Obersicht, vor allem wenn sie in einer Szene mit Männern zu sehen waren, die im realen Leben kleiner waren als die Hauptdarstellerin. Heute ist diese Art der Darstellung der Geschlechter fast völlig aus der Mode gekommen. Eine leichte Obersicht lässt die gefilmte Person unterlegen aussehen. Gleichzeitig wird uns durch diese Ansicht Schutzbedürftigkeit suggeriert.
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    Abb. 3.29 Untersicht: Diese Figur wirkt übermächtig, obwohl wir nicht wissen, wie groß sie in Wirklichkeit ist.


    Abb. 3.30 Die Größe lässt sich auch darstellen, indem der Betrachter Elemente im Bild vorfindet, die einen Größenvergleich ermöglichen.
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    Abb. 3.31 Personen aus der Obersicht gefilmt wirken kleiner und hilfloser als sie es eigentlich sind. Filmt man Kinder, muss die Kamera nach unten. Mindestens auf Augenhöhe des Kindes oder noch ein wenig tiefer.

  


  
    3.5 Achsen im filmischen Raum


    Weniger beim Filmen von einzelnen Aufnahmen als dann in der späteren Montage ­


    (= Schnitt), bei welcher der fertige Film entsteht, bemerken wir die Fehler: Manche Aufnahmen wollen so gar nicht zusammenpassen, scheinen sich sogar regelrecht abzustoßen. Woran das liegt, erkennt man oft erst im Schnitt, doch dann ist es meist zu spät, da ein Nachdreh oft unmöglich ist.


    Doch woran liegt es eigentlich, dass manche Aufnahmen zusammenpassen und andere wiederum nicht? Wodurch ergibt sich später der Fluss der geschnittenen Bilder, der bei einem richtig geschnittenen Film gar nicht bewusst wahrgenommen wird?


    Ein Grund dafür sind die sogenannten filmischen Achsen, die zusammenpassen oder sogar übereinstimmen müssen. Achsen sind ein unvermeidbares Übel, die bei ihrer Beachtung aber zur späteren Kontinuität im Film beitragen. Im Einzelnen wird zwischen Handlungsachse, Bewegungsachse, Blickachse und Kameraachse unterschieden. Dabei ist es gerade bei den ersten beiden wichtig, dass sie sich bei aufeinanderfolgenden Einstellungen nicht ändern oder übertreten werden.


    3.5.1 Handlungsachse


    Stellen Sie sich ein Fußballspiel im Fernsehen vor. Zum Beispiel ein Länderspiel, Deutschland gegen England. Die deutsche Hälfte befindet sich links im Bild; das englische Tor steht rechts. Während eines deutschen Konterangriffs stürmen die deutschen Spieler über das gesamte Spielfeld auf den englischen Torhüter zu. In schnellen Schnitten sehen Sie bei langen Pässen zuerst das gesamte Spielfeld; als Podolski einen Abwehrspieler ausspielt eine Nahaufnahme und als es schließlich zum erfolglosen Schuss auf das Tor kommt, eine Halbtotale. Jede dieser Einstellungen wurde von einer anderen Kameraposition aufgenommen, und doch verläuft der Angriff bis zum Torschuss kontinuierlich von links nach rechts. Warum ist das so? Die Antwort ist so einfach wie wichtig: Es liegt daran, dass sich sämtliche Kameras, durch die Sie das Spiel mitverfolgen können, auf ein und derselben Seite des Spielfeldes befinden. Die Handlungsachse ist die imaginäre Linie vom deutschen Team auf der linken zur englischen Mannschaft auf der rechten Seite (betrachtet man nur die Vorwärtsbewegung der deutschen Mannschaft auf dem Spielfeld, könnte man in diesem Fall auch von einer Bewegungsachse sprechen; siehe unten).


    Was würde passieren, wenn dem nicht so wäre, wenn sich zum Beispiel auch nur eine der Kameras auf der gegenüberliegenden Seite des Spielfeldes befinden würde? Dann wären Sie beim Betrachten der Schnitte ordentlich verwirrt. Der Ball würde unkoordiniert hin und her gespielt und eine Richtung des Angriffs wäre nicht auszumachen. Denn während bei der ersten Kamera der Angriff im Spiel von links nach rechts verliefe, verliefe es von der anderen Seite des Spielfeldes gesehen zwar in dieselbe Richtung, doch nun von rechts nach links. Will man im Film jedoch die Richtung beibehalten, muss man auch mit sämtlichen Kamerastandpunkten auf einer Seite des Spielfelds bleiben, sonst gibt es den sogenannten gefürchteten Achssprung. Die Handlungsachse wird durch die beiden sich gegenüberstehenden Mannschaften beschrieben, da auf ihr die Handlung des Spiels verläuft. Deutsche Hälfte links; englische rechts. Genau auf dieser Handlungsachse liegen als äußerste Punkte im 180°-Winkel die beiden gegenüberliegenden Tore. Diese Achse darf nicht überschritten werden, sonst ändert das Spiel unerwartet seine Richtung und der Zuschauer ist irritiert. Auch wenn nun auf einmal die englische Mannschaft im Ballbesitz ist, so ist dem Zuschauer klar, dass diese zumindest in der einen Halbzeit ihre Angriffe auf das deutsche Tor von rechts nach links unternimmt.


    Ebenso verhält es sich, wenn man zwei Personen im Dialog filmt. Person A befindet sich links im Bild, Person B rechts. Beide Personen sehen sich an, reden miteinander und bilden somit die Handlungsachse. Wenn Sie diese Personen nun von der anderen Seite filmen, befindet sich plötzlich Person A rechts und Person B links im Bild, da Sie die Handlungsachse übersprungen haben.
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    Abb. 3.32 Sobald zwei Personen in Bezug zueinander stehen, befindet sich zwischen ihnen eine Handlungsachse, die nicht übersprungen werden darf. Dafür genügt auch schon ein Blickkontakt. Hätte man die beiden Mädchen in der nächsten Einstellung aus dem Gebäude heraus gefilmt, hätten sie im Bild ihre Positionen gewechselt und die Handlungsachse wäre überschritten worden.


    3.5.2 Bewegungsachsen


    Stellen Sie sich vor, Sie filmen eine Parade. Diese bewegt sich von rechts nach links. Nun wechseln Sie die Straßenseite und filmen erneut. Dies führt nicht nur zu einem Bruch in der Kontinuität in der Bewegung, da die Parade jetzt genau in die andere Richtung läuft, sondern der Zuschauer denkt auch, dass sie nun wieder zu ihrem Ausgangspunkt zurückkehren würde.


    Es gibt aber noch eine andere Möglichkeit, mit der Kontinuität der Bewegungsachse zu brechen: Stellen Sie sich vor, Sie machen eine Schifffahrt auf einem Fluss flussabwärts. Da Ihnen die Ufer auf beiden Seiten sehr gut gefallen, filmen Sie einmal vom rechten und dann wieder vom linken Bootsrand das Ufer. Diese Aufnahmen können Sie später nicht aneinander schneiden, da in den Aufnahmen von backbord das Ufer in Ihrem Bild von rechts nach links, in den Aufnahmen von steuerbord aber von links nach rechts an Ihnen vorbeizieht. Verwirrung total durch Bruch in der Kontinuität der Bewegungsachsen.
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    Abb. 3.33 Bewegungsachse: Sobald sich Ihr Motiv bewegt, haben Sie es mit einer Bewegungsachse zu tun.


    Abb. 3.34 Dies gilt aber auch, wenn sich Ihre Kamera bewegt. Filmen Sie beispielsweise von einem Boot aus, sollte die Landschaft stets in der gleichen Richtung an Ihnen vorüber ziehen.


    Das Überschreiten der Achse


    Findet zwischen zwei Aufnahmen ein Achssprung statt, ist der Zuschauer erst einmal verwirrt und muss sich neu orientieren. In neueren Filmen versucht man den Achssprung als Stilmittel zu integrieren, um Spannung und Tempo zu steigern. Genau genommen bleibt er aber trotzdem ein Schnitt- oder Anschlussfehler.


    Spielhandlungen haben ihren Ursprung im Theater. Dabei gibt eine Parallele zum Bühnenrand die Handlungsachse vor. Im Publikum sehen Sie die Handlung immer nur von einer Seite dieser Achse. Denn Sie können ja nicht plötzlich hinter die Bühne treten und das Geschehen von dort aus beobachten. Trotzdem gibt es im Film auch Gründe, die ein Überschreiten der Handlungs- oder Bewegungsachse nötig und auch möglich machen können. Grundsätzlich ist es ja auch nicht verboten, eine dieser Achsen zu überschreiten, Sie kommen dafür nicht ins Gefängnis. Nur muss es für den Zuschauer klar zu erkennen sein, dass Sie es tun.


    Im Falle der beiden sich unterhaltenden Personen kann das geschehen, indem Sie die Handlungsachse während des Gesprächs mit laufender Kamera überschreiten. Dann ist jedem Zuschauer klar: Aha, die Personen haben nicht ihre Position geändert, sondern die Kamera ist nur um sie herum gegangen.


    Manche Achssprünge, die sich beim Filmen nicht vermeiden lassen, kann man auch mit einem neutralen Zwischenschnitt verdecken. Das heißt, Sie schneiden zwischen die beiden Aufnahmen, in denen der Achsensprung passiert, eine neutrale Aufnahme, aus der die Achse nicht ersichtlich wird. Zugegeben: eine Verlegenheitslösung.


    Die Richtung einer Bewegungsachse kann man etwas leichter ändern, ohne dass es negativ auffällt. Im Beispiel unserer oben beschriebenen Parade könnten Sie zwischen die beiden Aufnahmen eine Einstellung einfügen, in der die Parade direkt frontal auf die Kamera zukommt. Erst danach zeigen Sie die Aufnahmen von der anderen Straßenseite. So haben sie die Bewegungsachse glaubwürdig überschritten.
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    Abb. 3.35–3.38 Eine Möglichkeit, die Richtung der Bewegungsachse zu ändern, ohne dass es stört: Diese Einstellungen hintereinander erzeugen keinen Bruch, da das Überschreiten der Bewegungsachse in Etappen und mittels eines neutralen Zwischenschnitts bewerkstelligt wird.


    Ein anderes Beispiel ist ein fahrendes Auto, das sich im Bild von rechts nach links bewegt. Wenn Sie nun das Auto aus dem Bild hinausfahren lassen, können Sie es aus beliebiger Richtung in der nächsten Einstellung wieder ins Bild hineinfahren lassen, ohne dass ein Bruch entsteht. Diese Kombination signalisiert dem Zuschauer jedoch den Umstand, dass dazwischen den zwei Bildern eine ganze Fahrt stattgefunden hat.


    3.5.3 Kameraachse


    Als Kameraachse bezeichnet man die direkte Linie von der Kamera ausgehend hin zu dem gefilmten Objekt. Filmen Sie aus ein- und derselben Kameraposition ein Motiv in unterschiedlichen Einstellungsgrößen (zum Beispiel Totale, Halbnah und Detail), so ergibt sich ein Ransprung ans Motiv auf der Kameraachse. Zoomfahrten finden immer auf der Kameraachse statt. Ein Ransprung kann jedoch mehr Dynamik in die Schnittfolge bringen und zu mehr Tempo beitragen. So können Sie, wenn Sie sich einer Person in mehreren Einstellungen nähern, Bildsprünge vermeiden, indem Sie Ihren Standpunkt mit jeder neuen Einstellung etwas verändern.Der Ransprung ist jedoch ein Stilmittel, das bewusst eingesetzt werden sollte.
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    Abb. 3.39 Kameraachse


    3.5.6 Blickachse


    Als Blickachse wird die imaginäre Linie bezeichnet, die von den Augen einer gefilmten Person ausgeht und zu dem Punkt hinführt, den diese Person gerade sieht. Sieht in einer Einstellung eine Frau auf ihre Armbanduhr, so geht die Blickachse von ihren Augen direkt auf die Uhr am Handgelenk.


    Möchten Sie nun in der nächsten Einstellung zeigen, was die Frau gerade sieht, so muss bei dieser die Kameraachse mit der Blickachse aus der vorangegangenen Aufnahme übereinstimmen, damit es glaubwürdig wirkt. Das gilt auch bei zwei Personen, die sich unterhalten. Hier ist (vorausgesetzt, die beiden sehen sich beim Gespräch in die Augen) die Blickachse zugleich auch die Handlungsachse.
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    Abb. 3.40 Blickachse: Der Mann im Bild sieht auf das Display seiner Fotokamera. Eine anschließende Einstellung könnte folglich das Display der Fotokamera in Großaufnahme sein. Denken Sie bereits beim Filmen an logische Anschlüsse.

  


  
    3.6 Schwenks, Zoom und echte Fahrten


    Viel zu oft sieht man es in Amateurvideos: Es wird wild hin- und hergezoomt und ebenso wild hin- und hergeschwenkt. Und das alles ohne Stativ, dass es nur so wackelt. Dabei unterscheidet sich der Profi vom Laien gerade durch eine äußerst ruhige Kameraführung. Gezoomt und geschwenkt wird äußerst selten. Und tut der Profi das doch einmal, so setzt er ein teures, qualitativ hochwertiges Stativ ein. Eine ruhige Kameraführung und butterweiche Schwenks (wenn sie denn einmal sein müssen) lassen einen Film professioneller erscheinen, als das die pure Bildqualität des Camcorders könnte. Sollten Sie deshalb in ein Stativ investieren, so sehen Sie sich auch in den höheren Preisregionen um. Es lohnt sich.


    Weniger ist mehr


    Aber nun zurück zu den Zooms und Schwenks: Auch wenn man sie äußerst sparsam einsetzen sollte, so sind sie doch ein Gestaltungselement, auf das man nicht gänzlich verzichten muss. Ein Zoomobjektiv wurde ursprünglich nicht in den Camcorder eingebaut, um diesen besser verkaufen zu können. Dennoch glauben das viele Camcorder-Hersteller immer noch. Deshalb gibt es seit einigen Jahren ein Phänomen: Je günstiger der Camcorder, desto größer der Zoombereich, den sein Objektiv abdeckt. Gerade bei günstigen Kameras findet man Bezeichnungen wie 30x-Zoom oder 1000xDigital-Zoom. Letzteren können Sie sowieso vergessen, da es sich lediglich um eine digitale Ausschnittvergrößerung handelt, durch welche die Bildqualität rapide abnimmt. Bei ersterem, dem optischen Zoom, gilt meistens: Weniger ist mehr. Gerade bei günstigen Camcordern geht ein zu großer Zoom-Bereich mit einer Verschlechterung der Abbildungsleistung des Objektivs einher. Außerdem ist es selten der Telebereich, der Ihnen beim Filmen Kopfzerbrechen bereiten wird, sondern der viel zu gering bemessene Weitwinkelbereich.


    Wann wird gezoomt?


    Schalten Sie einmal wieder Ihren Fernseher zuhause an und achten darauf, wie oft hier wirklich gezoomt wird. Wohl gemerkt: gezoomt. Denn im Gegensatz dazu gibt es auch noch echte Kamerafahrten, die eine ganz andere Wirkung haben.


    Der Zoom auf etwas zu


    Er ist sehr selten zu sehen. Bei der Ausführung muss er zielstrebig und direkt durchgeführt werden, damit er nicht als suchendes Zoomen empfunden wird. Vom Allgemeinen (Totale) zum Speziellen (Detail) fährt der Bildausschnitt auf ein bestimmtes Motiv zu und verpasst ihm sozusagen ein optisches Ausrufezeichen. Der Zoom auf etwas zu bedeutet auch gleichzeitig, dass die darauf folgende Einstellung unmittelbar in Zusammenhang mit dem Motiv steht, dem sich der Bildausschnitt genähert hat.


    Ein Beispiel: In der Totale sieht man eine Stadt. Zielstrebig nähert sich (im Zoom) der Bildausschnitt einem bestimmten von hunderten von Häusern, das am Ende der Zoomfahrt formatfüllend im Bild zu sehen ist. Die nächste Einstellung zeigt ein behagliches Wohnzimmer, in dem eine Familie beim Fernsehen sitzt. Für den Zuschauer ist klar, dass es sich bei dem Wohnzimmer um das des eben gezeigten Hauses dieser Stadt handelt. Diese zwei Einstellungen bedeuten in ihrer Reihenfolge: In der Stadt XY lebt in genau diesem Haus die Familie Sowieso.


    Der Zoom auf etwas zu ist als Überleitung zu sehen. Das kann im übertragenen Sinne eine Überleitung vom Allgemeinen zum Speziellen sein. Es kann aber auch einen völlig neuen Handlungsabschnitt einleiten.
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    Abb. 3.41–3.42 Die Kamera zoomt von der Totalen, die den Überblick verschafft, auf das Karussell zu. Daraus folgt der logische Schluss, dass die nachfolgende Einstellung genau dort spielt.


    Der Zoom zurück


    Der umgekehrte Zoom, also vom Detail in die Totale, hat in der Filmsprache auch seine eigene Bedeutung. Oft verwendet man ihn bei kurzen Reportagen und vor allem bei Nachrichtensendungen: Den sogenannten Aufzieher. Damit steigt man gerne in einen Beitrag ein. Der Zuschauer sieht zunächst nur ein Detail, ohne genau zu wissen, worum es sich handelt. Mit dem Zoom zurück in die Totale erkennt man erst nach und nach den Zusammenhang in den sich das gezeigte Detail einordnen lässt. Dieses Stilmittel soll Spannung und Neugierde erzeugen.


    Man kann den Zoom vom Detail in die Totale auch als Ende einer Sequenz einsetzen. Das bedeutet, dass sich der Zuschauer, nachdem die Geschichte erzählt ist, nun wieder vom Schauplatz des Geschehens verabschiedet. Der Film ist zu Ende oder es folgt ein neuer Abschnitt, eine neue Sequenz, die an einem anderen Schauplatz spielt.


    Gehen Sie sparsam mit dem Zoom um und üben Sie auch die (unechten) Fahrten damit ein. Ein Zoom von der Totale hin zum Detail muss geradlinig und direkt erfolgen. Ansonsten wirkt es eher, als suchten Sie bei laufender Kamera den richtigen Bildausschnitt, was wenig professionell wirkt. Auf alle Fälle sollte sich Ihre Kamera auf dem Stativ befinden.
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    Abb. 3.43 Nach einer Sequenz über thailändische Tempelanlagen zoomt die Kamera von einem Detail zurück in die Totale. Damit wird dem Zuschauer klar signalisiert: Die Sequenz ist nun zu Ende; die nächste Einstellung zeigt etwas völlig Neues.


    Ein Schwenk muss Sinn machen


    Bei Schwenks unterscheidet man in der Regel zwischen Übersichtsschwenk und Verfolgungsschwenk.


    Der Verfolgungsschwenk ist rasch erklärt: Er erhält allein dadurch seine Berechtigung, dass Ihr gefilmtes Objekt im Bildausschnitt bleibt. Ein Reiter galoppiert über den Reitplatz. Um ihn über einen längeren Zeitraum mit der Kamera beobachten zu können, müssen Sie mit der Kamera zwangsläufig mitschwenken. Dies sollten Sie nach Möglichkeit vom Stativ aus tun. Erstens wackelt das weniger, zweitens können Sie viel gleichmäßiger die Verfolgung aufnehmen und drittens ist es so einfach leichter zu bewerkstelligen.


    Sie sollten aber ab und zu den Schwenk abbremsen und den Reiter bewusst aus dem Bild reiten lassen. Denn nur dann, wenn Ihr Motiv den Bildausschnitt verlassen hat, ist Ihr Bild wieder „sauber“. Das heißt, dass Sie dann jede andere Einstellung im Anschluss daran schneiden können.


    Einen Verfolgungsschwenk sollten Sie beginnen, wenn sich Ihr Motiv noch nicht bewegt, der Bildausschnitt also noch steht. Wenn Sie in den Schwenk hinein aufnehmen, können Sie diese Aufnahme später nur schwer schneiden. Was also machen, wenn sich Ihr Objekt schon bewegt, wenn Sie die Aufnahme starten wollen? Kein Problem. Im Falle des Reiters suchen Sie sich einen stehenden Bildausschnitt, durch den der Reiter kommen muss. Erst wenn er in Ihr Bild reitet, beginnen Sie den Verfolgungsschwenk.


    Am Ende der Szene bringen Sie Ihren Bildausschnitt zum Stillstand und lassen ihn wie oben beschrieben aus dem Bild reiten.


    [image: 3_44.jpg]


    Abb. 3.44 Bei einem Springreitturnier ist von vorne herein festgelegt, wo Ross und Reiter entlang kommen. Richten Sie Ihre Kamera auf eines der Hindernisse und warten Sie ab, bis der Reiter ins Bild kommt. Jetzt können Sie ihn bequem verfolgen.


    Eine andere Motivation zu Schwenken beschreibt der Übersichtsschwenk.


    Oft steht man vor folgendem Problem: Es tut sich eine atemberaubende Landschaft vor einem auf, die trotz Breitbildformat absolut nicht ins Bildformat passen will, da sie einfach zu weitläufig ist. Wenn man nun zurückzoomt in die äußerste Weitwinkeleinstellung, schrumpft diese jedoch auf eine Größe zusammen, in der sie nicht mehr in der Lage ist, auch nur annähernd das wiederzugeben, was Sie vor Ort bei deren Anblick empfinden. Nun haben Sie zwei Möglichkeiten diesem Umstand Herr zu werden: Entweder Sie zerlegen Ihr Motiv in einzelne Aufnahmen oder Sie setzen einen Übersichtsschwenk ein. Eine Kombination aus beiden Möglichkeiten wäre die ideale Lösung.


    Anfang und Ende


    Jeder Schwenk besitzt ein Anfang und ein Ende, an denen das Bild steht. Zuerst legen Sie die Bildausschnitte hierfür fest. Dann beginnen Sie den Schwenk mit einem sogenannten Stand der Kamera über mindestens fünf Sekunden. Erst dann bewegen Sie die Kamera gleichmäßig Ihrem Endpunkt zu, an den Sie wieder fünf Sekunden im Stillstand hängen. Erst jetzt stoppen Sie die Aufnahme. Beim Schwenken steigern Sie die Geschwindigkeit der Bewegung bis zur Hälfte und bremsen die Kamera zum Ende des Schwenks wieder gleichmäßig ab.


    Bei jedem Schwenk ist darauf zu achten, dass er nicht zu schnell ausfällt, damit das Auge noch zu folgen imstande ist. Für Schwenks gilt im Allgemeinen: Je kürzer desto besser. Denn für einen Schwenk sind gleich einmal fünfzehn bis zwanzig Sekunden dahin. Später, in der Nachbearbeitung, können Sie nicht in den Schwenk hinein schneiden. Das heißt, Sie müssen ihn in voller Länge verwenden, was gerade bei Filmen, die sich nach einer zeitlichen Vorgabe richten (z. B. Fernsehbeiträge) ein Problem sein kann.
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    Abb. 3.45 So manche weitläufige Landschaft verführt zum „Abschwenken“. Üben Sie den Schwenk und achten Sie darauf, dass er Ihnen nicht zu lang gerät. Vergessen Sie trotzdem nicht Bildstände zu drehen und das Motiv in Einzelaufnahmen mit unterschiedlichen Einstellgrößen zu zerlegen.


    Trockenübung


    Verwenden Sie außerdem immer ein Stativ mit einem guten Fluidkopf und üben Sie nicht nur das gleichmäßige Schwenken damit. Auch bei der eigentlichen Aufnahme sollten Sie den geplanten Schwenk einige Male von der Anfangs- bis zur Endposition trocken üben. Denn nichts ist in der Nachbearbeitung nerviger, als wenn Sie sich erst sechs verkorkste Schwenks ansehen müssen, bis Sie einen vorfinden, der in etwa passt. Das kostet Zeit. Denken Sie auch immer an die Alternative, ein Motiv zu zerlegen. Setzen Sie Schwenks sparsam ein. Nicht nur bei Landschaften kann sich für die Darstellung der Schwenk eignen. Auch für hohe Gebäude kann er ein probates Mittel sein. Hierbei gilt jedoch zu beachten, dass gerade wenn Sie ein Gebäude senkrecht abschwenken, dies auch ein Mittel der Filmsprache ist. Beginnen Sie nämlich mit Ihrem Schwenk am Boden und schwenken Sie anschließend zur Spitze des Gebäudes hoch, bedeutet dies, dass die nächste Szene dort oben spielt. Schwenken Sie jedoch von oben nach unten, so spielt in der Folge die nächste Einstellung unten auf der Straße. Ähnlich verhält es sich auch beim Zoom von der Totale zum Detail.
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    Abb. 3.46 Ein Hochformat, das hohe Gebäude erfasst, gibt es in der Fotografie, nicht aber bei Video. Deshalb bleibt neben der Zerlegung des Motivs in Einzelaufnahmen nur der Vertikalschwenk. Bedenken Sie aber seine Aussage und Länge.


    Der Reißschwenk


    Eine dritte Art von Schwenk, die es zu erwähnen gilt, ist der Reißschwenk.


    Er ist eigentlich nicht als Schwenk im klassischen Sinne zu verstehen, sondern er stellt eher einen Übergang zwischen zwei Einstellungen dar. Deshalb ist er sinngemäß eher im Bereich der Blenden angesiedelt. Mit dem Reißschwenk können Sie effektvoll zwei Szenen miteinander verbinden: Sie beginnen mit einer stillstehenden Einstellung. Anschließend reißen Sie die Kamera (natürlich auf dem Stativ) so schnell herum, dass man im Bild keine Details erkennen kann. Die zweite Aufnahme führen Sie genau in umgekehrter Reihenfolge aus und beenden diese mit einem Stand. Schneiden Sie in der Nachbearbeitung beide Aufnahmen hintereinander (am besten Sie überblenden noch ein wenig), so ergibt sich ein äußerst effektvoller Übergang, mit dem Sie Bewunderung ernten werden (wenn er zum Thema passt). Gehen Sie aber auch mit solchen Dingen sparsam um. Jeder Effekt nutzt sich beim Zuschauer ab, wenn er ihn zu häufig sieht.


    Kamerafahrten


    Aus Spielfilmproduktionen sind sie gar nicht wegzudenken und sogar im Reportage- und Dokumentarbereich kommen sie häufig zum Einsatz: Echte Kamerafahrten. Sie lassen sich nicht durch eine Fahrt mit dem Zoom vergleichen und schon gar nicht ersetzen. Denn während sich beim Zoomen die Brennweite des Objektivs verändert und die Position der Kamera dieselbe bleibt, ist es bei einer echten Kamerafahrt genau umgekehrt: Während die Brennweite gleich bleibt, verändert die Kamera ihre Position. Dies ergibt eine völlig andere Bildwirkung. Denn während die Fahrt mit dem Zoom eher an eine Ausschnittvergrößerung erinnert und sich lediglich der Bildausschnitt verändert, ändert sich bei einer echten Fahrt der Kamera ständig die Perspektive, was ein völlig anderes „Fahrgefühl“ vermittelt. Verglichen mit der echten Fahrt hin zu einer Person, bleibt bei der Zoomfahrt der Hintergrund immer im relativ gleichen Größenverhältnis zum gefilmten Objekt. Dies verhält sich jedoch bei einer echten Ranfahrt anders, da sich bei gleich bleibender Brennweite das relative Entfernungsverhältnis von Objekt zu Kamera und Hintergrund zu Kamera verschiebt.


    Hollywood macht’s vor


    Dieser Effekt wurde in dem Film Vertigo von Alfred Hitchcock eindrucksvoll zelebriert. Hier fuhr die Kamera auf den Hauptdarsteller zu und gleichzeitig zoomte die Kamera vom Tele- in den Weitwinkelbereich zurück. Dadurch bleib in dieser Szene der Hauptdarsteller immer gleich groß im Bild zu sehen, während sich der Hintergrund immer weiter nach hinten zu entfernen schien.
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    Abb. 3.47, Abb. 3.48: Nur eine Zoomfahrt. Bei diesen beiden Einstellungen wurde lediglich die Brennweite verändert. Der Standpunkt der Kamera blieb derselbe. Deswegen gibt es auch keinen Unterschied in der Perspektive.


    Abb. 3.49, Abb. 3.50: Hier wechselte die Kamera tatsächlich den Standpunkt und blickt nun aus einer anderen Perspektive auf die rechten Fassaden. Das Ergebnis einer echten Fahrt.


    Bei professionellen Produktionen kommen hierbei aufwendige Schienensysteme zum Einsatz, die sich der Otto-Normal-Filmer nicht leisten kann. Mit etwas Geschick und handwerklichem Können lassen sich einfache Schienenkonstruktionen selbst ohne großen finanziellen Aufwand selbst bauen. Wenn Sie das nicht können oder wollen, müssen Sie dennoch nicht auf echte Kamerafahrten verzichten. Es gibt eine Reihe von Möglichkeiten, und der Fantasie sind hierbei natürlich keine Grenzen gesetzt. Ex­pe­rimentieren Sie! Es lohnt sich, denn fahrende Aufnahmen sind das Salz in der Suppe jedes Films.


    Kamerafahrten mit dem Rollstuhl


    Einen Rollstuhl hat man nicht immer zur Verfügung. Er ist jedoch – abgesehen davon, dass es eine Erfahrung wert ist, die Welt aus der Sicht eines Mitmenschen mit Behinderung zu sehen – eine einfache und komfortable Möglichkeit für ruhige Kamerafahrten, wenn der Untergrund einigermaßen eben ist. Voraussetzung ist natürlich eine Person, die Ihnen den Rollstuhl schiebt.


    Kamerafahrten mit dem Auto


    Auch aus einem Auto heraus lassen sich auf verschiedene Art und Weise hervorragende Fahraufnahmen machen. Im gut sortierten Zubehörhandel gibt es diverse Stativkonstruktionen, mit denen sich Camcorder im oder am Auto befestigen lassen. Befestigen Sie die Kamera im Auto, so haben Sie mit dem Problem des Autoglases zu kämpfen. Selten ist es wirklich sauber und häufig bringt es ungewünschte Reflexionen mit sich. Bringen Sie den Camcorder außerhalb des Fahrzeugs an, so haben Sie vor allem bei höheren Geschwindigkeiten die Gefahr der Verschmutzung oder gar von Beschädigung des Objektiv durch herumfliegenden Schmutz oder Insekten. Gerade zermatschte Insekten lassen sich extrem schwer von der Optik entfernen. Schützen Sie deshalb unbedingt die Frontlinse durch ein neutrales Filter oder notfalls durch ein Stück Glas, das Sie mit etwas Klebeband vor dem Objektiv befestigen. Langsame Fahrten mit dem Auto lassen sich auch von der Ladefläche eines geeigneten Fahrzeugs machen oder Sie stellen sich auf dem Beifahrersitz und filmen durch das Schiebedach so nach draußen. Gute Vorbesprechung und Koordination mit dem Fahrer sind unerlässlich. Auch sollten die Ordnungshüter nicht unbedingt vor Ort sein (die mögen das nicht so).
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    Abb. 3.51 Für kleinere Camcorder gibt es Spezialstative, mit denen man sie im oder am Auto befestigen kann.


    Kamerafahrten mit anderen Verkehrsmitteln


    Natürlich eignet sich auch jedes andere Verkehrsmittel, um daraus fahrende Aufnahmen zu machen. Das sollten Sie auch immer machen, wenn das gezeigte Verkehrsmittel für Ihren Film eine Wichtigkeit besitzt. Das heißt, wenn Sie ein Riesenrad zeigen, zeigen Sie im Umschnitt die Perspektive aus dem Riesenrad heraus. Zeigen Sie ein Boot, so machen Sie auch Aufnahmen von Bord. Drehen Sie Ihre Kinder, wie sie gerade mit einem Kinderkarussell oder einem dieser kleinen Kinderzüge fahren, so scheuen Sie sich nicht, Ihren Camcorder mit ein paar Bahnen Gaffa-Klebeband darauf zu befestigen.


    Wenn Sie aus einem Fahrzeug – egal ob Schiff, Bus oder Straßenbahn – heraus filmen, sollten Sie beachten, dass Sie immer nur nach einer Seite zur Fahrtrichtung filmen. Tun Sie das nämlich nicht und wechseln Sie immer wieder die Seite, bekommen Sie einen Achssprung (siehe oben). Das heißt, es sieht aus, als ändere sich mit jedem Seitenwechsel die Fahrtrichtung. Wenn Sie das nur einmal tun, denkt der Zuschauer, Sie führen zurück; tun Sie das häufiger, ist er einfach verwirrt.
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    Abb. 3.52 So eine Gelegenheit schreit geradezu danach, dass der Camcorder am Fahrzeug befestigt wird. Im Umschnitt ergibt sich so eine rasante und äußerst subjektive Kameraführung.


    Der Trick mit dem Stück Stoff


    Wollen Sie eine kurze Fahrt aufnehmen und soll diese nicht zu schnell vonstatten gehen, können Sie sich mit einem Stück Stoff, einem Tuch oder einem Wollschal behelfen. Wenn Sie das Stück Stoff nun auf den Boden oder einen Tisch legen und den Camcorder darauf stellen, können Sie die Kamera mit etwas Übung gleichmäßig über eine ebene Fläche gleiten lassen.


    Einsatz eines ferngesteuerten Fahrzeugs


    Auch mit einem funkferngesteuerten Auto lassen sich zum Teil sehr witzige Aufnahmen aus der Froschperspektive machen. Besonders Aufnahmen aus der Perspektive eines Tieres, beispielsweise eines Hundes, der durch die Wohnung läuft, lassen sich auf diese Weise subjektiv nachahmen.


    Fahrten mit dem Dolly


    Ein Dolly ist ein Stativ auf Rädern. Der Einsatz eines solchen Gerätes setzt zweierlei voraus: Erstens müssen die Rollen, über die das Stativ bewegt wird, sehr hochwertig sein, und zweitens brauchen Sie einen absolut ebenen Untergrund. Gerade im Studioeinsatz tut ein Dolly gute Dienste. Es gibt noch viele weitere Möglichkeiten, seine Kamera fahren zu lasse: Ob Sie ein Skateboard zur Hilfe nehmen oder ob Sie Ihren Camcorder auf einen Kinderwagen befestigen, ein Üben und experimentieren bleibt Ihnen nicht erspart. Stellen Sie immer sicher, dass Ihre Kamera und natürlich auch beteiligte Personen nicht gefährdet werden können und überlegen Sie sich, wie Sie Ihren Camcorder möglichst ruhig halten.

  


  
    3.7 Farben als gestaltendes Element


    Allein die Auseinandersetzung mit Farben ergäbe ein ganzes Buch; und in der Tat wurden auch schon ganze Bücher damit gefüllt, die sich nicht ausschließlich auf das Filmen beziehen. Farben haben nicht nur symbolischen Wert, sind auch nicht nur Träger von Emotionen, sondern sorgen im Film vor allem für die Kontinuität, die es braucht, um ihn als Ganzes erscheinen zu lassen.
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    Abb. 3.53 Farben besitzen eine hohe Symbolkraft, vor allem, weil sie Emotionen erzeugen.


    Farben haben in unserer Gesellschaft und unserem Sprachgebrauch von jeher eine ihnen zugeordnete Bedeutung. So ist Grün die „Farbe der Hoffnung“, Gelb die „Farbe des Neides“, Rot die „der Liebe“, Schwarz und Violett die „Farben des Todes“ und so weiter. Des Weiteren gibt es auch Bedeutungen, die wir vielleicht so nicht bewusst wahrnehmen, die aber trotzdem auf uns wirken und die nicht nur in der Werbung ganz gezielt zum Einsatz kommen. Ebenso haben nicht alle Farben die gleiche Kraft.


    Rot


    Die Farbe Rot ist von allen Farben die kräftigste und prägnanteste. Sie gilt als absolute Vordergrundfarbe. Wenn Sie in einem Bild – und sei es auch nur ganz klein – ein rotes Objekt im Hintergrund platzieren, so wird es immer sofort den Blick des Betrachters auf sich ziehen. Dieser Umstand ist bei der Bildgestaltung zu beachten, da ein roter Fleck an der falschen Stelle vom Hauptmotiv ablenken kann. Rot ist eine Signalfarbe und somit ein absoluter eye-catcher.
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    Abb. 3.54 Obwohl die rote Fläche im Bild nur einen Bruchteil der gesamten Bildfläche einnimmt, zieht sie doch den Blick des Betrachters unweigerlich auf sich. Wäre die Mütze blau, man würde dieses Bild, das aus nur einem Bildelement (dem Mädchen) besteht, glatt übersehen.


    Farben wie Rot, Orange oder Gelb transportieren in Bildern große Emotionalität. Denken Sie nur einmal an klassische Postkartenmotive wie die berühmten und oft kopierten Sandstrände mit Palmen und glutrotem Sonnenuntergang. Überlegen Sie, welche Stimmung, Gefühle und Gedanken Ihnen beim Betrachten durch den Kopf gehen. Auf der anderen Seite ist Rot auch in der Lage, Energie und Aktivität zu vermitteln. Aber Rot ist auch Symbolträger für Gefahr. Zahlreiche Verkehrsschilder lehren uns, bei der Farbe Rot besonders vorsichtig und aufmerksam zu sein.
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    Abb. 3.55 Rot, Gelb und Orange transportieren Wärme. Obwohl es sich nur um Laub handelt, vermittelt das Bild den „goldenen Oktober“.
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    Abb. 3.56 Zu viel Rot kann aber auch ablenken: Obwohl das Bild klar strukturiert ist, findet das Auge keine Ruhe im Bild, da es von zu vielen roten Elementen gleichzeitig angezogen wird.


    Abb. 3.57 Rot, Gelb und Orange: Eine Kombination, die immer passt und ausgewogene Bildkompositionen möglich macht.


    Blau


    Anders verhält es sich mit der Farbe Blau. Dunkles Blau steht für Männlichkeit, Funktionalität und Technik. Gerade ein kräftiges Königsblau ist charakteristisch dafür und war in den neunziger Jahren oft Symbolträger bei Werbeaufnahmen für Bürobedarf, für eine Telefongesellschaft und ihr Netz sowie Autos häufig zu sehen.


    Helles Blau erinnert an einen wolkenlosen Himmel und vermittelt gerade in Kombination mit Weiß Leichtigkeit, Sorglosigkeit und Freiheit. Da Blau in der Natur vor allem am Himmel zu sehen ist – auf einer sehr großen Fläche – gilt Blau als ideale Hintergrundfarbe, denn schließlich kennen wir den Himmel als immer vorhandenen Hintergrund.
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    Abb. 3.58–3.59 Ob das Blau des Himmels oder das Blau des Meeres: Beides ist im Hintergrund und beides steht für „Weite“.
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    Abb. 3.60–3.61 Blau ist eine kühle Farbe, die nicht nur für „nüchterne Technik“, sondern auch schlicht für „Kälte“ stehen kann.


    Grün


    Die Farbe Grün ist weder dem Vordergrund noch dem Hintergrund eindeutig zuzuordnen. Grün symbolisiert nicht nur Hoffnung sondern auch Ausgleich. Der Ausgleich ist auch wörtlich zu nehmen, da sich Grün aus Gelb und Blau zusammensetzt und sich deshalb ideal mit Gelb-, Rot- und Blautönen kombinieren lässt.
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    Abb. 3.62 Grüne Kompositionen zeichnen sich vor allem durch ruhige Ausgewogenheit aus. Grün als Farbe des Mittelgrunds ist kein Eye-Catcher.
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    Abb. 3.63–3.64 Egal ob mit Blau, Braun, Gelb oder Rot: Grün lässt sich mit nahezu jeder Farbe kombinieren und schafft Verbindungen unter ihnen.
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    Abb. 3.65 Lediglich zwei Elemente erschaffen Illusion und Emotion: Die Palmensilhouette und die Farben.


    Kräftige und gesättigte Farben wirken dominant, leichte und helle Farben wirken nicht nur impressionistischer, sondern vermitteln auch mehr Leichtigkeit. Dunkle Farben wirken düster und helle freundlicher.


    Der Umgang mit Farbe erfordert viel Übung und Erfahrung und ist eben nicht nur Geschmacksache, sondern vor allem auch Empfindung. Man sollte sich jedoch bei seinen Aufnahmen immer bewusst sein, welche Signalwirkung, Emotionen und Bedeutungen mit dem Einsatz von Farbe verknüpft sind.


    Farben schaffen Kontinuität


    Farben schaffen aber nicht nur Stimmungen und Emotionen, sondern sorgen auch in aufeinander folgenden Szenen für Kontinuität. Wenn Sie in einer Einstellung eine dominante Farbe haben, so greifen Sie diese in der nächsten Einstellung unbedingt wieder auf. Dabei kann die zweite Einstellung eine völlig andere sein und andere Motive enthalten. Kehrt die dominante Farbe wieder, so bleibt die Kontinuität der Farbe gewahrt.
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    Abb. 3.66–3.68 Drei Aufnahmen von drei verschiedenen Kontinenten: hintereinander geschnitten ergibt sich aber kein Bruch, da sie durch die Kontinuität der Farben weiß, blau und rot zusammengehalten werden.

  


  
    3.8 Menschen vor der Kamera


    Filme machen heißt Geschichten erzählen. Diese von den Protagonisten wiedergegeben Begebenheiten mit der Kamera einzufangen, gehört zu den anspruchsvolleren Aufgaben einer Reportage oder Dokumentation. Die Beziehungen, die man mit der Kamera zu seinem Gegenüber eingeht, entscheiden über den Erfolg oder Misserfolg dieses Unterfangens. Erfahrung und gute Menschenkenntnis sind hier durch nichts zu ersetzen.


    Seit das Medium Film überhaupt existiert, besteht seine Hauptaufgabe darin, Menschen und die sie umgebende Umwelt in den unterschiedlichsten Varianten abzubilden. Menschen sehen wir nicht nur in unserer freien Wildbahn, sondern vor allem auch in wesentlich komprimierterer Form im Fernsehen. Schalten Sie kurz mal Ihre einhundertsiebenundzwanzig Kanäle durch, und zählen Sie, auf wie vielen Kanälen Sie keinen Menschen sehen können. Überzeugt?
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    Abb. 3.69


    Achten Sie auch einmal darauf, wie Sie einen Menschen gezeigt bekommen. Wird er interviewt, blickt er in die Kamera, nimmt er die Kamera wahr, berührt uns das Gesagte oder ist es sein Gesicht? Wurde er dabei gefilmt, wie er gerade etwas tat? Und wie wichtig ist das, was er tut, für die Aussage der Filmsequenz?


    Welchen Blickwinkel nimmt die Kamera ein; kommt sie von oben oder von unten? Wie nehme ich die Person dadurch wahr? Und vor allem: Was ergibt sich daraus für meine Praxis als Filmer?


    3.8.1 Menschen als Beiwerk


    Oft unterschätzt geben sie dem Film die Würze, die er braucht, um nicht statisch zu wirken oder um einen bestimmten Eindruck beim Zuschauer hervorzurufen.


    Filmen Sie Architektur, so brauchen Sie Menschen, die Sie in Bezug zu der von Ihnen geschaffenen Umwelt – in diesem Fall einem Gebäude – setzen. Oft sind sie nur wichtig, um Größenverhältnisse für den Betrachter herzustellen. Wenn Sie einen Eingang oder eine Tür filmen, tun Sie das am besten, wenn jemand hineingeht oder herauskommt. Dadurch nehmen Sie Ihrem Bild die Langeweile, es bewegt sich etwas. Je nachdem, welche Richtung (hinein oder hinaus) die Person einschlägt, können Sie mit der darangeschnittenen Sequenz sinngemäß in dem Gebäude oder außerhalb fortfahren.


    Oder Sie filmen eine Stadt. Dann trägt die Anzahl der Menschen und deren Tätigkeiten erheblich zur Bildaussage bei. Verzichten Sie bewusst auf die Anwesenheit von Passanten im Film, so entsteht beim Zuschauer schnell die falsche Assoziation, es handele sich um eine Geisterstadt. Ihre Anwesenheit trägt erheblich zum Charakter des Stadtbildes und der Stimmung, die Sie in Ihrem Film transportieren möchten, bei. Rennen die Passanten und bewegen sie sich hektisch, flanieren sie gemütlich über den Stadtplatz oder genießen die Sonnenstrahlen beim Zeitungslesen auf einer Parkbank? Je nachdem, welche Stimmung Sie erzeugen möchten, werden Sie das Eine oder das Andere filmen.
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    Abb. 3.70 Dadurch, dass wir wissen, wie groß ein Mensch ist, können wir im Bild die Größenverhältnisse bestimmen.


    Abb. 3.71 Wenn Sie einen Durchgang oder eine Tür filmen, warten Sie, bis jemand hindurchgeht. Notfalls bitten Sie jemanden darum.


    Die Abwesenheit von Menschen im Film stellt im übertragenen Sinn die Einsamkeit, Verlassenheit, bei Landschaftsaufnahmen aber auch die unendliche Weite und die Naturbelassenheit der Umgebung dar.
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    Abb. 3.72 Menschen in einer Stadt: Ihre Anwesenheit oder Abwesenheit, Anzahl und Tätigkeit, alles trägt zur Gesamtaussage der Einstellung und somit der gefilmten Sequenz bei.


    3.8.2 Menschen in Reportage und Dokumentation


    Wenn Sie nicht ausschließlich Naturfilmer sind, werden Sie immer wieder Menschen in den verschiedensten Lagen und Situationen filmen. Abgesehen davon, das jede der gefilmten Personen sein Recht am eigenen Bild besitzt, kann es auch dazu kommen, dass Sie diese Personen in Situationen ablichten, die ihnen nicht recht sind. Respektieren Sie deshalb immer die Wünsche der Gefilmten, auch was die spätere Verwendung des Bildmaterials anbelangt. Notfalls lassen Sie sich schriftlich eine Einverständniserklärung über die Verwendung des von Ihnen gedrehten Materials geben. So sind Sie immer auf der sicheren Seite.


    [image: 3_73.jpg]


    Abb. 3.73 Bei Kindern sollten Sie immer das Einverständnis der Eltern (bzw. der Erziehungsberechtigten) einholen, besonders, wenn Sie vorhaben, Ihre Aufnahmen zu veröffentlichen.


    Vermeiden Sie Voyeurismus, wo Sie ihn erkennen können und überprüfen Sie immer Ihre eigene Motivation, die Sie dazu bewegt, den Film zu machen. Seien Sie kein Jäger beim Filmen, seien Sie Sammler! Filmen Sie nicht heimlich (die Aufnahmen werden in den seltensten Fällen gut), sondern stellen Sie Kontakt zu Ihrem Gegenüber her. Das kann mit einem kurzen Gespräch sein, manchmal hilft dabei aber auch schon ein freundliches Zuwinken oder Lächeln. Sie werden rasch bemerken, ob die Person damit einverstanden ist gefilmt zu werden. Ist sie bereit dazu, werden Ihre Aufnahmen ungleich besser, denn der Bezug, den Sie aufbauen, wird in Ihrem Film unmittelbar zu sehen sein und somit für den späteren Zuschauer spürbar werden. Werden Sie nach dem Zweck Ihrer Aufnahmen gefragt, seien Sie so frei und erklären es der Person, die Sie filmen möchten. Wenn es Ihnen gelingt, in ein Gespräch zu kommen, nützen Sie die Gelegenheit, mehr über sie zu erfahren. Wenn Sie Glück haben, können Sie dabei gute O-Töne oder gar eine gute Geschichte einfangen. Manche Leute vergessen schnell die Kamera, und wenn Sie Ihr Interesse an ihnen zeigen, fangen nicht wenige an wie ein Buch zu reden. Dieses kann zum Beispiel bei einem Ortsporträt hervorragendes Material ergeben.


    Wenn Sie sich intensiv mit Menschen vor und mit Ihrer Kamera befassen, werden Sie auch irgendwann vor menschlichen Abgründen stehen. Manche Protagonisten packen ihre Lebensgeschichte oder -beichte ohne Vorwarnung aus. Überlegen Sie für sich, was Sie wirklich mit Ihrem Film bezwecken möchten; was Sie aussagen wollen. Viele Filmschaffende halten sich leider nicht daran.


    3.8.3 Menschen im Interview


    Der Mensch, der bereit ist, Ihnen ein Interview zu geben, schenkt Ihnen etwas. Es ist ein Teil seiner Geschichte, seines Erlebten, ist Teil seiner ganz eigenen Persönlichkeit und er macht Ihnen dieses Geschenk. Er gibt Ihnen den Stoff, aus dem Ihre Filme sind. Also behandeln Sie ihn mit dem nötigen Respekt und der gewissen Portion Ehrfurcht, die nötig ist, um diesen Teil seiner Persönlichkeit auf Film zu bannen, auch und vor allem dann, wenn das Gesagte Ihrer eigenen Einstellung widerspricht.


    Im Hinblick auf Ihren späteren Film müssen Sie sich zuerst darüber Gedanken machen, ob Sie ein längeres komplettes Interview verwenden möchten, oder ob Sie später nur kurze Statements verwenden werden. Sollen Ihre Fragen später zu hören sein oder sollen die Antworten des Interviewten den späteren Off-Text lediglich ergänzen und in ihn eingeflochten werden?


    Wollen Sie später das Interview im Sinne eines Gesprächs im Film verwenden, so sollte der Interviewer zu sehen sein. Dies können Sie wie folgt realisieren:


    Filmen Sie dem Interviewer, den Sie im rechten oder linken Bilddrittel platzieren, von hinten im Anschnitt über die Schulter. Die restliche Bildfläche nimmt dabei die interviewte Person ein. Jetzt drehen Sie das komplette Frage- und Antwortspiel: Im Anschluss wechseln Sie Ihren Kamerastandpunkt auf die Seite des Interviewpartners und drehen sämtliche Fragen noch einmal (diesmal ohne die Antworten; die haben Sie ja bereits). Notfalls können Sie den zweiten Durchgang auch ohne den Interviewten drehen. Hält der Interviewer dann auch noch nach jeder Frage das Mikrofon von sich weg, ist die Täuschung im späteren Umschnitt perfekt.


    Die zweite (und etwas unspektakulärere) Variante bietet sich an, wenn Sie alleine vorgehen. Hier blickt die Kamera frontal auf Interviewer und Interviewten, die sich auf einer gemeinsamen Bildachse befinden. Beide können zum Beispiel auf einer Bank sitzen oder an einem Bistrotisch stehen. Den LCD-Monitor der Kamera können Sie dabei um 180° schwenken, sodass Sie jederzeit die Kontrolle über den Bildausschnitt haben. Nicht, dass Ihnen jemand aus dem Bild fällt!


    Ein gutes Interview zu führen gehört mitunter zu den anspruchsvollsten Aufgaben der Reportage. Das beginnt bei der Auswahl des Lichts und endet beim guten Ton noch lange nicht. Wenn Sie so wie ich auch noch meistens allein unterwegs sind, werden Sie hier oft improvisieren und manche Gegebenheiten in Kauf nehmen müssen.


    Ein Interview selbst zu führen setzt einiges an Übung voraus. Nicht nur, dass man mit der Thematik sehr gut vertraut sein muss. Es gilt auch, den berühmten roten Faden zu behalten, damit das Gespräch in sich geschlossen bleibt. Das heißt, wie jede Geschichte und jeder Film gibt es auch hier einen Anfang, einen Hauptteil und einen Schluss (Ausnahmen sind lediglich kurze Statements oder Aussagen von Passanten, die im späteren Film dann nur dazu dienen z. B. Aussagen des Off-Textes beispielhaft zu untermauern).


    Der Anfangssatz oder die einleitende Frage des Interviews dient dazu, auf die Thematik einzustimmen und vor allen Dingen dem Interviewpartner die Scheu vor der Kamera zu nehmen. Im Mittelteil lassen Sie Ihrem Gegenüber die Möglichkeit, viel von einer ihm vertrauten Sache zu erzählen. Stellen Sie dabei keine in sich geschlossenen Fragen, die man mit Ja oder Nein beantworten kann. Die Abschlussfrage dient dazu, das Gesagte abzurunden und wenn nötig noch einmal zusammenzufassen. Sie kann aber auch einen Ausblick (etwa für zukünftige Entwicklungen) bieten. Beenden Sie kein Interview ohne sich dafür bedankt zu haben.


    3.8.4 Der Mensch ins rechte Bild gerückt


    Wie rückt man eine Person im Bild zurecht? Dazu gibt es weder für das 4:3- noch für das 16:9-Format eine allgemeingültige und somit richtige Aussage. Die Antwort ergibt sich zum einen aus der Form des Films: Handelt es sich z. B. um eine Reportage oder Dokumentation? Drehen Sie ein Interview oder einen Spielfilm?


    Zum anderen ergibt sich die Antwort aber auch aus der beabsichtigten Aussage: Eine tiefe Kameraposition beispielsweise drückt die Überlegenheit und Stärke der gefilmten Person aus; eine hohe lässt die Person klein und unterwürfig erscheinen. Bleiben Sie deshalb in etwa auf der Augenhöhe des Interviewpartners. Das ist zwar langweilig, aber doch zumindest neutral. Manche Kameraleute wählen gerne eine Position unterhalb der Augenhöhe, um die Person bedeutender erscheinen zu lassen. Doch macht man sich das als Stil zu Eigen, kann man leicht als Nasenlochfetischist bei Kollegen seinen Ruf weghaben. Wer sich mit dieser Thematik eingehender befassen möchte, dem lege ich das Buch Geheimnisse der Filmgestaltung von Arnold H. Müller (erschienen bei Schiele & Schön) ans Herz.


    [image: 3_74.jpg]


    Abb. 3.74 Geht es um ein Statement der Person, oder hat sie sonst etwas zu erzählen, machen Sie mit dieser Standardeinstellung nichts verkehrt. Die Person hebt sich durch den geringen Schärfentiefebereich vom Hintergrund ab, sitzt im Bildraum entsprechend der zwei-Drittel-Regel, wobei die größere Bildfläche auf der Seite verbleibt, welcher der Körper zugewandt ist. Der Anschnitt im Brustbereich erlaubt zudem noch das Einblenden einer Bauchbinde (= Texteinblendung mit Namen und Funktion der abgebildeten Person). Durch den Blick direkt in die Kamera nimmt die Person nicht nur zum Kameramann sondern letzten Endes auch zum Zuschauer einen unmittelbaren, direkten Kontakt auf. Entscheiden Sie selbst, ob Sie das möchten und ob es Ihrem Film zuträglich ist. In der Regel sollten Sie es jedoch vermeiden.


    Das 16:9-Format erscheint im ersten Moment schwieriger, da es scheinbar mehr Raum im Bild lässt, den es zu füllen gilt. Bei näherer Betrachtung sieht man jedoch, dass dies nicht unbedingt der Fall sein muss, um zu einer ausgewogenen Bildgestaltung zu gelangen. Entscheidender sind die Fragen: Steht der abgebildete Mensch in Beziehung zu seiner Umwelt? Oder einfacher gesagt: Ist der Hintergrund wichtig für die Bildaussage und muss ich ihn deshalb auch miteinbeziehen? Wo muss ich meine Kamera hinstellen – und welche Brennweite benutze ich? Die Antworten auf diese drei Fragen sind jeweils Gestaltungsmittel, die verschiedene Bildaussagen nach sich ziehen. Aber erst einmal der Reihe nach.


    Versuchen Sie zunächst zwei Dinge grundsätzlich zu vermeiden: Nämlich erstens, dass die Person direkt in die Kamera sieht und zweitens, dass Sie sie in der Bildmitte platzieren. Ausnahmen, welche die Regel bestätigen, gibt es natürlich auch hier, aber durch Beherzigen dieser beiden Grundsätze haben Sie für eine gute Bildgestaltung schon sehr viel getan.


    Teilen Sie Ihr Bild imaginär durch zwei senkrechte und zwei waagrechte Linien, die den Bildraum jeweils dritteln. Egal welche Einstellgröße Sie nun verwenden, achten Sie darauf, dass Sie die Person an einer der senkrechten Linien platzieren und dass sich Ihre Augen auf oder etwas über der oberen waagrechten Linie befinden – schon kommen Sie zu einer ausgewogenen Bildkomposition. Diese Regel gilt vornehmlich für statische Objekte; das heißt, wenn sich die Personen nicht im Raum bewegen.
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    Abb. 3.75–3.77 Selbst im Breitbildformat macht man mit der Zwei-Drittel-Regel nichts verkehrt. Wichtig ist nur, dass sich der freie Raum auf der Seite befindet, der sich die Person zuwendet.


    Wollen Sie eine Person in Verbindung zu ihrer Umwelt setzen, ist dies erst einmal eine Frage der Brennweite des Objektivs und bedeutet auch eine bewusste Wahl der verwendeten Blende. Denn um sowohl Vorder- als auch Hintergrund scharf zu bekommen, benötigen Sie viel Schärfentiefe, was bedeutet, dass Sie eher im Weitwinkel filmen und gleichzeitig die Blende so weit wie möglich geschlossen halten werden. Achten Sie auf ein einziges besonders auffallendes Detail im Hintergrund und setzen Sie dieses durch die Wahl Ihres Kamerastandpunktes auf den Punkt im Bildraum, der dem Standort Ihrer Person gegenüberliegt. Achten Sie besonders darauf, dass Sie nur ein markantes Detail außer der Person im Bild haben, damit Ihnen dieses aufgrund einer Fülle von Details nicht im Hintergrund verloren geht.
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    Abb. 3.78 Hier ist die Umgebung für die Bildaussage besonders wichtig. Wären die Gemälde nicht zu sehen, wir wüssten nicht, womit sich dieser Mann beschäftigt.


    Die Einbeziehung des Hintergrunds in die Bildkomposition ist im 16:9-Format viel besser zu bewerkstelligen als im alten 4:3-Guckkastenformat, da Sie hier einfach mehr Raum zur Verfügung haben. Achten Sie bei Ihrem Hintergrund immer darauf, dass nach Möglichkeit keine waagrechten Linien (Zäune, Regalbretter etc.) durch den Kopf oder Hals der gefilmten Person gehen und dass ihnen auch nichts aus dem Kopf herauswächst (z. B. Bäume, Straßenschilder etc.). Eine Person mit einem Stoppschild auf dem Kopf wirkt lächerlich. Das ist ein sehr beliebter Fehler, der jedem passiert, der nicht darauf achtet. Ich habe mich auch schon so manches Mal darüber geärgert, wenn ich es in der Eile einmal übersehen habe.


    3.8.5 Der Mensch im Detail


    Oft kann man es sogar im professionellen Fernsehen beobachten: Sieht man von den gebräuchlichen (und meiner Meinung nach unsäglichen) Lichtblitzen einmal ab, werden oft Zwischenschnitte in Interviews eingefügt, um elegant zu kürzen. Die verwendeten Zwischenbilder (Inserts) sind dann meist recht unmotiviert: Hände, die mit einem Kugelschreiber spielen und sich die Krawatte zurechtrücken oder irgendein unbedeutendes Detail auf dem Schreibtisch.


    Diese Details meine ich hier nicht. Zeigt man Menschen – oder noch genauer ausgedrückt – Gesichter im Detail, ist damit immer eine bestimmte Bildaussage und nicht selten eine (vom Zuschauer meist unbewusst empfundene) Bewertung der abgebildeten Person verbunden. Um bei den Händen zu bleiben: Diese können eine Menge über die gefilmte Person verraten. Hierbei muss man sich jedoch bewusst sein, dass man mit Klischees spielt. Das ist nichts Schlimmes, hat jedoch meist eine eindeutige Bildaussage und erzeugt dadurch eine gewisse Wirkung beim Zuschauer.


    Alte, rissige und spröde Hände stehen für ein hartes Arbeitsleben, lange und feingliedrige Finger unterstützen die Aussage, dass es sich bei der Person womöglich um einen Künstler handelt. Kinderhände unterstreichen Hilfsbedürftigkeit, können aber auch für Unbefangenheit und Unschuld stehen. Dies alles sind gängige Klischees, die sich seit den Anfängen der Fotografie fest in der Bildsprache etabliert haben und ihre Wirkung nicht verfehlen.


    Streiflicht lässt die markanten Eigenschaften wie Falten, Poren aber auch Ebenmäßigkeit besonders hervortreten. Führen die Hände noch dazu eine Bewegung aus, können sie die Aussage noch verstärken. So drückt die Spielerei mit dem Kugelschreiber Nervosität aus.


    Die Handhaltung trägt dabei entscheidend zur Bildaussage bei: Ist die Hand geöffnet? Sieht man die Innenfläche oder den Handrücken? Ist die Hand zur Faust geballt oder zittert sie vielleicht? All das sind aussagekräftige Merkmale, die, schneidet man sie anschließend an das Bild einer Person, etwas über diese ausdrücken und beim Betrachter ein gewisses Gefühl oder eine bestimmte Stimmung erzeugen. Hände im Detail haben eine fast so große Aussagekraft wie das menschliche Auge und dessen nächste Umgebung.


    Sehen Sie sich irgendein Bild von einer beliebigen Person an. Sobald Sie den Inhalt des Bildes erfasst haben und Ihr Auge in schnellen Bewegungen (Sakkaden) darüber gesaust ist, werden Sie an den Augen der abgebildeten Person hängen bleiben oder zumindest zu ihnen immer wieder zurückkehren, während Sie den Rest des Bildes zu erfassen suchen. Das bedeutet, dass die Augen den markantesten und somit wichtigsten Punkt im Gesicht eines Menschen bilden und ihnen deshalb besondere Beachtung geschenkt werden muss, was ihre Aussage anbelangt. Die Wirkung des Ausdrucks der Augen wird enorm gesteigert, wenn die Person direkt in die Kamera blickt. Dies stellt sozusagen ein filmisches Ausrufezeichen dar und sollte deshalb sehr sparsam eingesetzt werden.
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    Abb. 3.79 Dem Blick des Jungen direkt in die Kamera kann man sich fast nicht entziehen. Der erhöhte Kamerastandpunkt unterstreicht die Hilfsbedürftigkeit des kleinen Kindes.


    Augen im Detail entlarven nicht nur die Gefühle und somit einen Teil der Persönlichkeit, sondern haben auch eine eigene Bildsprache. Stehen sie ruhig und sehen sie in eine Richtung, oder wechseln sie in kurzen Abständen die Blickrichtung? Montieren Sie letzteres im Filmschnitt mit den oben beschriebenen kugelschreiberspielenden Händen, haben Sie mit zwei kurzen Einstellungen mehr über das Befinden der Person verraten, als Sie dies in einer Gesamtaufnahme tun könnten. Überlegen Sie einmal, wie viele Eigenschaften von Augen Ihnen spontan einfallen (gerötet, müde, klar, faltig, strahlend, schlafend, trüb, neugierig...). Sie sehen, Augen vermitteln nicht nur Stimmungen und Gefühle, sie sind häufig auch mit einer konkreten Aussage verbunden und somit ein Teil der Bildsprache, mit der Sie eine Geschichte erzählen können.


    Benutzen Sie Details von Personen nicht willkürlich und unmotiviert, sondern verbinden Sie (das gilt vor allem auch für die spätere Montage) eine konkrete Aussage mit ihnen.


    3.8.6 Das Bild des Menschen und seine Wirkung auf den Betrachter


    Menschen werden immer im Zusammenhang mit ihrer Tätigkeit gesehen. Wenn wir jemanden kurzfristig kennenlernen, interessieren wir uns immer zuerst für seinen Beruf, um ihn auf die Schnelle einordnen zu können. Ähnlich ist es im Film: Eine Person, die nichts tut, lässt sich schwer in irgendeinen Zusammenhang einordnen. Der Zuschauer sieht sie, weiß aber nicht, warum sie ihm gerade gezeigt wird. Außerdem bringt eine Person ohne Tätigkeit nur schwer eine Handlung voran. Natürlich kann eine Person auch nichts tun. Dies geht aber nur, wenn eine klare inhaltliche Aussage damit verbunden ist. Wenn die Aussage darin besteht, wie groß der Erholungswert des Stadtparks ist, können Sie das durchaus an ruhenden und nichts tuenden Menschen zeigen. Zeigen Sie Personen bei ihrer Tätigkeit, müssen Sie nicht gleich in der ersten Einstellung einer Sequenz enthüllen, was diese gerade machen. Sie können auch Neugierde beim Zuschauer erzeugen, indem Sie zum Beispiel mit einer Großaufnahme von einem verschwitzten Gesicht beginnen. Der Zuschauer sieht einen angestrengten Mann und fragt sich: Warum ist der Mann so verschwitzt? Die nächste Einstellung ist eine Totale und gibt die Auflösung: Er legt gerade in der größten Mittagshitze mit einem Spaten ein Blumenbeet an. Daraus folgt der Schluss: Aha, der Mann ist Gärtner und es ist Hochsommer. In nur zwei Einstellungen haben Sie Neugierde beim Zuschauer erzeugt und eine klare Aussage über die abgebildete Person gemacht. Machen Sie sich das zu Eigen und erzeugen sie mit jeder Einstellung Spannung auf die nächste. Jede Einstellung braucht im Anschluss dann auch die logische Weiterführung. Bauen Sie nach diesem Schema Ihre Sequenzen auf.
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    Abb. 3.80–3.82 Menschen bei dem, was sie tun. Die Kunst besteht darin, sie mit ihrer Tätigkeit und ihrer Umwelt in Bezug zu setzen. Manchmal kann dies mit einer Einstellung gelingen. Manchmal ist die Auflösung in mehrere einzelne Aufnahmen die bessere Wahl.


    Filmen Sie nicht einfach drauf los. Überlegen Sie bei jeder Einstellung, was Sie aussagen möchten. Welche Wirkung wollen Sie beim Zuschauer erreichen und welche Einstellung könnte die logische Schlussfolgerung der vorangegangenen sein? Das sind die Kriterien, die Sie beim Schnitt beherzigen müssen, um einen flüssigen und vor allem schlüssigen Film zu schaffen. Schön, wenn Sie das bereits bei der Aufnahme berücksichtigt haben.

  


  
    3.9 Filmen mit Gegenlicht


    Licht schafft Stimmungen. Stellen Sie sich nur einmal in einem dunklen Raum vor einen Spiegel und nehmen Sie eine Taschenlampe zur Hand. Strahlen Sie einmal Ihr Gesicht von vorne, von der Seite und direkt von unten an und Sie werden sehen, wie Ihr eigenes Gesicht jedes Mal eine andere Stimmung, einen anderen Ausdruck erhält. Besonders eindrucksvoll konnte man das Licht einer Taschenlampe von unten bei dem Film Blair Witch Projekt sehen. Es geht aber auch weniger dramatisch, und deswegen nicht weniger stimmungsvoll. Besondere Stimmungen lassen sich in Ihren Aufnahmen erzeugen, wenn Sie Gegenlicht gekonnt einsetzen. Doch ist dies nicht ganz einfach und es gibt bestimmte Gegebenheiten zu beachten.
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    Abb. 3.83


    Video mag weiches Licht


    Gegenlicht erzeugt meist einen sehr hohen Kontrast. Technisch bedingt ist Video nicht in der Lage, ein so hohes Kontrastverhältnis zu bewältigen. Deshalb muss man sich bei der Bildgestaltung dieser Tatsache bewusst sein. Filmen Sie beispielsweise eine Person frontal vor einem Fenster, so wird diese – vor allem, wenn Sie sich auf die Automatik des Camcorders verlassen – viel zu dunkel abgelichtet, während Details, die außerhalb des Fensters liegen und für Ihre Bildgestaltung eigentlich gar keine Rolle spielen, gut sichtbar und richtig belichtet abgebildet werden. Sie haben nun vier Möglichkeiten, mit diesem Problem umzugehen. Eine einfallslose, eine schlechte, eine gute und eine kreative.


    Die einfallslose Lösung besteht darin, dass Sie die Person bitten, sich einen anderen Standplatz zu suchen, sodass das Licht nicht mehr von hinten auf sie fällt. Problem gelöst. Prädikat: langweilig.
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    Abb. 3.83–3.84 Wenn das Gegenlicht schräg zum Objekt und nicht direkt in die Kamera strahlt, lässt es sich am ehesten bewältigen. Dabei büßt es wenig von seiner Stimmung ein.


    Die schlechte Lösung besteht darin, dass Sie die Person da lassen, wo sie sich befindet. Nun öffnen Sie die Blende (notfalls mit der Gegenlichttaste) so weit, bis die anfangs zu dunkle Person so hell ist, wie Sie sie haben wollen. Nun wird die Person zwar besser zu erkennen sein. Doch was ist mit dem Kontrast und der Brillanz des Bildes passiert? Ihre Person steht jetzt vor gleißendem Weiß. Zwar erkennt man alle ihre Details, doch die Kontraste, welche die Person selbst hat, sind flau und farblos. Außerdem kann es passieren, dass der Hintergrund nun so überstrahlt, dass die Person keine klare Außenkontur mehr besitzt. Eine Lösung, aber keine gute.
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    Abb. 3.85 Eine klassische Gegenlichtsituation, wie Sie Ihnen immer wieder begegnen wird, wenn Sie eine Person gegen ein Fenster filmen. Das Bild wird flau und manchmal auch grobkörnig, wenn Sie es mit der Gegenlichttaste oder manuell über die Blendenfunktion aufhellen.


    Die dritte Möglichkeit besteht darin, dass Sie die im Bild zu dunkle Person aufhellen. Dies können Sie mit einer zusätzlichen Lichtquelle erreichen oder Sie reflektieren das Licht, das durch das Fenster in den Raum scheint, mit einem Spiegel, einem Aufheller oder einem Stück weißen Karton auf die Person vor dem Fenster zurück. So mildern Sie den hohen Kontrast des Bildes ab. Ihre Person wird heller und Ihr Bild erhält eine gewisse Brillanz, da Ihr Camcorder nun einen Kontrastumfang vorfindet, mit dem er umgehen kann. Eine gute und professionelle Lösung.
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    Abb. 3.86 Dass bei diesem Bild mit einem zusätzlichen Licht gearbeitet wurde, verraten nur die winzigen Lichtpunkte in beiden Augen des Kindes. In der Regel arbeiten Sie im Freien nicht mit einem Strahler. Ergänzen Sie aber Ihre Ausrüstung um einen Aufheller.


    Die vierte Lösung besteht darin, dass Sie aus der Not eine Tugend machen. Wenn Sie eine Person ins Gegenlicht stellen, können Sie diese dunkel oder sogar schwarz abbilden. Sie wird zur Silhouette. Zum Scherenschnitt. Nutzen Sie diese Möglichkeit. Arbeiten Sie das Profil Ihrer gefilmten Person heraus. Spielen Sie mit Licht und Schatten. Zeigen Sie das Gesicht Ihrer Person von der Seite (vor allem wenn Sie eine bemerkenswerte Nase hat). Wenn sie noch dazu Zigarettenrauch in den leeren weißen Bildraum bläst – ich weiß, Rauchen ist ungesund! – ist die Bildwirkung perfekt.


    Üben Sie das Herausarbeiten von Silhouetten bei Motiven aller Art. Wenn Sie Ihre Augen so weit schließen, dass Sie nur noch durch Ihre Wimpern sehen können, fällt es Ihnen leichter, Silhouetten zu sehen und einen Schwarz-Weiß-Eindruck von Ihrem Motiv zu bekommen. Gehen Sie auch hier wieder um Ihr Motiv herum und beobachten Sie, aus welcher Perspektive heraus sich die interessanteste und aussagekräftigste Kontur ergibt. Dann machen Sie Ihr Bild. Wohlgemerkt gegen das Licht.
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    Abb. 3.87: Silhouetten haben ihren besonderen Reiz und erzeugen durch ihre klare Abgrenzung gegenüber dem Hintergrund effektvolle Stimmungen. Trainieren Sie Ihren Blick dafür!


    Streulicht


    Achten Sie bei Gegenlichtaufnahmen immer darauf, dass die Lichtquelle nicht direkt in das Objektiv des Camcorders strahlt. Die Blendenflecke, die sich daraus ergeben, können Sie noch als „kreativen“ Effekt abtun. Für die Qualität des Bildes viel schlimmer ist jedoch das Streulicht, das Sie sich einfangen. Dieses führt zu einer dramatischen Verschlechterung der Abbildungsleistung Ihres Objektivs und flacht den Kontrast extrem ab. Vermeiden können Sie das dadurch, dass Sie erstens die Lichtquelle nicht direkt im Bild haben, zweitens eine Sonnenblende (Kompendium) verwenden und/oder drittens mit einem Stück Karton oder notfalls mit der Hand (was aber tunlichst nicht im Bildausschnitt zu sehen sein sollte) einen Schatten über das Objektiv legen. Vergleichen Sie die unterschiedlichen Ergebnisse und Sie werden erstaunt sein.


    Gegenlicht schafft Plastizität


    Gegenlicht muss nicht immer frontal kommen. Das ist der Extremfall. Von Gegenlicht spricht man immer, wenn sich die Lichtquelle von der Kamera aus gesehen hinter dem Motiv befindet. Am leichtesten zu handhaben ist seitliches Gegenlicht. Mit ihm werden Sie am häufigsten arbeiten. Für eine gefilmte Person ist es ideal, wenn ihr das Licht über die Schulter scheint. Erstens muss sie dann die Augen nicht zukneifen, da sie nicht geblendet wird und zweitens zaubert ein solches Licht eine wunderbare Lichtkante auf Haar und Schulter, das dem Motiv einen besonderen Glanz und Plastizität verleiht. Sollten Sie erkennen, dass wichtige Partien des Gesichts zu dunkel geraten, können Sie mit einem dezenten Aufheller noch etwas Licht ins Dunkel bringen. Aber hellen Sie deswegen niemals das gesamte Bild auf!


    Manche Objekte erstrahlen aber erst so richtig im Gegenlicht in ihrer ganzen Pracht. Seien es die Blätter eines lichtdurchfluteten Waldes oder bunte Blütenblätter im Allgemeinen. Erst durch das Gegenlicht kommt ihre Farbpracht so richtig zum Ausdruck. Dies gilt gleichermaßen für alle transparenten, sprich lichtdurchlässigen, Objekte. Sei es der Rauch von Schornsteinen, der sich im Winter aus einem Meer von Häusern nach oben windet oder simple Auspuffgase. Erst im Gegenlicht werden sie überhaupt sichtbar. Gleiches gilt für Nebelschwaden.


    Genauso reizvoll kann es sein, Architektur und Landschaft im Gegenlicht abzubilden. Beides bekommt eine impressionistische Wirkung. Handelt es sich um kein direktes sondern um ein leicht seitlich gerichtetes Gegenlicht, bekommen Sie in Ihre Motive eine Modellierung, wie das mit direktem Licht nie möglich wäre.


    [image: 3_88.jpg]


    Abb. 3.88 Architektur im Gegenlicht. Erst dadurch bekommt dieses Bild etwas Grafisches, was das Besondere an ihm ausmacht.


    Ideale Gegenlichtsituationen erhalten Sie vor allem in den frühen Morgenstunden von kurz vor bis kurz nach dem Sonnenaufgang. Dann trifft das Licht in relativ flachem Winkel auf Ihr Motiv und Sie können am besten mit ihm arbeiten. Experimentieren Sie!

  


  
    3.10 Spiel mit der Schärfe


    Was ist denn jetzt eigentlich „scharf“? Schon der Begriff ist derart unscharf definiert, dass seine bloße Verwendung oft für Verwirrung sorgt. Bei dem einen sorgt eine scharfe Peperoni für einen roten Kopf und Schweißausbrüche, der andere schneidet sich an einem scharfen Messer, ein Dritter behauptet das von einer gut aussehenden Frau und ein Vierter beklagt die mangelnde Auflösung seines Camcorders als unscharf. Dass es sich in diesem Buch und in diesem Kapitel nur um den Schärfebegriff handeln kann, der sich auf optische Gegebenheiten bezieht, ist klar. Doch auch hier sind der Begriff und seine Aussage recht vielfältig. Wann ist ein Bild scharf? Auch hierüber lässt sich keine klare Aussage treffen, liegt doch die Beurteilung oft im Auge des Betrachters. Was aber, wenn der Betrachter eine Sehstärke von 2,5 Dioptrien auf beiden Augen hat? Einigen wir uns vorübergehend also auf die Definition, dass ein Bild dann scharf ist, wenn subjektiv sein maximaler Schärfeeindruck erreicht ist. Dieser richtet sich beim Videobild nicht nur nach seiner nominalen Auflösung, sondern auch nach der Größe der anschließenden Wiedergabe des Bildes. Zum Tragen kommt dieser Umstand, wenn Video in Standard-Auflösung auf eine große Fläche projiziert wird. Hier ist der Schärfeeindruck, der durch hochauflösendes Video erreicht werden kann, haushoch überlegen. Stellt man beide Formate auf einem Gerät mit einer Bildschirmdiagonale von unter 60 cm dar, fallen die Unterschiede in der Schärfe weit geringer aus. Schärfe bedeutet in erster Linie die Möglichkeit, viele Details darzustellen. Um diese Details später zu erkennen und auch zu würdigen, ist dementsprechend eine gewisse Größe bei der Wiedergabe nötig.


    [image: 3_89.jpg]


    Abb. 3.89


    Auflösung ist nicht alles


    Ein guter Schärfeeindruck ist aber nicht nur eine Frage der Auflösung. Viele Hersteller von digitalen Fotokameras (aber auch von Camcordern) werben hauptsächlich mit einer immer größeren Anzahl von Pixeln auf dem Aufnahmechip. Doch auch andere Faktoren nehmen auf die Schärfe Einfluss: Das beginnt in erster Linie mit dem in der Kamera verbauten Objektiv. Hierbei gilt die Regel, dass je größer die Linsen, desto besser ihre Vergütung und je geringer der Zoom-Faktor, desto besser seine Abbildungsleistung. Nach dem Objektiv sind als nächstes die Aufnahmechips für die Qualität der Abbildung und der damit verbundenen Schärfe verantwortlich. Sicherlich – so könnte man meinen – hat der Camcorder eine bessere Schärfe, wenn mehr Pixel für die Aufzeichnung zur Verfügung stehen. Doch je mehr Pixel auf einem Aufnahmechip untergebracht sind, desto geringer fällt seine Lichtempfindlichkeit aus. Gerade bei dämmrigen Lichtverhältnissen reicht die Lichtmenge nicht mehr aus, sodass das Signal elektronisch verstärkt werden muss, was zu einem Bildrauschen führen kann und so den Schärfeeindruck wieder sehr trübt. Deshalb ist auch die Größe des/der verwendeten Chip(s) von großer Bedeutung. Je größer die Chips, desto besser die Lichtempfindlichkeit. Und noch ein Umstand ist mit der Größe der verwendeten Objektive, beziehungsweise der verbauten Chips, von optischer Bedeutung. Denn je kleiner der Chip und das Objektiv sind, desto größer ist der Tiefenschärfebereich der Kamera. Das hat den Nachteil, dass ein bewusstes Gestalten mit dem Element Schärfe erschwert wird.
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    Abb. 3.90 Mit Minikameras lässt sich ein bewusstes Spiel mit der Schärfe fast nicht realisieren, da der Schärfentiefebereich zu groß wäre. Um Schärfe so genau zu platzieren benötigt man neben der Teleeinstellung große Linsen und große Aufnahmechips.


    3.10.1 Autofokus kontra manuelle Schärfe


    Bequem ist er schon, und jeder Camcorder besitzt ihn: Den Autofokus. Über seine Nutzung gehen die Meinungen unter den Filmern weit auseinander. Während ein Teil der Meinung ist, dass man nur mit einer von Hand festgelegten Schärfe zu gut gestalteten Bildern kommt, schätzt ein Großteil der Filmer den Umstand, dass man sich vor allem, wenn es schnell gehen muss, neben Bildgestaltung und Handhabung der Kamera nicht auch noch um das Einstellen der Schärfe kümmern muss. Eine Philosophie daraus zu machen, was nun wirklich besser ist, wäre an der Praxis vorbei. Und in der Regel werden Sie je nach Gegebenheit die eine oder die andere Variante wählen und den Autofokus zu- oder abschalten. Doch müssen Sie wissen, was diese durchaus nützliche Funktion an Ihrem Camcorder bewirkt und wie sie funktioniert. Auch ist Autofokus nicht gleich Autofokus. Manche Systeme bieten eine Geschwindigkeit in der Einstellung der Schärfe, die der des Auges sehr nahe kommt. Andere Camcorder finden den richtigen Schärfepunkt erst nach einigem Hin- und Herpumpen. Doch wie wirken sich diese Unterschiede in der Praxis aus und was macht so ein Autofokus genau?


    Aktiver Autofokus


    Dieses Prinzip ist eigentlich nicht mehr gebräuchlich. Beim aktiven Autofokus sendete die Kamera einen Infrarotstrahl (oder auch ein Ultraschallsignal ähnlich einem Echolot) aus, der von dem gefilmten Objekt reflektiert wurde. Aus der Zeit, die der Strahl benötigte, um zur Kamera zurückzukehren, berechnete diese den Abstand zum Objekt und stellte dementsprechend die Schärfe ein. Pech hatte man nur, wenn man eine schwarze Fläche anvisierte. Denn da Schwarz bekanntlich alles Licht schluckt, geschah das meist auch mit dem Infrarotstrahl, wodurch die Kamera dann irrtümlich annahm, man wolle auf unendlich fokussieren – obwohl das schwarze Objekt vielleicht nur wenige Meter entfernt war. Auch ergaben sich Fehler dadurch, dass es zahlreiche andere Quellen wie zum Beispiel Fernbedienungen gibt, die ihrerseits Infrarotsignale aussenden.


    Passiver Autofokus


    Wesentlich gebräuchlicher bei den aktuellen Camcorder-Modellen ist der passive Autofokus. Hierbei werden die Bilder, die das Objektiv an den CCD-Chip weiterleitet, analysiert und auf Helligkeitsunterschiede untersucht. Der Computer im Camcorder nimmt jedes Bild, schneidet es virtuell in Pixel-Streifen und misst den Helligkeitsunterschied zwischen zwei benachbarten Streifen. Jetzt dreht ein Motor am Objektiv. Wird der Helligkeitsunterschied nun geringer, nimmt der Computer an, dass das Bild unschärfer geworden ist und dreht das Objektiv in die andere Richtung. [6] Diese Methode funktioniert recht gut und zumeist auch sehr schnell, vorausgesetzt, es ist genügend Licht vorhanden. Ab einer gewissen Untergrenze tut sich der passive Autofokus zunehmend schwerer, Helligkeitsunterschiede in den Motiven wahrzunehmen.


    Mittenbetonte Messung


    Ein weiterer Umstand, um den Sie Bescheid wissen: Der Autofokus entscheidet, worauf er scharfstellt und nicht Sie. Meistens fokussiert er auf die Bildmitte. Doch im Rahmen einer interessanten Bildgestaltung werden Sie selten das Objekt Ihrer Begierde bildmittig platzieren. Hier können Sie besser auf die manuelle Scharfeinstellung zurückgreifen, indem Sie zuvor den Autofokus abschalten. Auch besteht die Möglichkeit, sich die Arbeit von dem Automaten abnehmen zu lassen, indem Sie das Objekt in der Bildmitte positionieren und warten, bis das Bild scharf ist. Nun deaktivieren Sie den Autofokus und verschieben Ihren Bildausschnitt wie es eine ausgewogene Bildgestaltung verlangt.


    Mit welcher Arbeitsweise Sie schneller zum gewünschten Ergebnis kommen, müssen Sie für sich selbst herausfinden. Es wird mit Sicherheit Situationen in Ihrem Filmerleben geben, in denen Sie nicht einmal die Zeit haben, sich Gedanken zu machen, ob Sie die Schärfe manuell legen oder ob Sie sich der Autofokusfunktion bedienen. Doch immer, wenn Sie sich die Zeit nehmen, die Schärfe bewusst festzulegen, sollten Sie diese sicherheitshalber während der Aufnahme feststellen, indem Sie den Autofokus deaktivieren.
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    Abb. 3.91 Mittenbetonte Messung


    Stellen Sie sich folgende Situation vor: Sie wollen in einer Menschenmenge in der Teleeinstellung eine bestimmte Person filmen, an der immer wieder andere Personen vorbeilaufen und sich bewegen. Gerade im Telebereich ist der Schärfentiefebereich sehr gering. Haben Sie nun auf die gewünschte Person scharfgestellt und es geht eine weitere Person vor ihr durch das Bild, wird die Kamera versuchen, ihren Schärfepunkt auf diese zu verlagern, wenn der Autofokus agiert. Hat die vorbeilaufende Person die Bildmitte oder den Bildausschnitt verlassen, wird sich die Kamera den ursprünglichen Schärfepunkt wieder suchen. Diese ungewollte Schärfe-Hin-und-Her-Verlagerung wird als optisches Pumpen wahrgenommen; Ihre Aufnahme ist damit verdorben. Schalten Sie deshalb den Autofokus ab, nachdem Sie die Schärfe bestimmt haben.


    Ein weiteres Beispiel für eine fixierte Schärfe ist das abwechselnde Filmen zweier Personen in einem Gespräch. Beide haben in etwa den gleichen Abstand zur Kamera. Im Bildausschnitt ist nur die rechte Person zu sehen, die einer Person links von ihr eine Frage stellt. Wenn nun die linke Person die Frage beantwortet, schwenken Sie langsam zu dieser hinüber. Sobald beim Schwenk die rechte Person aus dem Bild verschwunden ist, wird sich die Kamera – sofern der Autofokus aktiviert ist – einen neuen Punkt suchen, auf den sie scharf stellen kann. Dies kann der Himmel oder irgendetwas anderes im Hintergrund sein. Kommt nun am Ende des Schwenks die linke Person ins Bild, ist diese erst einmal unscharf, bis die Automatik auf sie fokussiert hat. Damit sind die Aufnahmen unbrauchbar und wirken amateurhaft. Verhindern können Sie dies, indem Sie spätestens vor dem Schwenk die automatische Schärfe abstellen. Haben Sie beide Personen im selben Abstand zur Kamera platziert, kommt am Ende des Schwenks die zweite Person scharf ins Bild.


    3.10.2 Gestalten mit Schärfe


    Die Schärfe als gestaltendes Element hat den Sinn und Zweck, die Aufmerksamkeit des Zuschauers zu lenken. Wir denken, wir sehen scharf. Doch das ist ein Trugschluss. Denn der Teil unserer Netzhaut, der tatsächlich ein scharfes Abbild liefern kann, ist sehr klein. Blicken Sie einmal auf Ihre Armbanduhr und nur auf Ihre Armbanduhr. Wenn Sie Ihren Blick nicht von den Zeigern abwenden, werden Sie bemerken, dass Sie Ihren Arm und sogar Ihre Hand nicht mehr scharf erkennen können, obwohl sich diese in unmittelbarer Umgebung zur Uhr befinden und in etwa den gleichen Abstand zu Ihren Augen haben. Um also ein scharfes Abbild unserer Umgebung zu erreichen, saust unser Auge in ruckartigen Bewegungen (Sakkaden) über das Bild, das wir erfassen möchten, und scannt dieses quasi in zig Einzelbildern ab. Erst unser Gehirn setzt diese zahlreichen Einzelmomente zu einem scharfen Gesamtbild zusammen. Dabei orientieren sich Auge und Gehirn immer automatisch daran, einen scharfen Bildeindruck zu erzeugen.


    Was bedeutet das für die Filmer-Praxis? Unser Auge ist süchtig nach Schärfe. Automatisch sucht es im Bild immer nach dem Objekt, das scharf dargestellt wird. Dieses ist der Gegenstand des Interesses. Folglich lässt sich so der Blick bewusst lenken. Sie als Filmer entscheiden, wo Ihr Zuschauer hinsehen soll. Sie entscheiden, was er als wichtig und bedeutsam registrieren soll. Sie entscheiden, was er sich (im Hinblick auf die Entwicklung im Film) merken soll. Sie sagen dem Zuschauer, wann und worauf er aufpassen muss.


    [image: 3_92.jpg]


    Abb. 3.92 Gelenkte Aufmerksamkeit: Nachdem das gesamte Bild erfasst ist, bleibt der Blick am Kopf und an den Augen der Echse hängen, da diese als einziges Bildelement scharf abgebildet sind.


    Wenn Sie Ihrem Zuschauer zunächst ein völlig unscharfes Bild zeigen, in das erst nach und nach die Schärfe einkehrt, können Sie mit diesem Stilmittel Spannung und Neugierde erzeugen. Ein Bild mit einer geringen Schärfentiefe lenkt den Betrachter auf das bildwichtige Element und blendet störende Elemente aus. Profis arbeiten gerne mit einer Schärfenverlagerung von Objekt A nach Objekt B im selben Bild, um den Blick des Zuschauers durch das Bild zu führen. Diese Schärfenverlagerung funktioniert natürlich nur mit geringer Schärfentiefe und mit Objekten, die sich in einiger Distanz zueinander befinden. Die Verlagerung der Schärfe kann als filmisches Ausdrucksmittel mehrere Funktionen erfüllen:


    a) Sie stellt Beziehungen her.


    b) Sie schafft eine inhaltliche Überleitung.


    c) Sie schafft eine räumliche Überleitung.


    d) Sie dient als unsichtbare Blende.


    Egal in welcher Funktion Sie eine Schärfeverlagerung einsetzen: Mit ihr erzeugen Sie immer einen Übergang, der vom Zuschauer gar nicht wahrgenommen oder als sehr angenehm empfunden wird und sehr elegant wirkt, da sich die Einstellung selbst nicht ändert und auch kein Schnitt nötig ist.
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    Abb. 3.93–3.94 Von der Unschärfe in die Schärfe oder umgekehrt. Dieser Effekt kann als Alternative zur Auf- oder Abblende gesehen werden. Zwischen zwei Aufnahmen ist er auch eine angenehme Überblendung.
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    Abb. 3.95–3.96 Vom Vorder- in den Hintergrund: Mit der Schärfeverlagerung wird der Zuschauer durch den Bildraum geführt. Sinngemäß muss die nächste Einstellung da weitermachen, wo in der vorangegangenen die Schärfe endet.


    Praxis der Schärfeverlagerung


    Wenn man in einer Einstellung mit einer Schärfeverlagerung arbeitet, muss diese motiviert und begründet sein. Deshalb, weil dieses Stilmittel als bloßer Selbstzweck oder einfach nur als Effekt nicht viel hergibt, da es zu gefällig ist. So sollte es zumindest eine der oben beschriebenen Funktionen haben. Bei einer Schärfeverlagerung empfiehlt es sich, den Bildausschnitt nicht zu verändern. Für die Praxis ist es auch gut, wenn beide Schärfepunkte möglichst weit auseinander liegen.


    Zweite Voraussetzung ist eine möglichst geringe Schärfentiefe. Diese erreichen Sie, wenn Sie das Zoom Ihrer Kamera in den Telebereich bewegen. Je stärker dabei die Tele-Einstellung ist, desto geringer fällt die Schärfentiefe aus. Der zweite Faktor, der die Schärfentiefe bestimmt, ist die Blende. Bei sogenannter offener Blende ist die Schärfentiefe am geringsten. Wenn Sie in Situationen mit viel Licht filmen, werden Sie in erster Linie das Problem haben, dass Sie die Blende weit schließen müssen, um eine Überbelichtung zu vermeiden. Dem können Sie auf zweierlei Arten entgegenwirken. Besser ausgestattete Kameras besitzen ein sogenanntes zuschaltbares ND-Filter. Das ist ein neutrales Graufilter, das die Menge des einfallenden Lichtes je nach seiner Stärke um ein, zwei oder vier Blendenstufen reduziert. Das macht es möglich, die Blende um diesen Wert wieder zu öffnen, um so die Schärfentiefe zu verringern. Ein zweiter Weg bei viel Licht zu einer offenen Blende und damit zu geringer Schärfentiefe zu kommen, ist, die Verschlusszeit (Shutter) zu verkürzen. Da Sie die Kamera nicht bewegen und in der Regel Ihre gefilmten Objekte auch keine weitschweifenden Bewegungen ausführen, wird auch eine sehr kurze Verschlusszeit nicht weiter störend auffallen.


    Kadrieren Sie nun Ihr Bild nach dem goldenen Schnitt oder der Zwei-Drittel-Regel. Wenn Sie nun auch noch die beiden Objekte, zwischen denen sich die Schärfe bewegen soll, an den bildwichtigen Stellen positionieren, haben Sie beste Ausgangsbedingungen. Gute Voraussetzungen für eine geglückte Schärfeverlagerung haben Sie, wenn Ihre Kamera über einen echten Schärfeeinstellring verfügt, mit dem Sie die Schärfe manuell verlagern können. Üben Sie die Schärfeverlagerung erst einmal trocken, bevor Sie auf Aufnahme drücken. Wenn Sie an der Kamera sowie am Schärfering ein Stück Klebeband befestigen, können Sie darauf Markierungen für die Schärfeeinstellungen vornehmen, die Sie bequem wiederfinden. Nicht jede Kamera verfügt über die Möglichkeit, die Schärfe manuell zu justieren. Bei manchen Modellen (z. B. von Sony mit Touch-Screen) ist es möglich, auf dem LCD die Schärfe per Berührung der bildwichtigen Stellen festzulegen und zu verlagern, was ebenfalls recht komfortabel funktioniert.


    Motive losgelöst vom Hintergrund


    Denken Sie bei Ihren Aufnahmen immer daran, welche Möglichkeiten der Bildgestaltung sich durch bewussten Einsatz von Schärfe ergeben. Im Weitwinkelbereich werden Sie kaum Möglichkeiten haben, die Schärfe auf einen bestimmten Punkt zu legen, da gerade in dieser Einstellung der Schärfentiefebereich sehr groß ist. In der Tele-Einstellung können Sie jedoch wunderbar Motive von Ihrem Hintergrund lösen. Das bietet sich immer bei Nah- und Detailaufnahmen an, die Sie ja drehen, um Ihren Zuschauer auf eben diese Details aufmerksam zu machen. Störendes lässt sich so in Unschärfe auflösen. Was wichtig ist, bleibt.

  


  
    3.11 Brennweiten richtig einsetzen


    Haben Sie schon einmal als Kind versucht, mit einer einfachen Linse oder Lupe ein Stück Papier zum Brennen zu bringen? Dabei bewegt man die Lupe über einem Stück Papier hoch und runter, bis man den Abstand gefunden hat, bei dem das Sonnenlicht seine maximale Bündelung in einem Punkt auf dem Blatt Papier erfährt. Diesen Punkt nennt man Brennpunkt. Sein Abstand zur Linse wird als Brennweite bezeichnet. Moderne Objektive vereinen eine höhere Anzahl von Linsen in sogenannten Linsengruppen; das Größenverhältnis, mit dem sie die Umgebung auf dem Aufnahmesensor wiedergeben, wird mit der Brennweite des Objektivs beschrieben. Um die Abbildungseigenschaft eines Objektivs zu beschreiben, verwendet man die Begriffe Normalobjektiv, Weitwinkelobjektiv (für einen großen Blickwinkel) und Tele-Objektiv (für einen engen Blickwinkel). Das Normalobjektiv beschreibt einen Blickwinkel, wie er dem menschlichen Auge am nächsten ist.
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    Abb. 3.97 Meist auf jedem Objektiv zu finden: Angaben über Blendenöffnung und Brennweiten des Objektivs.


    Bei Fotografen findet man an Spiegelreflexkameras noch Objektive mit nur einer Brennweite, auch Festbrennweite genannt. Videokameras besitzen diese Objektive nicht mehr, sondern ausschließlich solche mit variabler Brennweite, auch Zoom-Objektive oder „Gummilinsen“ genannt. Sie zeichnen sich dadurch aus, dass sie ihre Brennweite und somit auch ihren Blickwinkel stufenlos in einem bestimmten Bereich regulieren können. Ob es sich bei einem Objektiv um ein Weitwinkel- oder um ein Teleobjektiv handelt, lässt sich durch die bloße Angabe der Brennweite nicht so ohne weiteres sagen. Denn welchen Abbildungsmaßstab ein Objektiv besitzt, hängt zudem auch von der Größe der Projektionsfläche dahinter (in unserem Fall dem Aufnahmesensor) ab. Die Brennweite eines Objektivs gilt dann als normal, wenn sie in etwa die Sicht des menschlichen Auges wiedergibt. Das ist jedoch sehr subjektiv. Deshalb spricht man von einem Normalobjektiv, wenn seine Brennweite ungefähr der Diagonale des Aufnahmesensors entspricht. Ist sie kleiner, spricht man von Weitwinkel, ist sie größer, von Tele. Um aber trotz unterschiedlich großer Objektive und Aufnahmechips Vergleiche anstellen zu können, geben die Hersteller in ihren technischen Beschreibungen zu dem maximalen Bildwinkel noch das Kleinbild-äquivalent an. Dabei bedeutet eine Brennweite von etwa 50 mm Normalsicht (= mittlere Brennweite). Bereiche von 24 mm bis 35 mm beschreiben ein ordentliches Weitwinkel (= kurze Brennweite). Alles, was über 50 mm geht, liegt im Telebereich (= lange Brennweite).


    Viel Zoom ist nicht immer gut


    Bei Videokameras ist seit einigen Jahren ein paradoxer Trend der Camcorderindustrie auszumachen: Je billiger die Kamera, desto größer ist der Brennweitenbereich, den diese abdeckt. Oft liest man Angaben wie 20 x, 30 x, ja sogar 40-fach Zoom für unter 300 e. Abgesehen vom absolut nutzlosen Digital-Zoom gilt im Allgemeinen, dass mit zunehmendem Brennweitenbereich eines Zoom-Objektivs seine Abbildungsleistungen nachlassen. Gerade Proficamcorder halten sich mit der Spannweite ihres Zoom-Objektivs relativ bedeckt. Des Weiteren ist in der Filmerpraxis nicht gerade der Telebereich der wichtige. Von wesentlich praktischerem Nutzen ist eine gute Weitwinkelleistung des Objektivs, was aber bei gängigen Camcordern immer mehr zur Seltenheit wird. Gerade wenn Sie in engen Räumen filmen, stoßen Sie mit dem Weitwinkel des Zoomobjektivs eines gewöhnlichen Camcorders rasch an die Grenzen. Abhilfe schafft hier ein Weitwinkelkonverter, den man auf das Objektiv schraubt. Zum Beispiel einen mit dem Faktor x 0,75 (diesen multipliziert man mit der ursprünglichen Brennweite und erhält daraus die neue). Tele-Reserven sind jedoch immer vorhanden – wobei sich auch dieser Bereich durch entsprechende Konverter vergrößern lässt.


    Jede Brennweite hat ihre Funktion


    Wie der Name schon sagt, besitzt der Weitwinkelbereich des Zoom-Objektivs einen mehr oder minder weiten Blickwinkel. Dies hat zufolge, dass man fast immer einen großen Bildbereich hat. Das ist jedoch nicht immer ein Vorteil. Wollen Sie mit einer Totale dem Zuschauer einen Überblick verschaffen, macht es durchaus Sinn, einen Schauplatz in einer Weitwinkeleinstellung zu filmen. Jedoch sollte man bedenken, dass so auch eine Fülle von Details ins Bild gelangt, die vom eigentlichen Objekt ablenken kann. Auch werden Details aufgrund ihrer großen Anzahl nur sehr klein abgebildet und kommen bei kleineren Fernsehgeräten nicht mehr zur Geltung. Denken Sie bei Ihren Filmaufnahmen an die Detailaufnahmen und filmen Sie diese einzeln in Einstellungen im Normal- oder Telebereich. Eine Ausnahme bildet hier jedoch der Makrobereich, den Sie nutzen, wenn Sie sehr kleine Dinge formatfüllend abbilden möchten. Denn dies können Sie bei den meisten Camcorder nur in der Weitwinkelstellung. Nur so können Sie sich Ihrem Objekt bis auf einen Zentimeter nähern und auch noch scharfstellen. Das ist mit einer Tele-Einstellung nicht so ohne weiteres zu erreichen. Denn für das Objektiv in Ihrem Camcorder gilt allgemein: Je größer die Brennweite, desto weiter weg ist der nächste Punkt, auf den scharfgestellt werden kann.
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    Abb. 3.98 Gerade wenn es darum geht, dynamische und graphische Umsetzung für Motive zu finden, ist das Weitwinkel oft ein probates Mittel.


    Abb. 3.99 Weitwinkel bringt aber auch viel aufs Bild, wodurch man leicht den Überblick verlieren kann. Dann bietet es sich an, zusätzlich zur Übersicht das Motiv in Einzelaufnahmen zu zerlegen.


    Porträts mit mittlerer bis langer Brennweite


    Eine weitere Eigenschaft weitwinkliger Brennweiten ist ihre Verzeichnung. Je nachdem wie stark das Weitwinkel und auch die Qualität des eingesetzten Objektivs sind, können tonnenförmige Verzeichnungen auftreten. Dadurch werden zum Beispiel aus der Nähe gefilmte parallele Linien leicht nach außen gebogen. Diese Art von Verzeichnung lässt auch aus der Nähe gefilmte Gesichter unvorteilhaft aussehen. Verwenden Sie deshalb beim Filmen von Personen – vor allem wenn sie nah oder halbnah abgebildet werden – mittlere oder längere Brennweiten. Letztere haben die Eigenschaft, ab einem gewissen Bereich das Bild etwas zu „plätten“.
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    Abb. 3.100 Bei Portraits sind Sie mit mittleren und längeren Brennweiten im „grünen Bereich“. Mit einer leichten Tele-Einstellung erreichen Sie die gewünschte geringe Tiefenschärfe.


    Filmen Sie einmal eine Testperson mit verschiedenen Brennweiten. Einmal in größtmöglicher Weitwinkeleinstellung, einmal mit mittlerer Brennweite und einmal mit maximaler Brennweite. Achten Sie darauf, dass die Person jedes Mal gleich groß abgebildet wird. Vergleichen Sie die Aufnahmen anschließend miteinander und schauen Sie neben den unterschiedlichen Verzeichnungen der Person auch auf die Menge an Bilddetails, die im Hintergrund noch sichtbar ist. Denn je länger Ihre Brennweite wird, desto enger wird auch Ihr Bildwinkel. Und so verschwinden mit zunehmender Brennweite immer mehr Details im Hintergrund und werden gleichzeitig unschärfer, da die Schärfentiefe abnimmt.


    (Den beschriebenen Test können Sie auch mit einer digitalen Fotokamera realisieren; das geht schneller.)


    Dynamik mit Weitwinkel


    Ein weiteres gestalterisches Mittel lässt sich noch aus der unterschiedlichen Verwendung der Brennweiten ableiten. Gerade wenn Sie experimentierfreudig sind und gewagtere Bildkompositionen anstreben, können Sie das Weitwinkel gut einsetzen, um Dynamik in die Bildkomposition zu bringen. Vor allem wenn Sie Häuser aus einer sehr tiefen Perspektive filmen, entstehen aus den ursprünglich senkrechten Häuserkanten stürzende Linien mit Fluchtpunkt. Das ist zwar eine verzerrte Darstellung, die nicht korrekt ist, thematisch kann sie aber durchaus passend sein. Entscheiden Sie das selbst.
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    Abb. 3.101 Dynamik und stürzende Linien durch Weitwinkel, tiefen Kamerastandpunkt und hohe Schärfentiefe.


    Kamerafahrten im Weitwinkel


    Eine gänzlich unterschiedliche Wirkung haben Fahraufnahmen in verschiedenen Brennweiten. Vor allem, wenn sich der Camcorder auf der Kameraachse bewegt (das heißt, die Kamera fährt geradeaus), erscheinen echte Fahrten im Weitwinkelbereich am eindrucksvollsten. Probieren Sie es aus!

  


  
    3.12 Details


    „Der Teufel steckt wie immer im Detail“ lautet eine alte Redewendung. Bei gut gestalteten Filmen ist das nicht anders. Von Einsteigern ins Videohobby werden Details meist nicht so ernst genommen oder schlichtweg übersehen. Doch sie sind nicht nur das Salz in der Suppe, sondern erst durch sie erkennt der Zuschauer Dinge und Zusammenhänge, die er sonst schlichtweg übersehen würde. Und deshalb müssen Sie ihm diese zeigen.


    Details sind nicht nur das Salz in der Suppe. Sie tragen zum besseren Verständnis der Thematik bei und schaffen Interesse beim Zuschauer. Sie schaffen nicht nur Abwechslung, sondern können auch Blicke anziehen. Und nicht zuletzt können Sie Detailaufnahmen im späteren Schnitt hervorragend verwenden, sofern Sie sie gedreht haben – also auf keinen Fall vergessen! Wenn Sie mit dem eigentlichen Dreh fertig sind, gehen Sie vor Ort auf die Suche nach Details. Machen Sie es sich auch zur Angewohnheit, Motive grundsätzlich nicht nur aus verschiedenen Richtungen und mit verschiedenen Einstellgrößen zu drehen, sondern achten Sie auf alle sich bietenden Details Ihres Motivs und bilden Sie diese in Großaufnahme ab. Natürlich verwenden Sie dabei ein Stativ. Mit Detailaufnahmen blenden Sie alles aus, was für die Bildaussage unwichtig ist und lenken den Blick auf das Wesentliche: Sie zeigen dem Zuschauer, was wichtig ist. Aus den zahlreichen Einzelaufnahmen der Details setzt sich so ein Gesamtbild zusammen, das mit einer einzelnen Aufnahme nicht möglich wäre. In der Tat kommt dieses Zerlegen eines Motivs unserer Sehweise recht nahe, denn wir erfassen ein Motiv für gewöhnlich nicht als eine Gesamtaufnahme, sondern erst unser Gehirn setzt die zahlreichen Bruchstücke, die unser Auge als Sinneseindrücke liefert, setzt die zahlreichen Bruchstücke, die unser Auge als Sinneseindrücke liefert, wenn es ein Objekt in ruckartigen Bewegungen abtastet, zu einem Bild zusammen.
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    Abb. 3.102, Abb. 3.103, Abb. 3.104: Großaufnahmen und Details: Die Würze in jeder Schnittsequenz, wenn man sie zuvor gedreht hat.


    Üben Sie, Motive in ihren Einzelheiten zu sehen. So ist ein Auto nicht einfach nur ein Auto. Es ist eine Radkappe, ein Nummernschild, ein Außenspiegel, eine Kühlerfigur, ein Lenkrad, ein Schalthebel, eine verchromte Stoßstange und, und, und. Ein altes Haus ist nicht einfach nur ein Haus. Es besteht aus maroden Fenstern, hölzernen Türen, bröckelndem Putz, Graffitis an den Wänden und so weiter. Immer wenn ein bestimmtes Objekt in Ihrem Fokus steht, müssen Sie es in seine Einzelteile zerlegen (aufnahmemäßig, versteht sich). Gewöhnen Sie sich eine schablonierte Drehweise an. Versuchen Sie sich an Ihr Objekt nicht über eine Totale heranzutasten, sondern tun Sie das über die Details. Die Abbildung des Gesamten erfolgt zum Schluss. Dadurch, dass Sie die Totale filmen, nachdem Sie zuvor die Details kennen gelernt haben, bilden Sie das Motiv nun automatisch aus der Perspektive ab, aus der all seine Vorzüge zum Tragen kommen. Versuchen Sie auch einmal einen Film zu drehen, der nur aus Groß- und Detailaufnahmen besteht. Vor allem, wenn Sie stolzer Besitzer eines hochauflösenden Flachbildfernsehers mit großer Bilddiagonale sind, werden Sie vom Ergebnis erstaunt sein.

  


  
    4 Zusammen, was zusammen gehört Nachbearbeitung und Schnitt
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    Abb. 4.01ä


    Wenn Sie denken, Sie haben mit dem Aufnehmen der Bilder schon einen fertigen Film im Kasten, muss ich Sie leider enttäuschen. Denn der Film entsteht erst in der sogenannten Nachbearbeitung. Zwar ist es auch möglich auf Schnitt zu drehen. Selten entstehen aber auf diese Art und Weise gute Filme. Erst der nachfolgende Schnitt schafft aus den zahllosen Einzelaufnahmen das spätere Ergebnis, das man Film nennt. Wer auf die Möglichkeiten der Nachbearbeitung verzichtet, vergibt eine Fülle an Möglichkeiten, die sich dem Filmemacher bieten.


    Die rasante digitale Entwicklung hat es möglich gemacht, Filme schon fast zum Nulltarif zu bearbeiten. Früher verschlangen die Kosten für ein ordentliches Schnittsystem den Wert eines Einfamilienhauses. Mittlerweile ist jeder handelsübliche Discount-Rechner für diese Zwecke hervorragend geeignet. Die Software, die Sie dazu benötigen, rangiert zwischen Freeware und solcher in der Preisregion eines Kleinwagens.


    Was benötigt man als Grundausstattung? Und was sollte das Programm für die Nachbearbeitung unbedingt beherrschen? Was muss man beachten, um Schnittfolgen zu produzieren, die fließen? Wie zieht man den Zuschauer in seinen Bann?

  


  
    4.1 Linearer und Nonlinearer Schnitt


    Der heutige Schnitt wird im Videobereich ausschließlich am Computer vollzogen. In den Zeiten, als Video ein analoges Medium war und Camcorder elektromagnetische Impulse auf Band aufzeichneten, war es nur möglich, einen Film zu schneiden, indem man die einzelnen Szenen in der gewünschten Reihenfolge auf ein anderes Band analog kopierte. Abgesehen davon, dass es bei diesem Verfahren zu Verlusten in der Bild- und Tonqualität kam, konnte man einmal in eine bestimmte Reihenfolge kopierte Szenen nachträglich nicht mehr verändern. Da der Schnitt also darin bestand, die gewünschten Szenen in der richtigen Reihenfolge aneinander zu reihen, spricht man in diesem Zusammenhang vom linearen Schnitt.


    Eine Menge Vorteile


    Mit der Einführung digitaler Camcorder und der Nachbearbeitung am Computer hat sich das entscheidend geändert. Das hat den Vorteil, dass die Aufnahmen digital aufgezeichnet werden. Da dies genau genommen nur die Aufzeichnung einer Kombination aus Nullen und Einsen ist, ergeben sich theoretisch keinerlei Kopierverluste, da selbst nach der fünften Kopie eine Eins immer noch eine Eins und eine Null immer noch eine Null ist.


    Der wichtigere Vorteil liegt jedoch in der Freiheit, die man beim Anordnen der Szenen erhält. Nun muss man nämlich nicht mehr die Szenen eine um die andere aneinander reihen. Es ist zu jedem Zeitpunkt möglich, Szenen auszutauschen und zu verlängern oder zu verkürzen, sofern man sie vorher gedreht hat. Es muss technisch gesehen nicht mehr in der chronologischen Reihenfolge des Films geschnitten werden. Deshalb spricht man hier vom nonlinearen Schnitt.


    4.1.2 Der Rechner


    Grundsätzlich ist jeder handelsübliche noch einigermaßen halbwegs aktuelle Computer in der Lage, mit Videodateien umzugehen. Allerdings gilt vor allem bei hochauflösendem Video: Je mehr Performance desto besser. Wollen Sie die Formate HDV oder AVCHD bearbeiten, so stellt eine CPU mit 3–4 GHz schon die absolute Untergrenze dar. Noch besser geeignet sind moderne Dual- oder Quad-Prozessoren, wie sie heutzutage gängigerweise verbaut werden. Was den Speicherplatz anbelangt, gilt grundsätzlich auch: Je mehr Sie davon haben, desto besser und komfortabler können Sie damit arbeiten. Dazu benötigt Ihr Rechner noch eine Firewire-Schnittstelle (auch: IEEE 1394) und am besten einen USB2-Anschluß. Diese Anforderungen gehören aber schon seit geraumer Zeit zu jedem Standard-Rechner. Für die Ausgabe auf DVD benötigen Sie einen DVD-Brenner (ebenfalls Standard); noch besser wäre ein Blu-ray-DVD-Brenner, da sich dieser für die Ausgabe von hochauflösenden Videos eignet.


    Wollen Sie aber im nach wie vor gebräuchlichen Standardformat, wie zum Beispiel MiniDV es bietet, filmen, genügt Ihnen durchaus ein Computer, der auf dem Gebrauchtmarkt für unter zweihundert Euro zu haben ist.


    4.1.3 Die Software


    Die Softwarehersteller sind fleißig. Und so ist es auch nicht verwunderlich, dass es mehrere Dutzend Programme gibt, mit denen Sie Videos bearbeiten können. Dabei reicht die Preisspanne der angebotenen Software von gratis bis hin zu mehreren tausend Euro. Für die Software gilt in der Regel erst einmal das Gleiche wie für den Camcorder: Die beste ist die, mit der Sie am besten zurechtkommen. Manche der angebotenen Lösungen erfordern eine lange Einarbeitungszeit. Wenn Sie diese Zeit nicht haben oder nicht investieren wollen, werden Sie selten zu guten Schnittergebnissen kommen. Da kann die Software noch so gut sein.
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    Abb. 4.02 Software zur Videobearbeitung gibt es wie Sand am Meer. Doch die Unterschiede in Leistungsumfang und Preis sind gravierend. Man sollte vorher wissen, was man braucht.


    Erst mal testen


    Wenn Sie mit Schnitt-Software noch gar keine Erfahrungen gemacht haben, sollten Sie von dem Angebot Gebrauch machen, dass Ihnen jeder Hersteller von Software in der Regel bietet. In diversen Fachzeitschriften sind oft Testversionen entsprechender Software beigelegt. Diese Testversionen sind meistens im Funktionsumfang nicht eingeschränkt. Lediglich die Nutzungsdauer ist zeitlich limitiert; in der Regel auf 30 Tage. Dieser Zeitraum reicht für umfangreiche Tests und erste Erfahrungen aus. Zumindest bis man sich zu einer Kaufentscheidung durchgerungen hat. Die Testversionen von diversen Schnittprogrammen lassen sich auch von den Internet-Seiten der Hersteller herunterladen.


    Ein Schnittprogramm, das leicht zu bedienen ist und den Einsteiger nicht überfordert, sollte auch noch die Ansprüche des fortgeschrittenen Cutters befriedigen können, denn wenn Sie sich erst einmal mit der Materie intensiv befasst haben, werden Sie rasch Fortschritte machen. Doch das stellt kein Problem dar. Die gängigsten Einsteigerlösungen bieten einen Funktionsumfang, der in den meisten Fällen weit über das hinausgeht, was Sie brauchen, um Ihre Filme professionell und anspruchsvoll zu bearbeiten. Viele enthalten Spielereien, die zwar einmal ganz nett anzusehen sind, die aber für die erweiterte Praxis völlig unbrauchbar sind. Zahlreiche Effektblenden oder auch die Möglichkeit, einen Film automatisch vom Rechner schneiden zu lassen, zählen meiner Meinung nach dazu.


    Zu den gängigen Einsteiger-Lösungen, die auch dem ambitionierten Hobbyisten genügen, zählen die weitverbreiteten und ausgereiften Programme Adobe Premiere Elements, Magix Video deLuxe (15), Pinnacle Studio plus und Corel Ulead VideoStudio Plus. Sie kosten alle um die hundert Euro und spielen in derselben Liga. Eine Bewertung dieser Programme würde keinen Sinn machen, da sie sich in ihrem Funktionsumfang und in Teilen ihres Workflows und ihrer Bedienlogik unterscheiden. Testen Sie hier einfach und schauen Sie, mit welcher Software Sie am besten zurechtkommen.


    4.1.4 Der Schnittmonitor


    Betrachtet man den reinen Schnitt, so ist es egal, welchen Monitor Sie benutzen. Aber spätestens wenn Sie aktiv in das Bild eingreifen und Parameter wie Farbe, Helligkeit, Kontrast oder den Gammawert bearbeiten wollen, kommen Sie mit einem alten Monitor, dessen Farben nicht kalibriert sind, in Schwierigkeiten und es vergeht Ihnen der Spaß am Bearbeiten, da Sie nur schwer beurteilen können, wie Ihr späteres Ergebnis auf dem Fernsehgerät aussieht. Eine gewisse Größe sollte Ihr Schnittmonitor deshalb haben. 22 Zoll im Weitscreen-Format sind durchaus komfortabel und in der Anschaffung nicht mehr zu teuer.


    Wenn Sie zudem die Möglichkeit haben, ein Fernsehgerät an den Rechner anzudocken (das funktioniert meistens über die Kameravorschaufunktion, die Programme wie z. B. Magix Video deLuxe bieten, aber auch über geeignete Hardware am Rechner) , haben Sie bestmögliche Bildkontrolle und können bei der Bearbeitung Veränderungen im Bild besser beurteilen.

  


  
    4.2 Die Logik von Schnittprogrammen


    In den letzten zehn Jahren haben sich die Software-Hersteller alle nur erdenkliche Mühe gegeben und ihre Schnitt-Programme mit einer schier unübersichtlichen Funktionsvielfalt ausgestattet, sodass es dem Einsteiger manchmal schwer fällt, die Übersicht zu behalten. Dabei ist die Logik in der Bedienung immer die gleiche. Drei Arbeitsschritte sind hierbei zu unterscheiden:


    
      	Die Aufnahme (oder der „Import“),


      	die Bearbeitung und


      	die Ausgabe.

    


    Die meisten gerade für den Consumerbereich entwickelten Programme nehmen Sie mittels eines sogenannten Tutorials oder eines Assistenten, der Sie durchs Programm führt, an die Hand. Zu den gängigsten Schnittprogrammen gibt es gute Bücher, die Sie auch unbedingt lesen sollten, denn das meist nur als PDF-Datei mitgelieferte Handbuch ist nicht immer eine praktische Hilfe. Doch wie geht man bei der Arbeit mit einem solchen Schnittprogramm logisch vor?


    Drei Schritte zum fertigen Film


    Im ersten Schritt muss Ihr gefilmtes Material zum Computer gelangen. Dafür gibt es derzeit mehrere Möglichkeiten. Wenn Sie noch mit einer bandgestützten Kamera arbeiten, müssen Sie zuerst über eine sogenannte Firewire-Verbindung (auch als i-Link oder IEEE1394 bezeichnet) oder USB2-Schnittstelle Ihre Aufnahmen auf die Festplatte Ihres Rechners übertragen. Bei Aufnahmen auf DVD müssen Sie diese lediglich ins Laufwerk stecken und die Daten per Drag-and-drop oder über eine entsprechende Import-Funktion ins Schnitt-Programm übertragen. Ob Sie dies über die Kopieren-Funktion vorab machen oder erst im Schnittprogramm erledigen, ist egal. Nimmt Ihr Camcorder auf Festplatte oder Speicherkarte auf, entfällt dieser Schritt, denn mit dem Anschluss der Kamera an den Rechner beziehungsweise mit dem Einstecken der Speicherkarte in das passende Lesegerät können die Aufzeichnungsdaten direkt bearbeitet werden.


    Bevor Sie mit der Bearbeitung beginnen, lassen Sie sich von dem Schnittprogramm den Film in sämtliche Einzelaufnahmen/-szenen zerlegen, sofern dies nicht schon automatisch passiert ist. Das erspart Ihnen viel Arbeit. Um die auf dem Rechner vorliegenden Daten bearbeiten zu können, bieten die meisten Schnittprogramme zweierlei Modi:


    
      	Den Storyboard-Modus und


      	den Timeline-Modus.

    


    Im Storyboard-Modus finden Sie – in chronologischer Reihenfolge – eine Aneinanderreihung aller von Ihnen aufgenommenen Szenen. Sie werden jeweils durch das erste Bild der entsprechenden Szene dargestellt. Sie können sie entweder löschen, in ihrer Reihenfolge verändern oder nach Belieben kürzen. Zwischen den einzelnen Szenen können Sie Übergänge einbauen (z. B. Blenden) oder Sie können sie mit Effekten nach Lust und Laune belegen. Gerade dem Einsteiger fällt das Arbeiten mit dem Storyboard-Modus leichter, da er anfangs logischer erscheint. Will man jedoch kreativ und ausgefeilt schneiden, stößt man in diesem Modus schnell auf seine Grenzen. Dann führt kein Weg mehr am Bearbeiten in der Timeline (der Zeitleiste) vorbei.


    Im Timeline-Modus hat man mehrere Bearbeitungsspuren, die unter anderem das Bildmaterial und das Tonmaterial getrennt behandeln. Dadurch haben Sie maximalen Komfort in der Bearbeitung. Sie können Bild und Tonspuren übereinander legen, was Ihnen das Mischen mehrerer Bild- und Tonquellen erlaubt. Sie können mehrere Tonspuren zusammenmischen oder zwischen verschiedenen Bildquellen hin- und herspringen. Auch Bild-in-Bild-Effekte, Insert-Schnitte, Blenden, das Einarbeiten eines Titels, Tonüberlappungen und das Einbinden von anderen Elementen wie Fotos, Grafiken im JPEG- oder jedem anderen Bildformat lassen sich so wesentlich komfortabler bewerkstelligen.


    [image: 4_03.jpg]


    Abb. 4.03 Programmoberfläche im Timeline-Modus: Die untere Hälfte des Bildes stellt die „Zeitleiste“ dar. Hier werden alle einzelnen Bild- und Tonspuren in ihrer Länge, mit ihren Effekten und in Hierarchie zueinander chronologisch dargestellt. Ein kleines Vorschau-Fenster zeigt das zu erwartende Ergebnis, in einem anderen Fenster werden mögliche Effekte dargestellt.


    Haben Sie Ihre Aufnahmen in die gewünschte Form gebracht, folgt im Anschluss die Ausgabe. Das heißt, der fertige Film landet auf einem Medium Ihrer Wahl. Dieses richtet sich natürlich nach dem späteren Verwendungszweck. Seit den Zeiten von MiniDV hat es sich als der beste Weg erwiesen, den fertigen Film wieder auf MiniDV-Band auszuspielen. Denn dieses Medium weist die geringste Komprimierung auf und liefert dadurch die beste Bildqualität und Archivierungssicherheit. Dies gilt nicht nur bei herkömmlichem Video, sondern auch für das hochauflösende HDV-Format. Je nachdem, was Sie mit Ihrem Film noch vorhaben, werden Sie ihn in ein anderes Format bringen. Das heißt: Sie werden ein anderes Kompressionsformat wählen. Als sogenanntes Master-Format sollten Sie aber auf alle Fälle das auswählen, das Ihnen die bestmögliche Bild- und Tonqualität liefert. Ausgehend von diesem können Sie später jedes beliebige Format erzeugen.


    Bei den meisten Schnittprogrammen haben Sie die Möglichkeit, direkt aus der Timeline heraus eine DVD zu erzeugen. Dies ist zurzeit immer noch das am weitesten verbreitete Format, zumindest was Weitergabe und Vervielfältigung anbelangt – vom Internet einmal abgesehen. Trotz dieser komfortablen Möglichkeit sollten Sie auf ein Master in Form eines MiniDV- oder HDV-Bandes nicht verzichten, sofern Sie mit diesen Formaten arbeiten.

  


  
    4.3 Der Sinn und Zweck des Schnitts


    Als die DVD in den Camcorder Einzug hielt, stand es in den Anfangszeiten schlecht um die problemlose Nachbearbeitung. Das hat sich zum Glück schnell geändert. Für die AVCHD-Technologie galt bei Einführung das gleiche. Außerdem priesen die Hersteller damals das neue System damit an, dass es für den Anwender sei, der seine Aufnahmen nicht nachbearbeiten und sie gleich nach dem Filmen betrachten möchte. Schöne neue Videowelt! Damit würde man jedoch auf viele Seiten des kreativen Filmens verzichten, denn der Schnitt ist nicht nur etwas für Leute, die gerne am Computer sitzen, da sie sonst nichts zu tun haben: Er macht durchaus Sinn.


    Schnitt verkürzt die Zeit


    Einen Vorgang in Realzeit abzubilden ist im Normalfall nicht möglich, macht meistens wenig Sinn und würde den Zuseher nur unnötig langweilen. Außerdem ist es technisch gesehen oft auch nur schwer zu realisieren. Deshalb verkürzen Sie im Schnitt die Zeit, indem Sie nur die Szenen zeigen, die für die Gesamtaussage von Bedeutung sind. Dies passiert zum einen bereits bei der Aufnahme, zum anderen bei der Nachbearbeitung.


    Wenn Sie zum Beispiel mit Ihrer Familie in den Sommerurlaub fliegen und ein Urlaubsvideo drehen, werden Sie nicht alles vom Aufstehen am Morgen über die Fahrt zum Flughafen und so weiter drehen, sondern Sie wählen signifikante Stellen aus, die charakteristisch für diesen Vorgang sind. Das Aufstehen, das Einsteigen ins Taxi, das Sie zum Flughafen bringt, das Einchecken am Flughafen, das Abheben und der Blick aus dem Fenster. Die nächste Szene spielt bereits am Ankunftsflughafen. Wenn sich auf der Fahrt mit dem Taxi oder während des Fluges nichts Besonderes ereignet, werden Sie diese auch nicht im Film zeigen. So findet hier im Schnitt eine zeitliche Verkürzung statt, die einen Vorgang, der normalerweise mehrere Stunden in Anspruch nimmt, in wenigen Minuten zusammenfasst.


    Schnitt erzeugt Emotionen


    Vergleichen Sie eine Naturdoku mit einem Action-Streifen. Zugegeben, ein ungleiches Paar. Aber während im Action-Film die Schnitte an manchen Szenen im Sekundentakt folgen, haben Sie bei Naturdokus oft Einstellungen, die schon einmal zehn oder zwanzig Sekunden stehen können. Durch schnelle Schnittfolgen wird beim Zuschauer künstlich Stress erzeugt, da er unbewusst jede neue Einstellung erst einmal in den Gesamtzusammenhang einordnen muss. Ist das ansatzweise geschehen, folgt schon wieder die nächste Einstellung. Das wirkt aufregend. In den letzten Jahrzehnten haben sich unsere Sehgewohnheiten insoweit geändert, als dass wir mit schnellen Schnittfolgen durchaus zurechtkommen. Dazu war jahrelanges Training als Zuschauer nötig. Noch vor Jahrzehnten hätte man der fragmentarischen Schnittfolge in Action-Filmen wie „Matrix“ oder die „Bourne-Identität“ nur wenig abgewinnen können. Unser Gehirn wäre schlichtweg überfordert gewesen.


    Schnitt sagt aus


    Des Weiteren lassen sich durch den Schnitt nicht nur Emotionen aller Art erzeugen. Auch lassen Schnittfolgen mehr Aussage zu, als das mit einer einzelnen Einstellung möglich wäre. Das ist wie mit den zusammengesetzten Wörtern in unserer Sprache. Ein „Salat“ zum Beispiel ist etwas ganz anderes als ein „Kabelsalat“. Wenn in der ersten Einstellung eine hübsche Frau zu sehen ist, so ist dies in erster Linie (von der Bildaussage her) nur eine hübsche Frau. Zeigt die darauf folgende Einstellung die Auslage eines Juweliers mit glitzernden Diamanten und Ringen, so ist mit dieser Schnittfolge eine eindeutige Aussage verbunden: „Diamants are a girls best friend.“ Sehen wir im Anschluss an die hübsche Frau aber keinen Schmuck, sondern vielleicht Blumen, einen jungen Mann der ihr zulächelt oder ein Kind, bekommt die Folge der Einstellungen jedes Mal eine andere Bedeutung. Diese Bedeutungen entstehen aber erst durch den Schnitt im Kopf des Betrachters. Zuvor sind sie quasi nicht existent.


    Schnitt beseitigt Fehler


    Dem Schnitt kommt eine weitere wichtige Bedeutung zu. Fehler, die bei der Aufnahme gemacht werden, können hinterher sauber beseitigt werden. Seien es verwackelte Szenen oder ein missglückter Schwenk: In der Nachbearbeitung werden sie unproblematisch entfernt. Zu hoffen bleibt, dass Sie nach Möglichkeit missglückte Szenen nachgedreht haben, sonst sehen Sie beim Schnitt in die Röhre, wenn Ihnen etwas Wichtiges fehlt.


    Doch Schnitt hat noch eine ganze Reihe an weiteren Funktionen und zahlreiche Stilmittel des Films sind unweigerlich mit ihm verbunden. In der Filmsprache, der Sprache aufeinanderfolgender Bilder und deren Aussagen, haben bestimmte Montagearten (Schnitt = Montage) bestimmte Bedeutungen und Wirkungsweisen auf den Zuschauer. Um zwei Szenen aneinander zu fügen, gibt es im Grunde genommen nur zwei Möglichkeiten, die in unterschiedlichen Varianten zum Einsatz kommen können: Den Hartschnitt und die Blende.

  


  
    4.4 Der Hartschnitt


    Der Hartschnitt ist die ursprünglichste Form der Verbindung zweier Szenen. Ohne Effekt und Schnörkel. Dabei folgt auf das letzte Einzelbild der ersten Szene unmittelbar das erste Einzelbild der nachfolgenden Szene. Dieser Schnitt ist in der Praxis mit weitem Abstand der Häufigste. Und es ist derjenige, den man am wenigsten bemerkt, da er der Art und Weise, wie unsere Augen und unser Gehirn ein Bild erfassen, am nächsten kommt. Da wir beim Sehen keine Fläche abschwenken können, erfassen wir ein Gesamtbild aus unzähligen Einzelaufnahmen, die unser Auge mit ruckartigen Bewegungen (die in etwa eine zwanzigstel Sekunde in Anspruch nehmen und Sakkaden genannt werden) erfasst und die unser Gehirn zusammensetzt. Beim Sehen können wir also auch nicht von einem in das nächste Bild überblenden.


    Die sauberste Form, zwei Szenen miteinander zu verbinden, ist und bleibt der „klinisch saubere“ Hartschnitt. Voraussetzung dafür ist jedoch, dass die Aufnahmen zueinander passen.
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    Abb. 4.04 Die einzelnen Szenen werden auf der Timeline in Form einer Bildspur und der dazugehörigen Tonspur dargestellt. Beim Hartschnitt stoßen Szene 1 und Szene 2 hart aufeinander. Dies gilt sowohl für die Bild- als auch die Tonspur.

  


  
    4.5 Blenden


    Neben dem Hartschnitt gibt es noch die Möglichkeit, zwei Szenen oder Einstellungen mittels einer Blende zu verbinden. Doch Vorsicht! Mit einer Blende kann man zwar zwei Bilder miteinander verbinden (das tun vor allem Anfänger gerne, wenn zwei aufeinanderfolgende Szenen so gar nicht aneinander passen wollen), doch bedeuten Blenden in den meisten Fällen eine inhaltliche, räumliche oder zeitliche Trennung. Das heißt: Der Inhalt der Szene A ist ein anderer als in Szene B. Dies gilt für die weiche Blende wie auch für alle Arten von Effektblenden. Blenden verbinden nicht, sie trennen!


    Sparsam einsetzen


    Effektblenden gibt es zahllose und sie sind in jedem günstigen Schnittprogramm in großer Zahl vertreten. Ihr praktischer Nutzen geht aber gegen Null. Auch wenn sich vor allem Anfänger gerne wortwörtlich durch sie „blenden“ lassen, sind sie kein Mittel, um einen schlechten Film gut zu machen. Das größte Manko an ihnen ist wohl die Tatsache, dass man sich an Effekten, die häufig auftreten, sehr schnell absieht. Wenn Sie in Ihrem Film vom einen an den anderen Schauplatz gelangen, indem Sie das Bild in tausend Scherben zersplittern lassen, kann dies bestenfalls beim ersten Mal beim Zuschauer noch Erstaunen hervorrufen, spätestens beim vierten oder fünften Mal gähnt er jedoch oder ist sogar genervt. Die Effektblenden, die in den meisten Amateur-Schnittprogrammen verbaut sind, haben aber auch noch einen weiteren Nachteil: Sie sind nicht mehr up-to-date, sondern schlichtweg veraltet. Vor zehn Jahren hätten Sie damit bestimmt noch jemanden beeindrucken können, doch jetzt sind sie eher ein alter Hut. Verzichten Sie deshalb auf sie – sie werden Ihrem Film nicht fehlen.
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    Abb. 4.05 Bei einer Blende überlappen sich beide Szenen in dem mit dem Kreuz gezeichneten Bereich. Wie diese Blende letzten Endes aussieht – d. h. ob aus Bild A in einem weichen Übergang Bild B wird oder ob Bild B in Bild A hineinfliegt – muss erst näher definiert werden.


    Gucken Sie Fernsehen und beachten Sie bei allen Arten von Sendungen, welche Schnitte und Blenden von den Profis verwendet werden. An erster Stelle steht mit Abstand der Hartschnitt, gefolgt von der weichen Blende (auch Kreuzblende genannt). Mit noch einmal großem Abstand in ihrer Anzahl folgen dann Effektblenden. Bei Nachrichtensendungen sieht man bei den Kurzmeldungen hin und wieder noch die klassische (Buch-)Seite, die umgeblättert wird. In Magazinsendungen trennen die für die Sendung extra angefertigten Effektblenden manche Beiträge. Doch diese Effektblenden sind gleichbedeutend mit dem Logo der Sendung und dienen eher dazu, dem Ganzen einen visuell einheitlichen Rahmen zu geben.


    Deshalb mein Tipp: Wenn Sie unbedingt Effektblenden verwenden wollen, dann tun Sie das mit Sinn und Verstand. Versuchen Sie sie selbst herzustellen und greifen Sie nicht auf die vorgefertigten Ihres Schnittprogramms zurück. Mit ein wenig Erfahrung, Fantasie und Kreativität ist das möglich und etwas, was der Zuschauer bestimmt noch nicht gesehen hat. Bedenken Sie, dass eine Blende immer Sinn machen muss und ihr Einsatz berechtigt sein soll. Sie soll nicht dazu benutzt werden, einen Fehler zu verstec­ken, der bei der Aufnahme entstanden ist. So etwas wird bemerkt.
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    Abb. 4.06 a, 4.06 b Beinahe jedes Schnittprogramm ist voll von Effekten und Effektblenden aller Art. Bedenken Sie, dass diese niemals Selbstzweck sein, sondern eine Aussagekraft haben sollten. Sinnvoll sind sie nur dann, wenn sie die Aussage Ihres Films unterstützen.


    4.5.1 Blenden und ihre Bedeutung


    Weiche Blende


    Die weiche Blende, auch Kreuzblende genannt, verbindet zwei Szenen miteinander, indem während eines bestimmten Zeitraums Szene A immer durchsichtiger wird und somit Szene B freigibt. Zwar werden dadurch die zwei Szenen optisch miteinander verbunden, doch verdeutlicht eine weiche Blende dem Zuschauer, dass in der Zwischenzeit entweder eine räumliche, zeitliche oder inhaltliche Änderung passiert ist. Manchmal wird sie auch als Notlösung gebraucht, um Brüche im Schnitt zu vertuschen. Hat man jedoch andere Möglichkeiten, einen Schnittfehler zu beheben, sollte man diese nutzen.
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    Abb. 4.07 a / Abb. 4.07 b
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    Abb. 4.07 c / Abb. 4.07 d


    Aufblende


    Bei der Aufblende beginnt das erste Bild im Schwarz und wird innerhalb weniger Sekunden oder Sekundenbruchteilen immer heller, bis es vollständig zu sehen ist. Die Aufblende hat ihre Entsprechung im Theater mit dem sich öffnenden Vorhang. Und ähnlich ist auch ihre Bedeutung: Sie eröffnet einen neuen Akt, einen neuen Schauplatz oder einen neuen Handlungsabschnitt. Die Aufblende hebt die nachfolgenden Szenen von dem ab, was zuvor geschehen ist. Nach einer Aufblende sollte man dem Zuschauer etwas Zeit geben, sich mit der neuern Szenerie vertraut zu machen, bevor etwas passiert. Ein Standbild von etwas längerer Dauer ist ein guter Einstieg. Ein zu stark bewegtes Bild eignet sich eher weniger.
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    Abb. 4.08 Aufblende


    Abblende


    Die Abblende bezeichnet das Gegenteil der Aufblende und ist mit dem herabfallenden oder sich schließenden Vorhang im Theater zu vergleichen. Der Handlungsabschnitt oder der Film ist nun zu Ende. Von seiner vollen Helligkeit wird das Bild in kurzer Zeit immer dunkler bis der Bildschirm völlig schwarz ist. Das Ende eines Tages, einer Handlung oder ein bevorstehender Ortswechsel im Film kann beispielsweise auf diese Art dargestellt werden.
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    Abb. 4.09 Abblende


    Variationen


    Nach einer Abblende kann man die neue Sequenz mit einer Aufblende beginnen. Wesentlich rasanter und wirkungsvoller kann es jedoch wirken, wenn Sie auf eine Abblende hart anschneiden. Das heißt, die nächste Szene beginnt sofort. Enthält die nächste Szene noch dazu unmittelbar Bewegung (zum Beispiel ein fahrendes Auto oder ein Zug, ein sich drehendes Karussell, etc.) ist nicht nur die Wirkung der Blende und des Schnitts wesentlich drastischer, Ihr Film erhält außerdem durch diesen absichtlich erzeugten Bruch mehr Geschwindigkeit und die Trennung der beiden durch die Blende verbundenen Sequenzen fällt umso deutlicher aus.


    [image: 4_10a-4_10b.jpg]


    [image: 4_10c-4_10d.jpg]


    [image: 4_11.jpg]


    Abb. 4.10 a–d, Abb. 4.11 Abblende mit hartem Anschnitt.


    Weiß-Blende


    Es besteht aber noch zusätzlich die Möglichkeit, statt ins oder vom Schwarz ab- oder aufzublenden, dies ins oder vom Weiß zu tun. Das heißt am Ende einer Sequenz wird das Bild immer heller oder zu Beginn einer neuen Sequenz erscheint das erste Bild aus einem Weiß heraus. Diese Art von Blenden besitzt aber in der Filmsprache eine festgelegte Bedeutung. Fährt zum Beispiel am Ende einer Szene die Kamera von einer am Boden liegenden Person in den Himmel und das Bild wird gleichzeitig ins Weiß aufgeblendet, bedeutet dies, dass die Person soeben gestorben ist. [3]


    Das sehr kurze Auf- und wieder Abblenden mit Weiß wird aber auch vor allem bei uns im deutschsprachigen Raum gerne zum Kürzen von Interviews eingesetzt. Hier ist die Länge der Blende so kurz, dass sie meist nur als heller Blitz wahrgenommen wird. Ob diese Lösung zum Kürzen von Interviews elegant ist, bleibt dem Geschmack des Betrachters überlassen. Zwischenschnitte wären sicherlich eine bessere Lösung. Noch ein Hinweis zum Schluss: Je länger eine Blende zwischen zwei Sequenzen dauert, desto größer wird die inhaltliche, zeitliche oder räumliche Trennung der beiden vom Zuschauer empfunden.
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    Abb. 4.12 a–d Weißblende: Auch sie muss zum Thema der Sequenz passen. Sonst verzichtet man besser auf sie.

  


  
    4.6 Schnittarten, Schnittfolgen, Schnittregeln und wie man sie einsetzt


    Aus dem französischen hat sich für den Filmschnitt das Wort Montage eingebürgert, weil die einzelnen Bilder montiert werden. Ein Film entsteht im Schnitt. Erst hier werden zahllose Einzelaufnahmen zu einem Ganzen geformt, sodass der Zuschauer später nicht mehr bewusst wahrnimmt, dass er lauter einzelne Einstellung sieht, und der Film aus einem Guss ist. Der Film fließt sozusagen. Wie schafft man es aber, dass die einzelnen Einstellungen zueinander passen, ohne dass es zum Bruch oder gar zu einem Sprung kommt? Was muss und was kann man beachten?


    4.6.1 Assemble-Schnitt und Insert-Schnitt


    Grundsätzlich gibt es zwei Montageformen, aus denen sich alle weiteren Schnittmöglichkeiten ergeben:


    Beim Assemble-Schnitt (= Schnitt durch Anfügen) werden die Aufnahmen, die aus dem Bild und dem dazugehörigen Synchronton bestehen, aneinander gefügt. Eine nach der anderen. Beim Insert-Schnitt (=Zwischenschnitt) hingegen wird über ein synchrones Bild-Ton-Material lediglich das Bild einer anderen Einstellung gelegt. Dies kann sinnvoll sein, wenn Sie zum Beispiel in einer Aufnahme A einen kleinen Fehler (beispielsweise ein Verwackeln der Kamera) haben, diese Aufnahme mit dem dazugehörigen Ton jedoch wichtig ist. Über die Stelle mit dem Fehler legen Sie dann nur das Bild einer Aufnahme B, die mit der Aufnahme A in unmittelbaren Zusammenhang steht. Der Ton der ersten Aufnahme bleibt stehen.
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    Abb. 4.13 Assemble-Schnitt. / Abb. 4.14 Insert-Schnitt.


    Mit dem Insert-Schnitt lassen sich beispielsweise auch Interviews elegant kürzen, ohne dass es zu Bildsprüngen bei der gefilmten Person kommt. Über die Stelle, an der die Kürzung stattfindet, legen Sie einfach das Bild einer anderen Aufnahme (am besten vom gleichen Ort). Der Ton des Interviews läuft derweil weiter.


    Nicht nur zur Fehlerkorrektur


    Mit dem Insert-Schnitt lassen sich noch andere Dinge anstellen. Stellen Sie sich vor, jemand beschreibt Ihnen vor der Kamera einen Ort, mit ausführlichen Erläuterungen. Wenn diese Darstellung im Film mehrere Minuten dauert, kann sie unter Umständen zu Langeweile beim Zuschauer führen. Zeigen Sie jedoch während des gesprochenen Textes Ihres Protagonisten immer wieder Zwischenaufnahmen vom Schauplatz, der gerade erklärt wird (natürlich zerlegt in verschiedene Einstellgrößen und gewürzt mit Detailaufnahmen), belebt das Ihren Film ungemein. Voraussetzung ist jedoch, dass Sie entweder davor oder danach diese Zwischenschnitte auch gedreht haben, sonst sitzen Sie später am Schnittplatz mit leeren Händen da.


    Daraus ergibt sich ein wichtiger Grundsatz fürs Filmen: Egal wen oder was Sie filmen, denken Sie immer an den späteren Schnitt und drehen Sie zu jedem Zeitpunkt auch genügend Zwischenschnitte! Zuviel davon können Sie nicht drehen, höchstens zu wenig.


    4.6.2 Unterschiedliche Einstellgrößen


    Wenn sich bei zwei aufeinanderfolgenden Einstellungen die Bildinhalte zu sehr ähneln, kommt es zum gefürchteten Bildsprung. Um dies zu umgehen, ist es bereits bei der Aufnahme wichtig, in vielen unterschiedlichen Einstellgrößen zu drehen und dabei gleichzeitig den Standpunkt der Kamera ständig zu verändern. Auch wenn Sie sich mit Ihrem Camcorder einer Person nähern, sollten Sie das nicht unbedingt auf der optischen Achse der Kamera tun, sondern jedes Mal den Standpunkt leicht verändern. So beugen Sie Bildsprüngen vor.


    Eine Annäherung an das Motiv kann aber trotzdem auch auf der Kameraachse stattfinden, was aber nur als bewusst eingesetztes Stilmittel vorkommen soll. Nähert man sich innerhalb von mindestens zwei Einstellungen einem Motiv – dies kann mittels Zoomen oder aber auch mit der Bewegung der Kamera auf ihrer Achse erfolgen – so spricht man in der Filmsprache von einem Jump-cut. Ein Jump-cut wird äußerst selten eingesetzt. Er weist den Zuschauer auf ein wichtiges Detail oder eine wichtige Situationsänderung hin, mit der er blitzschnell konfrontiert wird, und die aus einer vorangegangenen Totale nicht hervorgeht. Er ist als filmisches Ausrufezeichen zu verstehen. In einem Spielfilm hat der Held nur bis zwölf Uhr mittags Zeit bis etwas Schreckliches passiert. Einstellung A zeigt eine Kirche. In Einstellung B springt die Kamera auf die Kirchturmuhr zu, auf der deutlich die Uhrzeit fünf vor zwölf zu sehen ist.
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    Abb. 4.15–4.16 Filmisches Ausrufezeichen: Die Aussage dieses Jump-Cuts ist eindeutig: Die Uhrzeit ist für den Film von besonderer Bedeutung.


    Ein Bildsprung kann aber auch dann entstehen, wenn Sie zum Beispiel mehrere Aussagen von Passanten, die Sie auf der Straße gedreht haben, hintereinander schneiden, und die Interviewten immer im selben Bildteil zu sehen sind. Gewöhnen Sie sich in diesem Fall an, die Personen abwechselnd in den rechten oder linken Bildraum zu setzen. Wechseln Sie auch immer den Hintergrund, vor dem die gefilmten Personen stehen.

  


  
    4.7 Kontinuität im Film


    Damit der Film später fließt und eine Sequenz als Ganzes empfunden wird, setzt man eine gewisse Kontinuität der aneinander geschnittenen Aufnahmen voraus. Diese kann in den verschiedensten Bereichen auftreten. Nicht immer muss die Kontinuität vollkommen gewahrt bleiben, aber sie bildet gleichsam eine Klammer, die den Zuschauer mehrere einzelne Einstellungen als zusammengehörig wahrnehmen lässt.


    Zwei Formen von Kontinuität im Film lassen sich hierbei unterscheiden. Zum einen die Kontinuität, die unmittelbar mit dem Bild zusammenhängt. Dazu gehören die Kontinuität von Licht, Farbe und Kontrast. Zum anderen gilt es, auch eine inhaltliche Kontinuität beizubehalten. Dazu gehören Handlung, Ort und Zeit.


    4.7.1 Kontinuität des Lichts und des Kontrasts


    Licht verrät dem Zuschauer viel, auch wenn er sich beim Betrachten der Aufnahmen dessen vielleicht nicht bewusst ist. Licht beschreibt zum Beispiel Tageszeit und Wetter.


    Am Morgen sowie ab dem späten Nachmittag steht die Sonne tief am Himmel, was die Schatten länger macht.


    Kennt ein Zuschauer den Schauplatz, kann er vielleicht sogar sagen, ob die Aufnahmen am Morgen oder am Abend entstanden sind. Mittags ist der Schattenwurf sehr kurz, da die Sonne von ihrem höchstmöglichen Punkt scheint. Durch den unterschiedlichen Stand der Sonne wirkt das Bild jedes Mal anders. Die Farbtemperatur des Lichts ist eine andere, ebenso wie der Kontrast und die Intensität der Farben nicht dieselben sind. Auch Unterschiede in der Witterung geben ein und demselben Schauplatz ein völlig anderes Bild. Bei bewölktem Himmel sieht alles anders aus als bei strahlendem Sonnenschein.


    Zu jeder Tageszeit eine andere Stimmung


    Für die Praxis kann dies folgende Bedeutung haben: Wenn Sie zum Beispiel innerhalb einer Sequenz ein Stadtbild charakterisieren wollen, so sollten die aufeinander folgenden Aufnahmen bei nahezu identischen Bedingungen entstehen. Wenn Sie einen Teil der Szenen am Morgen, einen anderen gegen Mittag und einen dritten am späten Nachmittag drehen, können Sie später in der Montage die Aufnahmen nicht nach Belieben schneiden, da die Kontinuität des Lichts (aber auch die der Farben und des Kontrasts) nicht gewahrt bleibt. Mal ist es morgens und dann wieder abends und dann wieder mittags und so weiter. Das kauft Ihnen niemand ab. Sie können sich in der Nachbearbeitung nur behelfen, indem Sie später die Aufnahmen vom Morgen und die Aufnahmen vom Abend oder Mittag getrennt in einzelnen Sequenzen verarbeiten.


    Die Kontinuität des Lichts kann aber auch bei Aufnahmen, die unmittelbar nacheinander entstehen, ins Wanken geraten. Nämlich dann, wenn Sie zum Beispiel einmal mit der Sonne im Rücken filmen, bei der nächsten Einstellung gegen das Licht, die dritte Einstellung eine Aufnahme im Schatten ist und bei der vierten Aufnahme gerade eine Wolke die Sonne verdunkelt. Nun haben Sie auf einmal Unterschiede im Kontrast, der Helligkeit und der Intensität der Farben. Dies kann unter Umständen störend auffallen und zur Diskontinuität beim späteren Schnitt führen. Achten Sie deshalb bewusst auf die Beibehaltung der Kontinuität des Lichts, aber übertreiben Sie es nicht, denn es gibt noch weitere Faktoren, die Kontinuität im Film erzeugen.
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    Abb. 4.17–4.19 Ein Motiv, drei unterschiedliche Eindrücke. Je nach Licht, Belichtung und unterschiedlichem Weißabgleich ergeben sich bei diesem Motiv drei völlig unterschiedliche Stimmungen. Um die Kontinuität des Lichts und der Farben zu erhalten, sollte man außer auf die Tageszeit auch auf den Weißabgleich und die Belichtung achten. Sonst lassen sich die Aufnahmen später nur schwer zu einer Sequenz zusammenfügen.


    4.7.2 Kontinuität der Farben


    Ebenso wie das Licht vermögen auch Farben entweder Kontinuität zu erzeugen oder zu trennen. Wenn Sie eine Aufnahme mit impressionistischen Pastellfarbtönen haben, können Sie eine Aufnahme mit kräftigen Farben nicht dahinter schneiden. Kontinuität der Farben bedeutet, dass die Farbtöne der Vorgängeraufnahme in der nachfolgenden Szene wieder aufgegriffen werden. Aber auch eine einzelne Farbe vermag unter Umständen zwei Aufnahmen miteinander zu verbinden. Rot eignet sich dafür besonders gut, da es eine Signalfarbe mit Vordergrundwirkung ist. Haben Sie in mehreren Einstellungen jeweils ein rotes Element enthalten, so bildet das eine farbliche Kontinuität, die diese Sequenz wie eine Klammer zusammenhält.
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    Abb. 4.20–4.22 Obwohl diese drei Aufnahmen rein gar nichts miteinander zu tun haben, passen sie nach den Regeln farblicher Kontinuität hervorragend zusammen, da ihre Hauptfarben immer die gleichen bleiben. Auch am Licht ändert sich grundsätzlich nichts.


    4.7.3 Kontinuität in der Bewegung


    „Körper wollen ihren Bewegungszustand beibehalten.“ Dieser Satz aus der Physik beschreibt das Trägheitsgesetz und lässt sich in seiner Logik ohne weiteres auf den Schnitt eines Films übertragen. Wenn sich ein Objekt in irgendeine Richtung bewegt, nehmen wir automatisch an, dass es sich auch weiterhin in diese Richtung bewegen wird, wenn ihm nichts in die Quere kommt. Und genau darin liegt die Logik des Schnitts begründet. Wenn wir einen Radfahrer im Film zeigen, so ist es nicht wichtig, seine ganze Fahrt darzustellen. Im Rahmen der zeitlichen Verkürzung werden wir verschiedene Einstellungen aneinander schneiden, sofern sie für das Voranschreiten der Handlung wichtig sind, um diesen Vorgang darzustellen. Dabei kann es wichtig sein, dass der Radfahrer seine Bewegungsrichtung beibehält. Fährt er von einer Einstellung zur nächsten mal von links nach rechts und anschließend wieder von rechts nach links durch das Bild, so kann beim Zuschauer der Eindruck entstehen, dass der Radfahrer erst seinem Ziel entgegen und anschließend wieder zurückfährt. Fährt er bei einer dritten Einstellung wieder in die entgegengesetzte Richtung, entsteht der Eindruck sinnlosen Umherfahrens. [3] Wenn dies beabsichtigt ist, ist das in Ordnung. Ansonsten sollten Sie darauf achten, beim Schnitt nicht zu oft mit den Regeln der Bewegungsachse (siehe oben) zu brechen. Eine Möglichkeit, die Bewegungsachse und somit ihre Richtung zu überschreiten, bietet sich durch eine frontale Darstellung (von vorne oder von hinten) des Radfahrers (auf der Kameraachse) als Zwischenschnitt. In dieser fährt er direkt auf die Kamera zu oder von ihr weg.


    4.7.4 Kontinuität der Handlung


    Neben der Kontinuität, die sich durch die Bildgestaltung ergibt, gibt es noch die inhaltlichen Aspekte. Der Inhalt eines jeden Films lässt sich durch die Filmhandlung, den Ort des Geschehens und die filmische Zeit beschreiben. Diese drei Faktoren – Handlung, Ort und Zeit – bestimmen die Logik eines Films, die es dem Zuschauer ermöglicht, dem Geschehen zu folgen. Die Kontinuität der Handlung setzt voraus, dass diese der Reihe nach erfolgt. Das heißt, sie verläuft linear und besteht aus einem einzigen Handlungsstrang. Eine Handlung hat ein Ziel, auf das sie zuläuft. Aktion und Reaktion bedingen sich gegenseitig und schaffen die Grundlage für die nächste Entwicklung und den nächsten Schritt, der dem Ziel näher kommt. Dies gilt für Spielfilme wie für Dokumentationen und Reportage. Nebenhandlungen können vorhanden sein, wenn sie der Haupthandlung keine Konkurrenz machen, sondern diese in ihrem Voranschreiten unterstützen. Damit man dem Film folgen kann, muss die Kontinuität von Ort und Zeit gewahrt bleiben. Die Haupthandlung des Films läuft kontinuierlich ihrem Ziel entgegen.


    4.7.5 Kontinuität des Ortes


    Die Kontinuität des Ortes heißt nichts anderes, als dass der Ort oder der Raum, in dem die Geschichte spielt, derselbe bleibt. Dieser Umstand hat einerseits seinen Ursprung im antiken Theater, wo jeder Akt an ein und demselben Ort spielt.


    Das bedeutet aber nicht, dass man, um die räumliche Kontinuität zu wahren, nur an einem Ort oder in einem Raum filmen darf. Die Kontinuität bleibt auch dann gewahrt, wenn der Zuschauer die Zusammenhänge der einzelnen Örtlichkeiten erkennen kann. In einem nächsten Akt kann der Ort ein anderer sein. Dies gilt auch für den Film. Eine Änderung des Ortes kann dann relativ unproblematisch erfolgen, wenn die Handlung und die Zeit dieselben bleiben. Dies kommt vor allem in der häufig verwendeten Parallelmontage zum Ausdruck, die ich noch beschreiben werde.


    4.7.6 Kontinuität in der Zeit


    In unserem Leben sind wir es gewöhnt, dass die Zeit voranschreitet. Sie läuft immer weiter, bleibt nicht stehen. Zwar besitzen wir kein Sinnesorgan für die Zeit und nehmen Zeit subjektiv oft unterschiedlich wahr (je nachdem, womit man sich gerade beschäftigt); eines tut die Zeit jedoch immer: Sie läuft vorwärts. In Filmen kann es jedoch zu Rückblenden kommen, um Situationen oder Ursachen zu erklären. Es kommt auch vor, dass man scheinbar willkürlich in der Zeit hin- und herspringt. Dies ist aber nur möglich, wenn der Zuschauer nicht den Überblick verliert. Dieser wird ihm ermöglicht, wenn die Kontinuität von Handlung und Ort gewahrt bleibt. Wenn Sie in Ihrem Film mit Rückblenden oder Zeitsprüngen arbeiten, müssen Sie dem Zuschauer Signale geben, damit er diese nachvollziehen kann. Diese Hinweise können in Form von Texteinblendungen oder mittels eines Off-Text erfolgen. Aber auch wesentlich subtiler, sodass ein Verwirrspiel für den Betrachter entsteht, das sich erst im Nachhinein in einem Aha-Effekt auflöst. Der Film „Pulp Fiction“ von Quentin Tarrantino ist ein gelungenes Beispiel dafür. Die filmische Kontinuität ist dann gewahrt, wenn mindestens zwei der drei Faktoren (Handlung, Ort und Zeit) kontinuierlich bleiben!

  


  
    4.8 Montagearten


    Um Filme zu machen, die hinterher von einem Publikum verstanden werden, muss man sich einer gemeinsamen Sprache bedienen. Filmsprache ist etwas, dass sich über Jahrzehnte entwickelt hat und je nach Kultur und Sehgewohnheiten leicht abweichen kann. Auch das Alter der Zuschauer spielt dabei eine gewisse Rolle. So sind zum Beispiel Kinder und Jugendliche (die Generation von MTV und VIVA) eher in der Lage, schnelle Schnittfolgen umzusetzen als Menschen älteren Semesters. Es lässt sich über die Jahrzehnte der Filmgeschichte auch ein Trend zu immer gestraffteren Schnittfolgen erkennen, der auf Gewöhnung und Vorerfahrung beim Zuschauer setzt. Wie viele oder wie wenige Einstellungen benötigt man, um dem Zuschauer einen Sachverhalt eindeutig darzulegen? Worauf kommt es an? Was erzeugt Spannung und was ist unnötig? Viele Stilmittel und Montagearten haben sich hier bewährt, sind Teil einer Filmsprache und werden vom Betrachter auch verstanden.


    4.8.1 Das Prinzip von Aktion und Reaktion


    Aktion und Reaktion sind nicht nur in der Physik ehernes Gesetz, sie helfen auch, den Film logisch voranzubringen und ihn weiter zu entwickeln. Es ist auch genau das, was der Zuschauer intuitiv erwartet. Das gilt für die Aufnahme wie für den Schnitt. Jede Aktion hat eine Reaktion zufolge.


    Wenn im Film eine Person in eine Richtung winkt, dann wollen wir auch sehen, wem sie winkt und ob ihr zurückgewinkt wird, sonst sind wir nicht zufrieden. Wenn Sie auf einem Stadtrundgang einen Stadtführer filmen, filmen Sie auch die Reaktion der Zuhörer. Filmen Sie ein Konzert, so zeigen Sie unbedingt die Gesichter der Besucher. Sind sie begeistert oder ertönen Buh-Rufe? Wenn jemand einen Stein ins Wasser wirft, gehört die Aufnahme vom Auftreffen des Steins auf die Wasseroberfläche dazu. Solche Aufnahmen hintereinander geschnitten wirken immer schlüssig und tragen dazu bei, die Neugierde des Zusehers zu wecken und erzeugen so Spannung innerhalb einer Sequenz.
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    Abb. 4.23–4.24 Sieht man einen Kameramann im Bild, so ist nicht nur wichtig, dass er vor Ort war: Der Zuschauer möchte auch wissen, was er gefilmt hat. Dabei spielt es keine Rolle, ob die folgende Einstellung wirklich der des Kameramannes entspricht. Wenn sie einigermaßen zu der vorangegangenen Einstellung vom Kameramann passt, wird sie der Zuschauer auf alle Fälle annehmen.


    Neugierde erzeugen


    Wenn in einer Einstellung mehrere Leute nach oben blicken und aufgeregt mit dem Finger in die Luft zeigen, ist der Zuschauer erst einmal gespannt, was da oben zu sehen ist. Ist es ein Flugzeug bei einem gewagten Manöver, will jemand vom Kirchturm springen oder ist es die Fußballnationalelf auf dem Balkon des Rathauses? Beim Zuschauer entsteht Neugierde und Spannung, die ihn dazu bewegt, dem Film weiter zu folgen.


    Benutzen Sie sowohl bei der Aufnahme wie auch beim späteren Schnitt das Prinzip von Aktion und Reaktion, wann immer es möglich ist. Sie können die Spannung steigern, wenn Sie mit der Reaktion warten und diese dem Zuschauer erst später präsentieren. Schneiden Sie aber nicht zu viele andere Einstellungen zwischen, da die Reaktion-Szene sonst den Bezug zur eigentlichen Aktion-Szene verliert.


    Natürlich ist es auch möglich, Aktion- und Reaktion-Szenen miteinander zu verbinden, die in keinem direkten inhaltlichen oder örtlichen Zusammenhang stehen. Dies wird zum Beispiel beim sogenannten Match-Cut praktiziert.


    4.8.2 Der Match-Cut


    Die Aufgabe eines Match-Cut ist es, Verbindungen zu schaffen, wo es eigentlich keine gibt. Im Match-Cut werden zwei Sequenzen, die sich sowohl in der Handlung als auch in Ort und Zeit komplett unterscheiden können, hart aneinander geschnitten. Mit ihm können Zeit- und Handlungssprünge geschickt verknüpft werden.


    Gleich Bewegung schafft Übergänge


    Der klassische und am meisten verwendete Match-Cut ist die Ball-Variante: Eine Person wirft oder schießt am Ort A (z. B. auf dem Fußballplatz) einen Ball aus dem Bild. Hartschnitt. In der nächsten Einstellung am Ort B (auf dem Tennisplatz) fliegt ein Ball aus der gleichen Richtung ins Bild zu einer anderen Person.


    Eine andere Variante wäre ein von oben gefilmter Kreisel in der ersten und ein sich drehendes Roulette-Rad in der zweiten Einstellung. In diesen Beispielen entsteht die Verbindung der zwei Einstellung durch die Ähnlichkeit und Gleichförmigkeit der Bewegung.


    Match-Cut durch Inhalt


    Ein Match-Cut kann aber auch wesentlich subtiler verlaufen: Ein Mann und eine Frau unterhalten sich auf einer Parkbank. Die letzte Einstellung zeigt die Frau in einer Nahaufnahme dabei, wie sie ihrem Gegenüber eine Frage stellt. Die nächste Einstellung zeigt eine gänzlich andere Person, welche die Frage beantwortet – und in einer Kneipe sitzt.


    In diesem Beispiel wurde der Match-Cut nicht durch eine Bewegung, sondern durch den Inhalt (Frage – Antwort) realisiert.


    4.8.3 Parallelmontage


    In der Parallelmontage hat man zwei Handlungsstränge, die sich in ihrem Verlauf aufeinander zu bewegen. Abwechselnd sieht man die eine, dann wieder die andere Teilhandlung. Jede schreitet für sich gesehen durch Aktion und Reaktion voran. Beide haben ein gemeinsames Ziel, auf das sie zusteuern und dieses Ziel ist es, sich in einem gemeinsamen Punkt zu treffen. Bei den beiden Einzelhandlungen ist es nicht wichtig, dass sie sich gegenseitig bedingen. Vielmehr erreichen sie ihre Zusammengehörigkeit dadurch, dass sie sich aufeinander zu bewegen. Beide Handlungen finden parallel statt. Die Kamera springt dabei zwischen den beiden Orten hin und her.


    Während zum Beispiel die fünfjährige Tochter im Kinderland eines großen Möbelhauses den größten Spaß hat, hetzen ihre Eltern durch die Wohnzimmerabteilung, streiten sich und sind am Ende genervt, weil sie nicht das Richtige finden. Abwechselnd sieht man die Szene der streitenden Eltern und dann wieder die Szene der spielenden Tochter im Kinderland. Beide Handlungen finden zur selben Zeit statt. Am Ende treffen sie sich, indem die Eltern ihr Kind wieder abholen; Eltern gestresst, Kind glücklich.


    Für die Parallelmontage gilt, dass die Kontinuität der Zeit sowie die Kontinuität der Handlung gewahrt bleiben muss. Zwar sind hier tatsächlich zwei Handlungen zu verzeichnen, die sich jedoch aber später in einem Punkt begegnen. An diesem Punkt wird die Kontinuität des Ortes wieder hergestellt.


    4.8.4 Schnitt in die Bewegung


    Der Schnitt in die Bewegung wird gerne praktiziert, weil man ihn kaum wahrnimmt. Dabei unterscheidet man zwischen der Bewegung des Objekts und der Bewegung der Kamera.


    Bewegte Objekte


    Der Schnitt in die Bewegung eines Objekts setzt natürlich zwei Aufnahmen mit unterschiedlichen Einstellgrößen voraus. Dabei muss das Motiv entweder mit zwei Kameras gleichzeitig gefilmt werden oder Sie filmen zweimal den gleichen Vorgang, sofern sich dieser wiederholen lässt. Im späteren Schnitt schneiden Sie die erste Einstellung der Bewegung an den zweiten Teil derselben, sodass die Bewegung flüssig zu Ende läuft.


    Stellen Sie sich eine Person vor, die zu einem Stuhl geht und sich setzt. Die Person zieht den Stuhl vom Tisch weg und lässt sich auf diesen nieder. Nach der Hälfte des Niederlassens schneiden Sie in die zweite Einstellung, in der die Bewegung zu Ende läuft. Dabei müssen Sie nicht absolut korrekt sein. In der Praxis wirkt die Bewegung flüssiger, wenn während des Schnittes ein kleiner Teil fehlt. Das heißt, Sie nehmen die erste Hälfte der Bewegung und schneiden dahinter lediglich den Schluss des zweiten Teils der Bewegung. Wenn sich die Person auf halbem Wege zur Sitzfläche befindet, schneiden Sie ab dem Moment, wenn sie gerade auf die Sitzfläche kommt. Probieren Sie bei der Arbeit mit Ihrem Schnittprogramm mehrere Möglichkeiten aus, bis Ihnen die Bewegung flüssig erscheint. Dann verschwindet für die menschliche Wahrnehmung der Schnitt.
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    Abb. 4.25–4.26 Der Schnitt in die Bewegung fällt dem Zuschauer nicht auf, wenn die Einstellgrößen einen erkennbaren Unterschied aufweisen und zwischen den Einstellungen ein kleines Stück des Bewegungsvorganges fehlt.


    Bewegte Objekte lassen sich aber auch anders montieren: Ein Fahrzeug fährt von A los und kommt bei B an. Ungünstig wäre es, während der Fahrt weg von Punkt A den Schnitt zu machen und während der Fahrt zu Punkt B in die nächste Einstellung zu schneiden. Geschickter ist es, bei Punkt A das Fahrzeug aus dem Bild fahren zu lassen. Ihr Bild ist jetzt sozusagen wieder „sauber“. An Punkt B beginnen Sie mit einem zunächst „freien“ Bild, in welches das Fahrzeug wieder hineinfährt.


    Schnitt in die Kamerabewegung


    In der Regel schneiden Sie nicht in die bewegte Kamera hinein. Grundsätzlich ist es besser, jede Einstellung mit einem stehenden Bild – auch Standbild genannt – zu beginnen und sie so auch zu beenden. So halten Sie sich beim späteren Schnitt alle Optionen offen. In den letzten zehn Jahren hat es sich nicht nur bei Musiksendern, sondern auch im Bereich der Hollywood-Action-Filme eingebürgert, bewegte Kameraeinstellungen aneinander zu schneiden. Dies kann funktionieren, wenn Bewegungen der Kamera in die gleiche Richtung verlaufen und in etwa die gleiche Geschwindigkeit haben. In Actionfilmen kann diese Form des Schnitts dazu beitragen, das Tempo zu erhöhen und künstlich Stress beim Zuschauer zu erzeugen; vor allem, wenn die Bewegungen gegenläufig sind. Eins sind diese Schnittfolgen auf jeden Fall: unruhig. Ob diese Art von Schnitt thematisch zu Ihrem Film passt, müssen Sie selbst entscheiden.


    Auch der Reißschwenk als Übergang zwischen zwei Sequenzen ist ein Schnitt in die Bewegung der Kamera. Aus einer stillstehenden Einstellung wird die Kamera schnell herumgerissen. Während dieser schnellen Bewegung, in der man keine Details mehr erkennen kann, erfolgt der Schnitt. Die angeschnittene Einstellung beginnt mit der gleichen schnellen Bewegung und endet mit einer festen Einstellung. Dies ergibt den Effekt, dass die Kamera in Windeseile von einem Schauplatz zum nächsten zu rasen scheint.


    4.8.5 „Unsichtbare Schnitte“


    Waren Sie schon einmal bei einem spannenden Film im Kino oder im Fernsehen so in die Handlung vertieft, dass Sie nicht mehr bewusst daran gedacht haben, dass Sie sich eigentlich gerade „nur“ einen Film ansehen? Mit Sicherheit. Doch das liegt nicht nur an der spannend inszenierten Handlung, sondern vor allem auch daran, dass er gut geschnitten war. Nicht zuletzt deshalb gibt es auch in der Kategorie „Bester Schnitt“ jedes Jahr einen Oskar, der an die Meister dieser Zunft verliehen wird. Doch was beherrschen diese Meister eigentlich, fügen sie doch scheinbar nur das zusammen, was Regisseur, Darsteller und unzählige weitere Beteiligte bereits gefertigt haben? Sie beherrschen die Kunst, die nötig ist, um aus unzähligen einzelnen Aufnahmen ein Ganzes herzustellen. Und so die entgültige Dramaturgie der Geschichte erst entstehen zu lassen und den Zuschauer in seinen Emotionen und seiner Aufmerksamkeit zu steuern. Schnitt führt uns aufs Glatteis und jagt uns Schrecken an völlig unvermuteten Stellen ein. Schnitt platziert Pointen auf dem richtigen Zeitpunkt und lässt uns an den richtigen Stellen den Atem anhalten. Und dabei vergessen wir, dass es sich lediglich um eine Aneinanderreihung von einzelnen Einstellungen handelt. Wir nehmen nur mehr den Film als Ganzes war und registrieren die Schnitte – auch wenn sie zum Teil im Sekundentakt folgen – nicht mehr.


    Doch man muss nicht genial sein, um Schnitte so zu platzieren, dass sie niemand bemerkt. Der gerade beschriebene Schnitt in die Bewegung ist eine Möglichkeit dazu. Doch es gibt noch eine Reihe weiterer Techniken, die sich für den „unsichtbaren Schnitt“ einsetzen lassen.


    Schuss und Gegenschuss


    Schuss und Gegenschuss ist eine Schnittfolge, die vor allem, wenn man dabei in die Bewegung schneidet, immer wie aus einem Guss wirkt. Der Schnitt wird hierbei nicht bewusst wahrgenommen. Gut eingesetzt, lässt sich mit diesem Schnitt manchmal sogar eine filmische Achse (Handlungs- wie Bewegungsachse) „legal“ überspringen.


    Schuss und Gegenschuss sind in der Filmsprache alltäglich. Die einfachste Form finden wir meist im Dialog zweier Personen, die einzeln im Bildraum abgebildet werden. Mal ist die eine zu sehen und bei der Antwort die zweite. Auch ein Interview, bei dem der Interviewer mit im Bild zu sehen ist, wird gerne so gedreht und geschnitten. Aber es geht noch anspruchsvoller:


    Stellen Sie sich einen Bauarbeiter mit einer beladenen Schubkarre vor. Er wandert von links nach rechts durch Ihr Bild zu einer nahe gelegenen Grube, in die er den Inhalt der Schubkarre abladen möchte. Nur dreht er Ihnen beim Abladen in die Grube gerade genau seinen Rücken zu, sodass Sie das Entleeren der Karre nicht zu sehen bekommen. Macht nichts, denn der Arbeiter kommt wieder. Diesmal platzieren Sie sich auf der anderen Seite der Grube (überspringen quasi die Handlungsachse), sodass Sie den gleichen Vorgang noch einmal von vorne filmen können; und am besten auch noch in einer anderen Einstellgröße. Diese beiden Aufnahmen schneiden Sie in der Nachbearbeitung aneinander. Und das dann, wenn der Bauarbeiter die Karre entleert; also genau in die Bewegung. Beim Schnitt wechselt die Bewegungsachse (= Bewegung der Schubkarre) um 180°. Während sie in der ersten Einstellung genau von der Kamera weg gerichtet ist, kommt sie einem in der zweiten Einstellung frontal entgegen. Der Zuschauer bemerkt diesen Schnitt aber nicht einmal.


    J-Cut und L-Cut


    Zwei weitere Möglichkeiten unauffällig(er) zu schneiden sind J- und L-Cut. Richtig platziert wirken diese Schnitte sehr professionell. Nicht nur in Spielfilmen, sondern auch in Magazinen, Reportagen und Dokumentationen werden Sie häufig praktiziert. Allerdings handelt es sich um keine reinen Bildschnitte, sondern sie sind immer in Kombination mit dem dazugehörigen Ton zu sehen. Ihre Namen lassen sich aus einem Schnittprogramm ableiten.
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    Abb. 4.27 J-Cut. Der Ton der zweiten Aufnahme läuft voraus.


    Beim J-Cut findet der Bildschnitt erst eine Weile nach dem Tonschnitt statt. Das heißt, noch während Einstellung A zu sehen ist, ist bereits der Ton von Einstellung B zu hören. Das heißt, der Ton läuft voraus. Erst ein wenig später sehen wir, was wir bereits einige Sekunden lang gehört haben: die Einstellung B. Besonders gerne wird dieser Schnitt verwendet, wenn eine Person ein Statement abgibt. Erst hören wir sie nur und sehen vielleicht in Einstellung A noch eine Szenerie, auf die sich das Gesprochene bezieht. Während die Person also bereits spricht, bekommen wir sie erst später zu sehen. Da man etwas hört, zu dem man zunächst kein Bild hat, wird beim Zuschauer Spannung und Neugierde auf die nächste Einstellung erzeugt.


    Der L-Cut verläuft genau umgekehrt. Während beispielsweise eine Person aus Einstellung A noch spricht, sehen wir bereits den Inhalt von Einstellung B.
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    Abb. 4.28 L-Cut. Der Ton der ersten Einstellung läuft nach.


    Beide Montage-Varianten eignen sich oft dann, wenn die verwendeten Einstellungen nach den Regeln der Kontinuität nicht zusammenpassen. Der jeweils überlappende Ton leitet von einer zur anderen Szene über; so wird der Schnitt als weniger störend empfunden.

  


  
    4.9 Schnittfehler


    Schnittfehler gibt es wie Sand am Meer, aber es stören nur solche, die man wirklich bemerkt. Es gibt keine noch so teure Hollywoodproduktion, in der nicht etliche von ihnen enthalten wären. Wer sich näher damit befassen möchte, kann ja einmal unter www.dieseher.de ins Internet schauen. Sie werden erstaunt sein, wie viele Fehler sich in bekannten Filmen eingeschlichen haben. Doch das soll Ihnen kein Beispiel sein. Versuchen Sie, wie beim Filmen auch, keine Fehler zu machen. Machen Sie doch welche (was sich nicht vermeiden lassen wird), dann lernen Sie wenigstens daraus.


    Viele Fehler sind vermeidbar


    Die meisten Fehler beim Schnitt lassen sich jedoch leicht vermeiden. Ziel des Filmschnitts ist es, ein Ganzes zu schaffen. Der Film muss fließen. Zugegeben: Gerade, wenn man seine ersten Gehversuche mit einem Schnittprogramm macht, ist es manchmal sehr schwierig, seine eigenen Schnitte noch objektiv zu beurteilen. Zeigen Sie deshalb Ihren Film jemandem, dessen Kritik Sie vertrauen können, und der gegenüber Ihrem Schaffensprozess unvorbelastet ist. Oder sehen Sie sich selbst Ihren Schnitt nach einem längeren Zeitraum von ein paar Tagen an und achten Sie dabei auf Ihr Gefühl. Wenn Sie nicht maßlos von sich selbst überzeugt sind, werden Sie etwaige Bildsprünge, Logik- oder Anschlussfehler selbst erkennen. Einige Fehler werden sehr oft gemacht, lassen sich aber sehr leicht vermeiden, sodass der Schnitt flüssiger verläuft.


    4.9.1 Bildsprünge


    Ein unter Schnittanfängern beliebter Fehler ist der Bildsprung. Er entsteht, wenn sich die Bildinhalte zweier aufeinanderfolgenden Einstellungen zu sehr ähneln. Das kann der Fall sein, wenn die Einstellgrößen bei ein und demselben Motiv sich nur geringfügig ändern. Deshalb sollte man schon bei der Aufnahme darauf achten, dass man in weiter auseinanderliegenden Einstellgrößen filmt, wenn es sich um das gleiche Motiv handelt. Zusätzlich sollte man auch immer wieder den Kamerastandpunkt verändern.


    Ein Sprung kann aber auch entstehen, wenn man verschiedene Motive vor dem gleichen Hintergrund filmt. Hat man bei einem Ereignis mehrere Interviewpartner, sollte man auch hier immer wieder mit dem Kamerastandpunkt sowie der Kameraachse variieren, um diese Sprünge schon bei der Aufnahme zu vermeiden.


    Bildsprünge, hat man sie bei der Aufnahme nun mal gemacht, lassen sich in der Nachbearbeitung durch Zwischenschnitte vermeiden. Vorausgesetzt, man hat diese auch gefilmt.
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    Abb. 4.29–4.30 Sind Bildinhalt und Einstellungsgröße zweier aufeinander folgender Einstellungen zu ähnlich, kommt es zum Bildsprung.


    4.9.2 Schnitt in die bewegte Kamera


    Erst wenn der Film zu fließen beginnt, nimmt der Zuschauer nicht mehr wahr, dass es sich im Grunde genommen um eine Aneinanderreihung von einzelnen Einstellungen handelt. Deshalb ist man bei der Montage darum bemüht, die Übergänge von Einstellung zu Einstellung so gefällig wie möglich zu gestalten. Man versucht, Bildsprünge mit unterschiedlichen Einstellgrößen und Zwischenschnitten zu vermeiden. Man nimmt in der nächsten Einstellung Farben und Bewegung der vorangegangenen auf.


    Schneidet man jedoch mitten in die Bewegung der Kamera (beispielsweise während eines Schwenks), ergibt sich eine solch abrupte Unterbrechung daraus, dass man den Schnitt wieder bewusst wahrnimmt – vergleichbar mit dem Effekt einer Vollbremsung im Auto. Denn während sich die Kamera bewegt, nimmt sie optisch gesehen den Zuschauer mit sich. Schneidet man unmittelbar in einen Schwenk eine stillstehende Aufnahme, so kommt es abrupt zum Stopp des Schwenks. Besser ist es, erst zu schneiden, wenn der Schwenk einen Augenblick zum Stillstand gekommen ist. Dann hat man für die angeschnittene Einstellung alle Optionen offen.


    Ähnliches gilt auch dann, wenn die Kamera selbst steht, aber das gefilmte Objekt seine Position im Bildraum verändert. Das heißt, Sie warten mit dem Schnitt, bis Ihr Motiv eine Ruheposition eingenommen oder den Bildraum verlassen hat und Ihr Bild wieder „sauber“ ist.


    4.9.3 Anschlussfehler


    Anschlussfehler gibt es wie Sand am Meer. Selbst bei großen und teuren Hollywoodproduktionen sind sie relativ häufig zu finden. Dabei werden bei Spielfilmen extra Leute dafür bezahlt, dass solche Fehler beim Dreh nicht gemacht werden. Selbst in dem Film „Matrix“ (mit Keanu Reeves) ist mindestens ein gravierender dieser Gattung zu sehen: Als er auf dem Hochhausdach mit Agent Smith unter Aufbietung jeder denkbaren Kamera- und Tricktechnik kämpft, hat er mal Pistolen in den Händen und dann wieder keine. Und dann hat er sie wieder und dann wieder nicht.


    Doch auch Ihnen kann das passieren. Als ich eine Theaterproduktion filmte und alleine arbeiten musste, wollte ich nicht durchgängig aus einer Kameraperspektive in einer Einstellung filmen. Deshalb drehte ich zwei aufeinanderfolgende Aufführungen aus unterschiedlichen Positionen und mit verschiedenen Einstellungen. Später, in der Postproduktion, fügte ich das Ganze wieder zu einer Aufführung zusammen. Diesen Weg empfehle ich zwar niemandem, da es im Nachhinein sehr aufwändig ist, synchron zu schneiden, aber ich habe es trotzdem so gemacht. Als ich zuhause am Schnittplatz saß und eine Szene zusammenschneiden wollte, war ich schockiert: Der Hauptdarsteller hatte in der ersten Aufführung nichts auf dem Kopf, in der zweiten trug er jedoch eine Fliegermütze aus dem zweiten Weltkrieg! Ich konnte den Schnitt vergessen, denn das hätte von Schnitt zu Schnitt bedeutet: Mütze weg – Mütze auf – Mütze wieder weg – und so weiter. Also blieb es in der Nachbearbeitung bei einer Einstellung.


    Aber solche Fehler können sich auch anderweitig einschleichen; und zwar immer dann, wenn der Faktor „Zeit“ im Spiel ist. Das bedeutet in der Praxis für Ihren Schnitt: Eine Zigarette brennt herunter und wird nicht länger. Filmen Sie jemanden beim Essen, kann der Teller nicht von einer Einstellung auf die nächste voller werden. Und haben Sie deutlich eine Uhr im Bild, so müssen Sie, wenn in einer späteren Einstellung erneut eine zu sehen ist, darauf achten, dass die Zeit vorangeschritten ist. Für solche Anschlussfehler gibt es unendlich viele Möglichkeiten. Also Vorsicht!

  


  
    4.10 Der Titel


    Seit es Filme gibt, gibt es auch die Schrift im Film. In der Stummfilmzeit wurde sie vor allen Dingen dafür eingesetzt, dem Zuschauer den Dialog zu vermitteln, den man ja nicht hören konnte. Doch auch, wenn wir schon lange im Tonfilm-Zeitalter leben, hat die Schrift im Film durchaus noch ihre Bedeutung, wenn es darum geht, dem Zuschauer bestimmte Inhalte deutlich zu machen. Titel stehen nicht nur zu Beginn eines jeden Spielfilms und haben sich, denkt man vor allem an die James-Bond-Filme, zu einer eigenen Kunstform entwickelt.


    Titel gehören zum Film. Da es aber durchaus auch Ausnahmen gibt, die natürlich wieder die Regel bestätigen, macht es Sinn, ihren Einsatz, ihre Funktionsweise und verschiedene Arten genauer unter die Lupe zu nehmen.
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    Abb. 4.31 Mit jeder beliebigen Schnitt-Software lassen sich Titel in allen denkbaren Variationen einblenden. Welche Sie brauchen, entscheiden das Thema des Films und letztendlich Sie selbst. Meistens gilt jedoch: Weniger ist mehr.


    Der Name des Films


    Wenn Sie sich die Mühe machen, Ihrem Film einen Namen zu geben, sollten Sie sich auch überlegen, wie Sie diesen präsentieren. Das klingt banal, ist aber etwas, was sich vor allem im Kinofilm in den letzten Jahrzehnten sehr gewandelt hat. Dienten früher einfache abgefilmte Texttafeln der Darstellung von Titeln, werden sie heute häufig durch aufwendige Animationen ersetzt. Aber schon in der Mitte des vorigen Jahrhunderts suchte man nach anderen kreativeren Ausdrucksformen im Titel. Bekanntes Beispiel ist der Film „West Side Story“, an dessen Anfang die farblich verändernde Grafik zuerst nicht zu erkennender Fragmente sich nach Minuten des Prologs von Leonard Bernstein als Luftbild von Manhattan entpuppt. Im Abspann des Films erscheinen die Namen aller am Werk beteiligten Personen mit Kreide geschrieben an Mauern und Türen.


    Moderne Schnittprogramme bieten auch hier dem Amateur eine Reihe von Möglichkeiten, deren praktischer Nutzen jedoch fraglich ist. Sicher können fliegende Titel, die sich noch dazu auf alle nur denkbare Weisen verbiegen, in dem einen oder anderen Fall durchaus angebracht sein, sind aber bei einer seriösen Dokumentation in der Regel fehl am Platze.


    Von den Profis lernen


    Sehen Sie sich die Arbeiten der Profis in Kino und Fernsehen einmal an. Hier kehrt man immer wieder zu bescheidener Schlichtheit zurück. Schnörkellose Schriften, die ein- und wieder ausgeblendet werden, sieht man am häufigsten. Beim Remake des Films „Ring“ wurde sogar gänzlich auf einen Vorspann nebst Titel verzichtet. Der Film beginnt einfach so. Wenn Sie Nachrichten oder wie ich kurze Beiträge für einen lokalen Fernsehsender drehen, werden Sie selbstverständlich keinen geschriebenen Titel in Ihren Film einbauen (selbst auf die Bauchbinden müssen Sie dann verzichten, da diese vom Sender selbst eingefügt werden). Wenn Sie aber doch Schrift in Ihren Film setzen, sollten Sie einige Regeln beachten, damit Ihr Titel wirkungsvoll rüberkommt.


    Schrift im Film hat mehrere Bedeutungen. Neben dem eigentlichen Titel, welcher der Name des Werks ist, kann es auch eine Reihe an weiteren untergeordneten Titeln geben, die quasi den Film in einzelne Kapitel oder Akte unterteilen. Durch die Einblendung von Schrift wird dem Zuschauer signalisiert, dass nun etwas Neues beginnt. Das kann ein neuer Ort oder aber auch eine andere Zeit im Film sein. Wenn Sie darauf achten, dass Sie bei allen Titeln jeweils die gleiche Schriftart (und auch Farbe) beibehalten, können Sie so eine Klammer um den Film legen und Zusammenhänge herstellen. So können Titel dazu beitragen, dass der Film wie aus einem Guss wirkt.
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    Abb. 4.32 Schlichte Titel eignen sich oft besser und vermitteln einen professionelleren Eindruck. Achten Sie bei der Texteinblendung unbedingt darauf, dass der Titel auch im Bild seinen Platz findet. Unruhige Hintergrundbilder sind dafür wenig geeignet.


    Nicht die gesamte Palette nutzen


    Ihr Schnittprogramm bietet Ihnen viele Möglichkeiten, Schrift im Film einzubauen. Doch nicht alle sind gleich gut und unterstützen gleichermaßen die Aussage Ihres Films. Überlegen Sie sich, welche Schriftart am besten zu der Thematik Ihres Films passt, und ob es nicht besser ist, den Titel einfach nur ein- und anschließend wieder auszublenden. Steht der Spaß im Vordergrund oder handelt es sich um ein Familien-Urlaubsvideo, so kann es durchaus angebracht sein, eine bunte Schrift hereinwirbeln zu lassen. In einer seriösen Dokumentation hat ein solcher Titel aber nichts verloren.


    Auf Lesbarkeit achten


    Achten Sie bei der Auswahl der Schrift und deren Farbe darauf, dass der Titel gut lesbar, nicht zu verspielt sowie ausreichend groß ist und sich vom Hintergrund abhebt. Notfalls können Sie den Titel auch mit einem einfarbigen Balken unterlegen, wenn Sie diesen transparent halten. Achten Sie bei den Bildern, über die Sie den Titel legen darauf, dass diese insgesamt nicht zu unruhig oder zu bewegt sind. Verwenden Sie am besten eine Einstellung, die vom Stativ gefilmt wurde und aufgrund ihrer Bildeinteilung dem Titel Raum gewährt. Vermeiden Sie es, einen Titel mittig zu platzieren. Das ist die Holzhammermethode, die man nur dann verwenden sollte, wenn man etwas ganz besonders betonen möchte oder keine bessere Idee hat. Versuchen Sie lieber die Schrift in Ihr Bild einzupassen. Dasselbe gilt für blinkende, wirbelnde oder fahrende Titel, die unbedingt einen bestimmten Zweck (und sei es ein ironischer) haben sollten und auch zur Thematik passen müssen. Ansonsten wirken sie stümper- und amateurhaft.
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    Abb. 4.33 Hier wurde so ziemlich alles verkehrt gemacht: Die viel zu große und mittig platzierte Schrift ist schlecht lesbar, da sie sich farblich nicht von dem viel zu unruhigen Hintergrund abhebt. Die Schriftart selbst passt nicht zum Thema.


    Geben Sie dem Titel den Raum, den er braucht und denken Sie bei der Wahl der Schriftgröße bereits an die Größe der späteren Darstellung Ihres Films. Immer größer werdende Fernsehgeräte haben dazu geführt, dass die Schrift im Film immer kleiner wurde. Zu große Schrift kennzeichnet deshalb mittlerweile auch den Amateur. Zu kleine ist schlecht lesbar. Denken Sie auch darüber nach, ob Ihre Schrift unbedingt farbig sein muss. Ein schlichtes Weiß wirkt meist professioneller. Manchmal sieht man auch einen dezenten Gelbton. Eine Umrahmung der Schrift zur besseren Lesbarkeit ist Geschmackssache. Suchen Sie lieber nach besseren Lösungen.


    Naturtitel


    Nicht jeder Titel muss aus dem Schnittprogramm stammen. In der freien Natur begegnen Ihnen Titel zuhauf. Deshalb nennt man sie auch Naturtitel. Ein Ortsschild im Bild, das den Namen des Ortes klar erkennen lässt, vermeidet die Einblendung des Ortsnamens. Nun müssen Sie im späteren Off-Text nur noch Sätze wie „…wir befinden uns in Labersdorf…“ vermeiden und Sie haben einen perfekten und vor allem dezenten Naturtitel, der dem Zuschauer den Ort nennt, ohne dass Sie ihn einblenden oder erwähnen müssen. Aber nicht nur Schilder und Wegweiser können als Naturtitel fungieren. Wenn Sie beispielsweise in einer Bergdokumentation eine Sequenz über die Kampenwandbahn drehen, können Sie als Naturtitel dafür sowohl den Schriftzug an der Talstation, die Fahrkarten für die Bahn in Großaufnahme oder eine entsprechende Kennzeichnung auf einer Bergwanderkarte filmen. Von den zahlreichen Hinweistafeln in der Talstation einmal abgesehen, gibt es unzählige Verweise auf die Bahn. Sie könnten auch die Überlegung anstellen, ob Sie einen geschriebenen Naturtitel benötigen, oder ob Sie sich nicht gleich mit laufender Kamera von einem Einheimischen den Weg dorthin beschreiben lassen. Dann erübrigt sich der Titel.
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    Abb. 4.34 / Abb. 4.35


    [image: 4_36.jpg]


    Abb. 4.36


    Nicht nur Buchstaben


    Ein Titel besteht in der Regel nicht nur aus Buchstaben. Er ist im Vorspann eingebettet, der oft das Thema des Films bereits andeutet. Vor allem bei szenischen Produktionen wird hier viel Aufwand betrieben. Nicht nur die erwähnten James-Bond-Filme sind ein bekanntes Beispiel. Auch der Vorspann zur Sonntagabend-Dauerserie „Tatort“ hat trotz dutzender Kommissare Jahrzehnte als einprägsames Logo überdauert, obwohl es sich – technisch gesehen – um ein Relikt der frühen siebziger Jahre handelt. Überlegen Sie, ob auch Ihr Film einen Vorspann verträgt und planen Sie die technische Umsetzung, wie Sie auch den restlichen Film planen.


    Überlegen Sie, welche Informationen Sie dem Zuschauer bereits im Vorspann geben müssen und welche im Abspann. Achten Sie darauf, dass er Ihnen nicht zu lang gerät. Das langweilt den Zuschauer. Vor allem in der ersten Hälfte des vorigen Jahrhunderts bis hinein in die sechziger Jahre war es üblich, vor dem Film neben dem eigentlichen Titel alle Beteiligten aufzulisten, was mehrere Minuten dauerte. Zudem wurden meist nur Texttafeln verwendet. Im Laufe der Jahre hat es sich eingebürgert, Filmtitel und Akteure (und dabei beschränkt man sich nur auf die wichtigsten) einzublenden, wenn die Spielhandlung bereits begonnen hat. Dies ist auch darauf zurückzuführen, dass Spielfilmproduktionen im Laufe der Jahrzehnte immer aufwändiger wurden und immer mehr Akteure an ihnen beteiligt sind. Bei manchen Spielfilmen erfolgen die Einblendungen für Titel und Hauptdarsteller auch erst nach wenigen Minuten.


    Wenn Sie selbst einen aufwendigeren Titel gestalten wollen, achten Sie darauf, dass er von seiner Gesamtlänge in Relation zum restlichen Film steht und auch die Thematik des Films wiedergibt.


    Titel selbst gemacht


    Auch wenn gedruckte oder vom Schnittprogramm eingeblendete Titel vermeintlich professioneller wirken und auch Naturtitel in Hülle und Fülle existieren und nur gesehen werden wollen, sollten Sie nicht die Möglichkeit außer Betracht lassen, einen eigenen Titel herzustellen. Ein eigener Titel hat nicht nur die Eigenschaft, dass er einzigartig ist; er hat obendrein noch etwas sehr Persönliches. Mit ihm geben Sie Ihrem Film eine ganz eigene Handschrift.


    Ob Sie den Titel auf ein Stück Papier malen, ihn am Urlaubsort mit Muscheln in den Sand setzen oder ihn vor laufender Kamera an eine Wand sprayen, bleibt Ihnen überlassen. Eine gute Idee sah ich bei dem Filmemacher KONOPKA, der einen Titel spiegelverkehrt auf eine Glasplatte schrieb und diese von unten abfilmte. Lassen Sie Ihrer Fantasie und Kreativität also einfach freien Lauf.

  


  
    4.11 Musik im Film


    Musik im Film gibt es beinahe genau so lang wie das Medium Film selbst. Schon in der Stummfilmzeit wurden die Bilder mit Musik vom Pianisten bis hin zum live-spielenden Orchester unterlegt, um Gefühle, Stimmungen und Emotionen zu erzeugen und zu verstärken.
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    Abb. 4.37


    Emotionen vermitteln


    Hier nur von einer Tradition zu sprechen, wird der Sache aber nicht ganz gerecht. Denn wenn wir uns Filme ansehen, wollen wir emotional berührt werden. Tut ein Film das nicht, empfinden wir ihn als langweilig. Selbst seriöse Reportagen und Dokumentationen appellieren bei allem Informationsgehalt an unsere Emotionen. Und genau das gleiche macht auch die Musik mit uns. Nur logisch also, beide Medien miteinander zu verbinden.


    Bei der Auswahl der Musik gilt es, einige Kriterien zu beachten: Nicht alle Musikstüc­ke eignen sich gleichermaßen, denn nicht jedes Musikstück ruft bei jedem Zuhörer dieselbe Emotion hervor. Wenn Sie von Ihrem letzten Italienurlaub ein Video für Ihre Familie, die Sie natürlich mit dabei hatten, drehen, werden Sie wahrscheinlich Ihren Film mit Musiktiteln unterlegen, die Sie speziell an Ihren eigenen Urlaub erinnern. Das kann der Sommerhit des aktuellen Jahres sein, der Song, auf den die fünfjährige Tochter im Animationsclub so schön getanzt hat oder einfach Ihr Lieblingslied, das Sie in Ihrem Urlaub rauf und runter gehört haben. Eben diese Musikstücke, die für Sie in Ihrem Urlaub am wichtigsten und am schönsten waren. Die Lieder, die Sie mit Ihrem eigenen Urlaub verbinden. Aber nur Sie! Und genau das ist der Haken…


    4.11.1 Die Wahl der passenden Musik


    Ist der spätere Film nur für Sie und Ihre Familie bestimmt, mag diese Auswahl genau die richtige sein. Für jemanden, der nicht mit Ihnen im Urlaub war, ist sie wahrscheinlich unpassend. Welche Musik ist also die richtige?


    Instrumentalmusik


    Grundsätzlich eignet sich Instrumentalmusik besser für die Untermalung eines Films. Dies gilt vor allem dann, wenn dazu noch gesprochenes Wort verständlich werden soll. Enthält das Musikstück Gesang, so konkurriert es mit dem gesprochenen Wort und lenkt von dessen Aussage ab. Ebenso vermeiden sollte man sogenannte Hits oder Evergreens. Es sei denn, sie werden speziell dafür genutzt, eine gewisse Epoche zu charakterisieren. Wenn Sie zum Beispiel eine Rückblende in die fünfziger Jahre machen, kann ein Hit aus diesem Jahrzehnt durchaus dazu beitragen, die Atmosphäre zu verstärken. Von aktuellen Ohrwürmern sollte man jedoch absehen, denn entweder hat man sich an ihnen bereits satt gehört, oder sie sind so prägnant, dass sie vom eigentlichen Filminhalt ablenken. Sie sind Filmer! Also wollen Sie, dass die Musik Ihren Film unterstützt und nicht umgekehrt.


    Musik aus dem Urlaubsland


    Wollen Sie Reise- oder Urlaubsfilme musikalisch untermalen, empfehle ich Ihnen in Ihrem Reiseland vor Ort einen CD-Laden aufzusuchen und sich dort nach landestypischer Musik umzuhören. Gerade was Volksmusik in fremden Ländern betrifft, werden Sie dadurch auf authentische Musik stoßen, die Sie bei uns so nicht bekommen und können Ihren Film damit enorm aufwerten.


    Das Tempo in der Musik


    Jedes Musikstück hat ein eigenes Tempo. Sich hierbei nur auf die beats-per-minute (diese geben die Schnelligkeit des Taktes wieder) allein zu verlassen, funktioniert nicht, da Musikstücke mit gleicher Schlagzahl aber unterschiedlicher Rhythmik verschieden schnell wirken können. Verlassen Sie sich hier lieber auf Ihr Gefühl. Überlegen Sie sich, wie Ihr Film wirken soll, und wie schnell er geschnitten ist. Lange Schnitte verlangen ein gediegenes Tempo. Schnelle Schnitte mögen auch ein schnelles Tempo in der Musik.


    Nehmen Sie ein- und dieselbe Schnittsequenz und probieren Sie unterschiedliche Musikstücke und -stile aus. Wenn Sie sich unsicher sind, ziehen Sie jemanden zurate, der mit dem Schaffensprozess Ihres Films nichts zu tun hat; also objektiv ist.


    Bei der Auswahl des Musikstücks sollten Sie auch auf die Instrumentierung achten. Gerade wenn Sie klassische Musik einsetzen, sollten Sie sich darüber bewusst sein, dass gerade große Orchester sehr pompös wirken können, was nicht immer zu Ihrem gefilmten und geschnittenen Ergebnis passt. Achten Sie darauf, dass Sie mit dem Einsatz von Musik nicht übertreiben. Wie so oft ist auch hier weniger meist mehr. Musik soll die Würze in Ihrem Film sein, ihn veredeln und nicht zur Hauptsache werden – es sei denn, Sie drehen ein Musikvideo. Kleistern Sie deshalb Ihr filmisches Werk nicht komplett mit Musik zu! Setzen Sie Musik sehr dosiert und wohl überlegt ein. Also bewusst an Stellen, an denen Sie Emotionen verstärken wollen und nicht, um inhaltliche Lücken zu vertuschen. Sollte Letzteres der Fall sein, markieren Sie die entsprechende Sequenz und drücken anschließend auf Ihrer Tastatur die „Entf“-Taste.


    Ist der Ton (egal ob Atmo, O-Ton oder Kommentar) wichtig für die inhaltliche Aussage, lassen Sie die Musik besser weg, bevor Sie Gefahr laufen, dass er unverständlich wird, oder der Zuschauer ihn nicht mitbekommt, weil er gerade auf die Musik achtet. Drehen Sie die Untermalung nicht voll auf, sondern pegeln Sie die Musik mindestens so weit herunter, dass der Filmton noch hörbar ist.


    Schneiden nach dem Rhythmus


    Unter Umständen (vorausgesetzt, es passt thematisch) können nach dem Rhythmus oder dem Takt eines Musikstücks geschnittene Sequenzen ein Mehr an Dynamik erreichen. Mit etwas musikalischem Gespür und Ausprobieren ist dies recht einfach umzusetzen. Manche Schnittprogramme bieten einen Takterkennungs-Assistenten, der Sie dabei unterstützt. Vermeiden Sie es jedoch, die Schnitte ausschließlich dem Rhythmus oder dem Taktwechsel anzupassen. Das kann leicht steril wirken. Wenn Sie zwei bis dreimal nach dem Takt geschnitten haben, lassen Sie einen aus oder schneiden in den Takt hinein. Auch das kann die Dynamik des Schnitts steigern.
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    Abb. 4.38 „Takterkennungsassistent“ bei Magix Video deLuxe.


    4.11.2 GEMA-pflichtige Musik


    Bei der musikalischen Untermalung Ihres Films sollten Sie immer die spätere Verbreitung berücksichtigen. Wenn Sie lediglich ein Familienvideo für den heimischen Gebrauch produzieren, sind Sie bezüglich der Musikauswahl auf der sicheren Seite. Probleme ergeben sich jedoch dann, wenn Sie Ihr Werk einer Öffentlichkeit zur Verfügung stellen. Und das passiert bereits bei einer Vorführung außerhalb Ihrer vier Wände. Denn dann kommt die GEMA ins Spiel. Die Gesellschaft für musikalische Aufführungs- und mechanische Vervielfältigungsrechte kassiert Lizenzgebühren in Abhängigkeit von der Aufführungshäufigkeit. In der Regel muss unabhängig davon zusätzlich das Recht zur Verwendung bestimmter Musikstücke beim Urheber oder dessen Verlag erworben werden. Und das kann sehr teuer werden. Auch davon, Ihr Video bei Videoportalen wie youtube oder myvideo hochzuladen, sollten Sie tunlichst absehen. Die sich ständig ändernde Rechtslage macht so etwas zu riskant.


    Ein weiteres nicht zu unterschätzendes Problem wird Ihnen begegnen, wenn Sie es sich zur Aufgabe gemacht haben, Bands bei ihren Konzerten zu filmen. In einem Editorial beschrieb der Chefredakteur der Zeitschrift videoaktiv digital Hans Ernst die Probleme eines konzertfilmenden Redakteurs folgendermaßen:


    „Wie er aber bald merken musste, war es mit der GEMA allein (die für 50 Scheiben übrigens 15,50 Euro wollte) nicht getan. Da die geschützte Musik eine neue „Werksverbindung“ eingehe, so bedeutete man ihm, müsse er die Freigabe auch mit den Komponisten und Textern der fraglichen Stücke, respektive deren Verlagen, klären. Für zwei von sechs Kompositionen war die EMI zuständig. Und hier teilte man ihm mit, dass die Freigabe – hochgerechnet auf die fraglichen Stücke – rund 1500 Euro kosten würde. Wohlgemerkt: für 50 DVDs, die Kollege Sauer verschenken wollte. Außerdem dauere die Freigabe, denn Sauer sollte erst einmal ein englischsprachiges Exposé seines Vorhabens einreichen. Und natürlich habe eine solche Klärung tunlichst rechtzeitig vor Beginn einer solchen Filmproduktion zu erfolgen.“ [1]


    Welche Musik ist aber GEMA-pflichtig und welche nicht? Leider muss ich Sie mit der Antwort enttäuschen: Denn alles, was Sie im Radio hören, im Plattenladen kaufen und (fast) alles, was Sie im Internet legal oder illegal herunterladen können, ist GEMA-pflichtig. Wollen Sie ein solches Stück verwenden, empfiehlt sich auf alle Fälle ein Anruf bei der GEMA. Hier wird man in der Regel freundlich und gut beraten und bekommt Kontakt zu den entsprechenden Musikverlagen. Dies beugt unangenehmen Überraschungen in Form von Anwaltsschreiben vor.
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    Abb. 4.39 Live-Musik aufzuzeichnen ist ein beliebtes Betätigungsfeld bei Hobbyfilmern. Über die Rechte, die es dabei zu beachten gilt, sind sich die meisten nicht im Klaren. Das kann dann teuer werden.


    4.11.3 GEMA-freie Musik


    Eine Alternative bieten zahlreiche Musikstudios mit der Produktion von sogenannter GEMA-freier Musik. Die Musikautoren solcher Studios sind nicht Mitglied der GEMA. Mit dem Kauf entsprechender CDs erwirbt man sich gleichzeitig die Rechte für eine Nutzung in privaten Filmen. Doch Achtung! Meistens enthält der Kauf nur die Nutzungsrechte für den nichtgewerblichen Gebrauch. Das heißt: Solange Sie kein Geld mit Ihren Filmen verdienen wollen und Sie Ihre Videos in nichtkommerzieller Absicht veröffentlichen oder ins Netz stellen, ist mit dem Kauf der CD diese Nutzung genehmigt. Wenn Sie jedoch mit Ihren Filmen Geld verdienen wollen, müssen Sie in der Regel zusätzliche Nutzungsrechte erwerben.


    Qualitativ hat sich bei der GEMA-freien Musik in den letzten Jahren viel getan. Die Auswahl und die Zahl der Anbieter steigen ständig und die Musik ist häufig so gut produziert, dass sie sich von dem Kaufhausgedudel früherer Jahre deutlich abhebt. Viele Anbieter sind im Internet zu finden und helfen mit guten Suchmaschinen dabei, das richtige Musikstück zu finden. Vieles lässt sich downloaden oder in genreunterteilten CDs bestellen. Pro CD fallen Kosten zwischen zwanzig und sechzig Euro an.


    4.11.4 Eigene Musik


    Wenn Sie selbst ein wenig musikalisches Talent besitzen, können Sie die Musik für Ihren Film auch selbst produzieren. Programme wie MagixMusicMaker oder Adobe Audition unterstützen Sie dabei in Ihrem Vorhaben. Die Musik wird aus sogenannten Loops zusammengesetzt, und oft ergibt sich auch mit geringer Erfahrung in wenigen Minuten der passende Soundtrack. Loops sind kurze Instrumentalmusikteile, die sich nach Belieben aneinanderreihen und kombinieren lassen. Zusätzlich bieten diese Musikprogramme meist noch einige MIDI-Sequenzer, mit denen sich eigene Kompositionen mit verschiedenen virtuellen Instrumenten verwirklichen lassen.
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    Abb. 4.40–4.40 a Es gibt zahlreiche Soundprogramme, mit denen der Filmer seinen eigenen Soundtrack erstellen kann. Manche bieten zudem noch einen Vorschaumonitor, in den sich das Video laden lässt, damit die Musik auch wirklich bildgenau passt. Doch Vorsicht: Setzt der Hobbyfilmer seinen Sound­track aus vorgefertigten Loops zusammen, muss er unbedingt die rechtliche Seite beachten. Denn mit dem Kauf einer solchen Software erwirbt man meist nur die Rechte für eine nicht kommerzielle Nutzung.


    Musik- und Tonbearbeitung mit Extra-Programm


    Diese Programme besitzen oft die Möglichkeit, das Video direkt zu importieren, sodass Sie die entsprechende Stelle im Film immer präsent haben und sogar bildgenau die musikalische Untermalung vornehmen können. Ein weiterer Vorteil besteht darin, dass Sie Ihren Videoton professionell nachbearbeiten können. Meist wesentlich komfortabler, als das in Ihrem Schnittprogramm möglich ist. Eine solche Anschaffung stellt deshalb eine lohnende Ergänzung dar. Wenn Sie Ihre Musik mit den oben beschriebenen Loops erstellen, müssen Sie bei einer gewerblichen Nutzung darauf achten, dass gerade bei Software aus dem Consumer-Bereich die gewerbliche Nutzung eingeschränkt ist und Sie sich auch hier erst zusätzliche Rechte für die gewerbliche Nutzung erwerben müssen.


    Musik aus erster Hand


    GEMA-freie Musik bekommen Sie aber auch anders: Wer viel filmt, hat den Vorteil, dass er viele Menschen kennenlernt. Zum Beispiel auch Musiker. Viele Musiker sind Individualisten und oft nicht einmal Mitglied in der GEMA. Trotzdem sind sie meist innovativ und produzieren ihre Musik selbst im eigenen Home-Recording-Studio im Keller. Tun Sie sich doch einfach mit diesen interessanten Zeitgenossen zusammen. Denn wenn Sie ihnen von einem interessanten Filmprojekt berichten, ist die Wahrscheinlichkeit sehr hoch, dass Sie günstig zu einzigartiger GEMA- und lizenzfreier Musik kommen.

  


  
    4.12 Der Ton im Film


    Ton ist nicht gleich Ton. Klingt einfach, ist aber so. Die eigentliche Kunst liegt darin, die Unterschiede einzelner Tonquellen sowie die Bedeutung verschiedener Schalleindrücke getrennt zu betrachten und bestenfalls auch getrennt aufzunehmen. Gerade bei den professionellen Produktionen wird der Ton mit zahlreichen Mikrofonen auf mehreren Tonspuren aufgezeichnet. Es steckt eine gewisse Logik dahinter, damit der Zuschauer – oder in diesem Fall der Zuhörer – ein realistisches Abbild dessen bekommt, was er wahrnehmen soll. Und hier liegt die eigentliche Schwierigkeit.


    Kennen Sie noch die Tonaufnahmen des eingebauten Monomikrofons der tragbaren Kassettenrecorder von einst? Wenn man mit ihnen irgendetwas aufnahm, wollte das Ergebnis später so gar nicht nach dem klingen, was man bei der Aufnahme selbst mit den eigenen Ohren gehört hatte. Das lag nicht nur an der schlechten Qualität dieser Mikrofone, sondern liegt vor allem an unserem Gehirn. Dieses besitzt die beeindruckende Gabe, aus einer Vielzahl von Schalleindrücken die Schallquelle des Interesses herauszufiltern und gleichzeitig uninteressante auszublenden. Das können Mikrofon und Aufnahmegerät nicht.


    Die Aufgabe bei der Aufnahme, Bearbeitung und der anschließenden Wiedergabe von Ton im Film besteht also darin, das, was in der Realität im Nachhinein unser Gehirn tut, vorab zu regeln. Unser Gehirn ist in der Lage, aus verschiedenen Schallquellen eine einzelne herauszufiltern. Ein Lautsprecher gibt jedoch später einen Mix aus einer Vielzahl von Schallquellen wieder, wird aber von unserem Gehirn als eine Schallquelle gewertet. Das macht es für den Zuhörer so schwer, einzelne Signale herauszufiltern. Deshalb muss er bei diesem Prozess unterstützt werden. Dafür ist es wichtig, eine Unterscheidung in der Wichtigkeit der einzelnen Geräusche und Töne vorab bei der akustischen Gestaltung vorzunehmen.
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    Abb. 4.41 Wenn Sie alle Töne einzeln vorliegen haben, können Sie diese auch hinterher bequem zueinander regeln. Ob Sie dazu den Software-Mixer Ihres Schnittprogramms verwenden oder einen richtigen Mischer am PC anschließen, bleibt Ihnen und Ihrem Geldbeutel überlassen.


    Der Synchronton


    Den Ton, der synchron zum gezeigten Bild aufgenommen wird, bezeichnet man als Synchronton. Das bedeutet, dass der Ton seine Entsprechung im gezeigten Bild hat. Was der Zuschauer sieht, das möchte er auch hören. Wenn eine sprechende Person zu sehen ist, muss sie auch zu verstehen sein. Wenn ein Glas auf den Boden fällt, muss man das Klirren hören. Synchronton lässt sich also nicht vom Bild trennen, da er unweigerlich dazugehört.


    Die Atmo


    Die Atmo bezeichnet die Summe aller Umgebungsgeräusche, die für die Umgebung charakteristisch ist, sich aber keiner genauen Schallquelle eindeutig zuordnen lässt. In der Regel wird sie separat aufgenommen, indem man die Kamera an dem Ort, an dem man auch die übrigen Szenen aufnimmt, ein bis zwei Minuten lang laufen lässt und in der Nachbearbeitung dann nur den Ton verwendet. Dabei muss die Atmo nicht unbedingt am gleichen Ort entstanden sein. Meeresrauschen an der italienischen Adria ist von Meeresrauschen in anderen Teilen der Welt akustisch kaum zu unterscheiden. Es empfiehlt sich also grundsätzlich von jedem Ort, an dem man dreht, eine Atmo mit nach Hause zu nehmen und diese in einem eigenen Geräuscharchiv auf dem PC abzulegen. Später kann man in ähnlichen Situationen darauf zurückgreifen.


    Atmo-Ton ist vor allem dazu geeignet, unerwünschte Tonsprünge beim Bildschnitt zu vermeiden und um eine realistische Atmosphäre zu schaffen.


    Der O-Ton


    O-Ton ist genau genommen Synchronton. Im Reportage- und Fernsehbereich wird der Begriff jedoch fälschlich, aber dennoch üblich und gängig, für Interviewton oder Interviews benutzt. „Wir drehen noch einen O-Ton“ bedeutet also, dass ein Interview oder Statement aufgezeichnet werden soll.


    Der Kommentar/Off-Text


    Der Kommentar (auch als Off-Text bezeichnet) entsteht in der Regel zuhause oder im Studio. Wenn es schnell gehen muss, wie in der aktuellen Berichterstattung, spricht der Reporter den Kommentar auch schon mal kurzfristig am Ort des Geschehens.


    Betrachten Sie die genannten Tongattungen nach Möglichkeit immer gesondert. Versuchen Sie diese einzeln aufzunehmen und in der Nachbearbeitung auch einzeln zu bearbeiten. Geben Sie Synchron-Ton, Atmo, O-Ton, Kommentar und nicht zuletzt der Musik in Ihrem Schnittprogramm jeweils eine separate Tonspur. Nur so können Sie anschließend ihr Lautstärkeverhältnis zueinander optimal regeln, sodass der Zuschauer später die Möglichkeit hat, das zu hören, was er hören soll.

  


  
    4.13 Die Stimme aus dem HIntergrund


    Das Erstellen eines passenden Kommentars ist eine anspruchsvolle Aufgabe. Nicht nur, dass die passenden Worte erst gefunden werden wollen; spricht man zum ersten Mal den Kommentar selbst ein, wird man zunächst von der eigenen Stimme befremdet sein. Sie hört sich plötzlich ganz anders an, als man das normalerweise von ihr gewohnt ist, und das hat seinen Grund: Selten wird man mit seiner eigenen Stimme konfrontiert.


    So wie wir unsere Stimme hören, hört sie niemand anders sonst. Wir hören sie nämlich nicht nur über unsere Ohren, sondern auch direkt über unseren Kopf. Dieser wirkt zusätzlich als Resonanzkörper. Gleichzeitig bewegt sich unsere Stimme von unserem Kopf und damit auch von unserem Ohr weg. Sie trifft aus dem Mund im ungünstigsten Winkel auf unser Ohr, und zum Teil nehmen wir sie als Reflexion durch die Wände in einem Raum wahr. So ergibt sich in unserer Wahrnehmung ein Mix aus mehreren Klangeindrücken, den wir als unsere Stimme kennen. Mit objektiver Wahrnehmung und dem Klang in der Realität hat das allerdings wenig zu tun.
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    Abb. 4.42


    Mut zur eigenen Stimme


    Erschrecken Sie nicht vor Ihrer Stimme! Wenn Sie zahlreiche Kommentare aufgesprochen haben, werden Sie sich im Laufe der Zeit an ihren Klang gewöhnen. Die wichtigste Grundvoraussetzung, die Sie für das Sprechen von Kommentaren benötigen, ist fehlerfreies Lesen in einer moderaten Geschwindigkeit. Letzteres ist besonders wichtig. Denn durch Aufregung und vor allem, wenn man den Text selbst gut kennt, neigt man häufig dazu, einen Text viel zu schnell wiederzugeben – man selbst versteht ihn ja. Es ist jedoch der Zuhörer, der ihm folgen können muss.


    Wenn Sie Dialekt sprechen und mit dem Hochdeutschen ein wenig auf Kriegsfuß stehen, sollten Sie trotzdem nicht darauf verzichten, den Kommentar selbst zu sprechen. Vermeiden Sie bemühtes Hochdeutsch, das Ihnen ohnehin niemand abnimmt. Durch einen kleinen Akzent gibt Ihr Kommentar dem Film eine persönliche Note. Und das ist auch gut so. Es ist ja schließlich Ihr Film.


    Nicht zu viel Text


    Verwenden Sie Sätze mit einfachem Satzbau, die außerdem nicht zu lang sind. Erklären Sie nur Dinge, die aus den Bildern nicht unmittelbar hervorgehen. Wenn Sie in Ihrem Film das Ortsschild von Huglfing zeigen, müssen Sie das im gesprochenen Off-Text nicht noch zusätzlich erwähnen. Gönnen Sie nach spätestens drei bis vier Sätzen dem Zuschauer eine Pause und die Möglichkeit, die Information zu verarbeiten. Texten Sie Ihren Film nicht komplett zu und vertrauen Sie auf die Aussagekraft Ihrer Bilder. Vermeiden Sie lange Schachtelsätze und bedenken Sie vor allem schon beim Texten, wie lange es dauert, den Text vorzulesen. Eine DIN-A4-Seite in moderater Geschwindigkeit wiederzugeben, dauert allein schon zwei bis drei Minuten. Das reicht (je nach Thema) für vier bis fünf Minuten Film aus.


    Das Material für den Text bekommen Sie am besten bei der Recherche für Ihren Film. Und hier lauert auch die eigentliche Gefahr: Nachdem Sie gut recherchiert haben, möchten Sie dem Zuschauer natürlich möglichst viel Wissen vermitteln. Doch das ist meistens nicht möglich. Bedenken Sie: Sie interessiert die Thematik und deshalb versuchen Sie alles in Erfahrung zu bringen, um Ihr Interesse zu befriedigen. Ihr Zuschauer jedoch ist in einer ganz anderen Situation. Er ist Konsument Ihres Produkts und geht in der Regel ganz unvorbereitet an das Thema heran, über das er häufig gar nichts weiß. Wenn Sie jetzt Ihren Zuschauer mit geballtem Fachwissen bombardieren, überfordern Sie ihn schon nach wenigen Minuten und er schaltet ab, unfähig, weitere Informationen aufzunehmen. Setzen Sie deshalb auf möglichst einfache und prägnante Informationen. Solche, auf die Sie bei Ihrer Recherche mit einem „Aha!“ reagiert haben. Beginnen Sie im Kommentar mit den einprägsamsten und wichtigsten Informationen gleich zu Beginn, denn dann ist der Zuseher noch am aufnahmefähigsten. Nähere Ausführungen kommen danach. Beachten Sie, in der Wichtigkeit der Informationen absteigend vorzugehen. Beantworten Sie gleich zu Beginn folgende Fragen:


    
      	Wer tut etwas?


      	Was geschieht?


      	Wann ereignet es sich?


      	Wo passiert es?


      	Warum kommt es dazu?

    


    Wenn Sie diese Fragen zufriedenstellend beantworten können, machen Sie nichts verkehrt. Diese fünf journalistischen W-Fragen sind Pflicht. Alles Weitere ist die Kür.


    Die passenden Worte zu den Bildern


    Einen guten Kommentar zu einem Film zu erstellen, ist an und für sich schon eine Aufgabe, die einiges an Übung erfordert. Aber auch hier entwickelt man durch ständiges Üben eine Routine. Und Sie werden sehen: Mit jedem weiteren Kommentar, den Sie verfassen, wird Ihnen das Schreiben von guten Kommentaren leichter von der Hand gehen. Nur ist es leider mit dem Finden der richtigen Worte allein noch nicht getan: Denn nun gilt es, den Kommentar auch synchron auf den Film zu legen. Das klingt zwar einfach, ist es aber nicht.
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    Abb. 4.43 Am Anfang ist es leichter, die Bilder auf den fertigen Text zu legen. Später werden Sie in der umgekehrten Reihenfolge professionellere Ergebnisse erzielen. Nämlich dann, wenn Sie zu den geschnittenen Bildern texten.


    Grundsätzlich gibt es zwei Möglichkeiten seinen Film mit dem Off-Text in Einklang zu bringen. Die einfachere besteht darin, den Text zuerst aufzunehmen, und anschließend die Bilder synchron darüber zu legen. Bei der zweiten Variante schneiden Sie zuerst den Film fertig und sprechen den Text hinterher darauf. Jede der beiden Möglichkeiten hat ihre Vor- aber auch Nachteile.


    Wenn Sie Ihre Bilder auf den gesprochenen Kommentar legen, haben Sie den Vorteil, dass Sie die Bilder (sofern Sie diese auch gefilmt haben) immer auf die passenden Stellen des Textes legen können. So ist zumindest gewährleistet, dass Bildaussage und Off-Text parallel und thematisch passend laufen. Es kann Ihnen nicht passieren, dass die Zeilen, die Sie zu Ihren Bildern getextet haben, zu lang oder viel zu kurz sind. Andererseits kommt es aber auch vor, dass Sie vielleicht viele gute und aussagekräftige Aufnahmen gedreht haben, die Sie aber leider nicht verwenden können, da es Ihr Off-Text aufgrund seiner Kürze nicht zulässt. Auch lässt sich auf diese Weise nur schwer eine Dramaturgie der Bilder erreichen. Die Bilder sind so lediglich Untermalung für den Text, auf dem bei dieser Schnittvariante der Schwerpunkt liegt. Man läuft hierbei dann Gefahr „bebilderten Hörfunk“ zu produzieren. Das kann leicht passieren, wenn zu viele Bilder eine Entsprechung im Text haben. Denn was der Zuschauer sieht und auch eindeutig erkennen kann, das muss er nicht auch noch im Kommentar benannt haben.


    Wenn Sie den Off-Text aber erst nach dem Filmschnitt aufsprechen, kann es passieren – vor allem, wenn sich die rechte Übung noch nicht eingestellt hat –, dass die Zeilen nicht reichen, um den Film zu füllen, oder noch fataler: Der Text viel zu lang ist und somit weit über das passende Bildmaterial hinausgeht. Dadurch kann es passieren, dass Bild und Text nicht mehr zusammenpassen. Hier spricht man dann auch von einer Bild-Ton-Schere.


    Wenn man mit dem Schnitt seine ersten Schritte macht, wird man sich mit der ersten Lösung (zuerst den Off-Text und darüber die Bilder) wahrscheinlich leichter tun und schneller zu zufriedenstellenden Ergebnissen kommen – wohlgemerkt: zufriedenstellend. Größere Flexibilität haben Sie jedoch mit der zweiten Variante. Bis man die rechte Übung besitzt, wird diese zwar mehr Zeit in Anspruch nehmen, man schränkt sich jedoch in seinen Möglichkeiten nicht so ein. Sehen Sie sich den fertigen Film an und lesen Sie einige Male versuchsweise Ihren Text laut an den vorgesehenen Stellen vor. Dabei werden Sie rasch merken, ob er zu lang oder zu kurz ist. Ist er zu lang, untersuchen Sie ihn auf überflüssige Füllwörter und Sätze. Haben Sie keine Möglichkeit zu kürzen, sehen Sie in Ihrem noch nicht verwendeten Filmmaterial nach, ob Sie nicht die eine oder andere Einstellung doch noch verwenden können. Umgekehrt können Sie, wenn der Text zu kurz ist, Ihren Film auf überflüssige Einstellungen untersuchen und diese streichen. Oder die Überlegung anstellen, ob es Ihrem Film nicht für einige Momente gut tut, wenn einmal nicht gesprochen wird und die Bilder die Möglichkeit haben, von sich aus zu wirken.


    Probieren Sie beide Möglichkeiten aus und finden Sie heraus, mit welcher Methode Sie am besten zurechtkommen. Ich selbst arbeite themengebunden mit beiden Möglichkeit und mische sie auch, je nachdem, welche Aussage und welchen Zweck ich mit dem Film verfolge.


    Den Kommentar aufnehmen


    Wenn man selbst die ersten Kommentare zu seinen Filmen gesprochen hat, macht sich manchmal etwas Enttäuschung breit, will doch das Ergebnis so gar nicht nach dem klingen, was man aus dem Fernsehen oder von professionellen Produktionen gewohnt ist. Doch wie ist es möglich, zuhause einen nicht nur präsenten, sondern auch einen satten und natürlich klingenden Ton zu produzieren?


    Natürlich ist das Fernsehen besser ausgestattet. Sei es, was die Qualität der verwendeten Mikros, die Möglichkeiten der Tonbearbeitung und nicht zuletzt, was den Einsatz einer schalldichten und schallschluckenden Sprecherkabine anbelangt. Das alles finden Sie normalerweise bei sich zuhause nicht vor. Doch ist es in der Tat möglich, auch daheim einen guten, verständlichen und satten Ton hinzubekommen. Auf der technischen Seite gibt es dazu mehrere Möglichkeiten:


    Als ich die ersten Texte zu meinen Filmen sprach, besaß ich noch eine relativ spärliche Ausrüstung. Neben meinem PC zur Nachbearbeitung gehörte nur ein externes Mikrofon mit starker Richtwirkung zu meiner Kameraausrüstung. Zuerst versuchte ich, die Aufnahmen über den Mikrofoneingang des Rechners zu bewerkstelligen, was aber aufgrund der geringen Qualität der Soundkarte zu unbefriedigenden Ergebnissen führte. Nicht nur, dass ein leises Rauschen zu vernehmen war. Auch hörte sich der Klang meiner Stimme so gar nicht nach dem an, was ich mir erhofft hatte. Also benutzte ich für meinen nächsten Versuch den Camcorder zur Aufnahme. Ihn konnte ich gut manuell aussteuern. Es war schon eine Tüftelei, den richtigen Abstand zum Mikrofon zu finden und diesen während des Sprechens beizubehalten. Doch auch hier war ich mit dem Ergebnis nicht zufrieden. Erstens, was den Klang betraf und zweitens musste ich jedes Mal in einem zweiten Arbeitsschritt die Aufnahmen wieder separat auf den Rechner und ins Schnittprogramm übertragen, was meiner Ansicht nach unnötig viel Arbeit bedeutete und zudem noch immer nicht zu den gewünschten Ergebnissen führte.
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    Abb. 4.44 Jedes Schnittprogramm verfügt über eine Funktion, mit der Sie den Kommentar direkt zum laufenden Film einsprechen können.


    Alle gängigen Schnittprogramme bieten grundsätzlich die Möglichkeit, den Off-Text direkt zu den laufenden Bildern auf die Timeline zu sprechen. Doch auch das setzt voraus, dass der Ton in sauberer Qualität erst einmal dorthin gelangen muss. Neben einem Richtmikro habe ich es dann mit einem dynamischen Mikrofon versucht, doch auch mit diesem kam ich nicht zu befriedigenden Ergebnissen, wenn ich es direkt am Rechner einstöpselte. Qualitativ bessere Ergebnisse erhielt ich, indem ich ein kleines Mischpult dazwischen schaltete. Doch hier hatte ich vor allem ein Problem mit den sogenannten Popp-Lauten, die gerade bei kurzem Abstand zum Mikrofon durch harte Konsonanten wie „p“, „t“ oder „k“ entstehen können. Es war zum Verzweifeln.


    Schließlich fand ich eine Lösung, die mich endlich zufrieden stellte: Seit einigen Jahren gibt es im geeigneten Handel sogenannte Großmembran-Mikrofone mit USB-Anschluss. Diese überzeugten mich nicht nur in der Einfachheit ihrer Handhabung, sondern vor allem auch im Klang. Satt und ausgewogen. Über ein einfaches USB-Kabel wird das Mikrofon mit dem Rechner verbunden und ist sofort aufnahmebereit. Eventuelle Popp-Geräusche eliminierte ich mit einem sogenannten Popp-Killer. Das ist ein Ring, der mit Nylongewebe bespannt ist und vor dem Mikrofon platziert wird.


    Bei der Aufnahme selbst muss man trotzdem noch einiges beachten, um die Tonqualität zu verbessern. Das beginnt bereits bei den Eigengeräuschen des PCs. Ein lautes Gebläse der Kühlung kann schnell mit auf die Aufnahme gelangen. Negativ auswirken können sich auch die Schallreflexionen des Aufnahme-Raums. Je weniger es davon gibt, umso besser ist der Ton. Denn wenn Sie den Text beispielsweise in einem großen Raum mit wenig Vorhängen aufnehmen, wird sich das in der Charakteristik des Tons (ungewollter Hall) deutlich bemerkbar machen. Versuchen Sie, auf die Gegebenheiten zu achten. Notfalls kann man auch improvisieren und den Raum um das Mikrofon mit Wolldecken o. ä. abhängen. Benutzen Sie auch hier nach Möglichkeit einen geschlossenen Kopfhörer, um Ihr Tonsignal zu überprüfen.

  


  
    4.14 Der Ton-Mix


    Haben Sie erst einmal Ihren Film fertig geschnitten, müssen Sie vor der Ausgabe im letzten Schritt der Nachbearbeitung den Ton abmischen. Das heißt, Sie regeln das Lautstärkeverhältnis der einzelnen Tonspuren zueinander. Um dies zu tun, haben Sie drei Möglichkeiten; und alle haben ihren Sinn und Zweck.


    Lautstärkeregelung in der Timeline


    Wenn Sie sich bei der Nachbearbeitung im Timeline-Modus befinden, ist dem jeweiligen Ton zu Ihren Aufnahmen eine eigene Spur zugeordnet. Bei den meisten Schnittprogrammen lässt sich in der Timeline recht komfortabel die Gesamtlautstärke des Clips regeln. Auch das Ein- und Ausblenden des Tons kann man hier mit wenigen Klicks rasch bewerkstelligen. Die Änderung der Lautstärke des Tons in der Timeline ist besonders dann anzuraten, wenn man nur einzelne Teile der Aufnahme ändern möchte.
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    Abb. 4.45 In der Timeline lässt sich die Lautstärke bequem und direkt regeln.


    Lautstärkeregelung über den Software-Mixer


    Möchte man jedoch insgesamt das Verhältnis der einzelnen Tonspuren zueinander ändern, ist man mit dem Software-Mixer besser bedient. Nahezu jedes Schnittprogramm hält einen bereit. Hier lassen sich über Schieberegler die gesamten Spuren ändern. Das heißt, die Änderung in der Lautstärke wirkt sich nicht nur auf einen Clip aus, sondern auf alles, was sich auf dieser Spur befindet.
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    Abb. 4.46 Oft findet man zum Bearbeiten der Tonspur eine Reihe an virtuellen Effektgeräten vor. Diese sind zur Tonbearbeitung äußerst sinnvoll, überfordern aber den Anfänger.


    Der Live-Mixer


    Manche Schnittprogramme sind mit einem sogenannten Live-Mixer ausgestattet. An diesem können Sie ebenfalls über Schieberegler während des Abspielens des geschnittenen Films die Lautstärke des Tons in Echtzeit regeln. Das Programm merkt sich die durchgeführten Änderungen. Wiederholungen und Korrekturen sind jederzeit möglich. Eine praktische Sache!


    Jedem Ton eine eigene Tonspur gönnen


    Geben Sie jedem Ton (Synchron-Ton, Atmo, Kommentar, Musik) eine eigene Tonspur. Das hilft Ihnen nicht nur den Überblick zu behalten. Sie haben dann später auch die Möglichkeit, über den Softwaremixer die einzelnen Tonarten komfortabel zu pegeln. Achten Sie beim Abmischen des Tons vor allen Dingen darauf, dass die 0-dB-Grenze nicht überschritten wird (das gilt vor allen Dingen auch schon bei der Aufnahme). Sonst könnte sich dies als störendes Knacksen bemerkbar machen. Während Kommentar und Synchronton schon mal -8 dB bis -5 dB erreichen dürfen, sollte Musik im fertigen Mix nicht über -15 dB gepegelt sein. Reine Atmo sollte die -30-dB-Grenze nicht überschreiten.

  


  
    4.15 Ausgabe-Formate


    Wer den fertig bearbeiteten Film ausgeben und sichern möchte, tut dies über die Exportfunktion seines Schnittprogramms. Hier sieht man sich jedoch einer Fülle von Formaten gegenüber. Gut, dass man da nicht die Qual der Wahl hat, denn jedes Format erfüllt seinen eigenen Zweck; je nachdem, was Sie mit Ihrem Film vorhaben.


    Das Master nicht vergessen


    Mit dem Master sichern Sie sich Ihren Film in bestmöglicher Qualität. Sollte dazu aufgrund Ihres Systems eine erneute Komprimierung nötig sein, wählen Sie das Format, das die wenigsten Verluste bietet. Dies könnte zum Beispiel der Fall sein, wenn es Ihr Camcorder (manch älteres Modell im MiniDV-Format) nicht erlaubt, Filme auf ihn zurückzuspielen. Wählen Sie nach Möglichkeit ein Ausgabemedium mit möglichst langer Haltbarkeit. Bedenken Sie, dass DVDs nicht unbegrenzt haltbar sind und ziehen Sie auch die Möglichkeit eines Festplatten-Crashs in Betracht, wenn Sie den fertigen Film als Datei auf Ihrem Rechner speichern wollen.


    Ein Master dient auf der einen Seite der Archivierung; auf der anderen Seite können Sie davon ausgehend auch später noch jedes beliebiges Format erzeugen.


    4.15.1 Die Formate


    Jeder, der Filme digital produziert, braucht ihn, und jedes Nachbearbeitungsprogramm hat ihn auch: Den Encoder. Ein Encoder ist ein Programm, das Ihre Videodateien in Dateien mit verschiedenen Strukturen wandelt, angepasst an die Verwendungsabsicht. Manche Formate sind besonders klein, um beispielsweise schnell durch das Internet geschickt zu werden, andere weisen eine extrem komplexe Struktur auf, um eine detailreiche Wiedergabe zu ermöglichen, sind aber dafür in ihrem Umfang ungleich größer. Je nach Einsatzabsicht werden Sie sich für das eine oder andere entscheiden.


    Doch Encoder ist nicht gleich Encoder. Hier gibt es eine Vielzahl auf dem Markt und nicht alle liefern die gleiche Bildqualität. Manchmal kann es auch ratsam sein, seine fertigen Filme von einem anderen Programm encodieren zu lassen, wenn man eine bessere Bildqualität erreichen möchte. Wenn man DVDs selbst produziert, sollte man auch bedenken, dass die Datenmenge, die auf einem Rohling Platz hat, begrenzt ist. Das bedeutet, dass man zwar mehrere Stunden Video auf eine DVD brennen kann, dass aber – überschreitet man eine gewisse Grenze – die Bildqualität sichtbar abnimmt, da die Daten dann stärker komprimiert werden müssen, um auf die DVD zu passen. Man sollte sich angewöhnen, auf Single-Layer-DVDs mit einer Kapazität von 4,7GB nicht mehr als eine Stunde Video zu brennen. Für Double-Layer-DVDs gilt das Doppelte.
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    Abb. 4.47 Zahlreiche Möglichkeiten laden zum Export des Films ein. Welches Format man benötigt, hängt vom späteren Verwendungszweck ab. Es lohnt sich aber durchaus, damit zu experimentieren. Laden Sie sich einen Filmschnipsel ins Programm und exportieren Sie diesen in alle möglichen Formate. Vergleichen Sie anschließend Bildqualität und vor allem Dateigröße.


    Abb. 4.48 Jedes Format lässt sich nochmals modifizieren und in seiner Datenrate und weiteren Komponenten verändern. Stellen Sie auch hier vergleichende Tests bezüglich Bildqualität, Datenrate und der damit verbundenen Dateigröße an.


    AVI


    Bei dem Audio-Video-Interleaved-Format handelt es sich um ein sogenanntes Überformat, unter dem sich eine Reihe unterschiedlicher Videoformate wie zum Beispiel DV oder MJPEG verbergen. AVI ist ein Dateiformat von Microsofts „Video für Windows“. Dabei werden die Dateien von Video und Audio zeitlich ineinander verschachtelt, sodass sie in Echtzeit abgespielt werden können. [2]


    DV


    Das DV-Format war wohl bis dato das am meisten verbreitete Format bei Videofilmern. Dieses bei Standard-Video eingesetzte Format fand nicht nur im Profibereich als DVCAM und DVCPRO Verwendung, sondern vor allem im Hobbybereich als MiniDV. Untereinander sind diese DV-Systeme nur begrenzt kompatibel, da die Profivarianten größere Kassetten verwenden, die von MiniDV-Geräten nicht gelesen werden können und schlichtweg nicht hineinpassen. Umgekehrt lassen sich aber mittels einer Adapterkassette MiniDV-Aufzeichnungen an Profi-Geräten wiedergeben. Bei Standard-Video lässt das DV-Format eine sehr gute Qualität zu, da es im Gegensatz zu MPEG2 eine wesentlich geringere Kompression besitzt.


    MPEG1


    Dieses Format ist eigentlich schon so gut wie ausgestorben. Verwendet wurde es vor allen Dingen zu der Zeit, als DVD-Brenner noch nicht serienmäßig in den PC Einzug gehalten hatten. So musste man Videodateien auf herkömmliche CD-ROMs brennen. Die Bildqualität liegt in etwa auf VHS-Videorekorder-Niveau.


    MPEG2


    Dieses gängige Format kommt bei herkömmlichen DVDs mit Standardauflösung zum Einsatz. Dabei ist es egal, ob es sich um Kauf- oder selbstgebrannte DVDs handelt. Nachdem das Band als Aufnahmemedium immer mehr aus den aktuellen Camcordern verschwindet und neben der DVD vor allem Festplatten und Speicherkarten verwendet werden, ist MPEG2 das gängigste Format für die Aufzeichnung von Videodateien. Aber auch beim hochauflösenden Videostandard HDV wird dieses Format verwendet.


    Quicktime Movie


    Das Quicktime-Format wurde von der Firma Apple entwickelt und dient der Wiedergabe von Videos – auch an Windows-Rechnern. Zur Wiedergabe auf dem PC ist der sogenannte Quicktime-Player (Software) nötig. Dieses Format ist direkt kompatibel zu Microsofts AVI-Formaten und unterstützt unter anderem neben DV und MPEG1 auch MJPEG-Formate. [2]


    Motion JPEG


    Das MJPEG-Format basiert auf dem in der digitalen Fotografie üblichen JPEG-Format. Hierbei wird das digitale Video bei MJPEG in selbstständige Einzelbilder komprimiert und abgespeichert. Die Wiedergabequalität kann je nach Auflösung relativ hochwertig ausfallen. [2]


    Einzelbilder


    Eine Ausgabe des Videos in Einzelbildern kann dann sinnvoll sein, wenn man bei der Bearbeitung des Videos tiefer in die Trickkiste greifen möchte. Die Einzelbilder können so in ein Bildbearbeitungsprogramm geladen und dort retuschiert oder anderweitig manipuliert werden. Allerdings muss man bedenken, dass pro Sekunde Video 25 Einzelbilder bearbeitet werden müssen. Dies kann mit viel Arbeit und großem Zeitaufwand verbunden sein.


    Windows Media


    Hinter diesem Begriff verbirgt sich ein universelles Audio/Video-Format, das von Windows entwickelt wurde. Die Bildqualität richtet sich nach den Einstellungen im jeweiligen Encoder. Der Vorteil: Alle Windowsrechner können Videos in diesem Format abspielen.


    Real Media


    Real Media ist ein Format, das für das Streaming von Videos über das Internet benutzt wird. Allerdings ist die Kompression der Video-Daten so groß, dass vor allem die Bildqualität spürbar leidet. Die Auflösung des Bildes bewegt sich je nach Kompression zwischen 160x120 und 720x576 Bildpunkten.


    MPEG4


    Unter der Bezeichnung MPEG4 findet man eine Reihe von Codecs, die alle dazu da sind, Videodateien in bestmöglicher Qualität in möglichst kleine Dateien zu verwandeln. Sei es, weil sie durch das Internet sollen oder dass sie möglichst wenig Speicherplatz benötigen. Mittlerweile hat MPEG4 in Form des AVCHD-Codecs (siehe unten) Einzug in den Camcorder gehalten. Weitere verwandte Codecs sind unter den Bezeichnungen DivX oder Xvid bekannt.


    Flash Video


    Wer Videos in seine Webseite einbauen möchte, kann dies mit einem Flash-Video tun. Dabei können diese Videos jedoch nicht direkt in eine Website eingebaut werden, denn man benötigt außerdem noch einen Flash-Player, der in die Webseite implementiert sein muss.


    AVCHD


    Dieses Format wurde entwickelt, um die Datenmenge für hochauflösendes Video möglichst gering zu halten. Zumal in den Anfangszeiten die verwendeten Festspeicher (Karten oder Festplatte) in den Camcordern recht teuer waren, was sich mit der Zeit aber relativiert hat. Dieses digitale Aufzeichnungsformat verwendet den sogenannten H.264-Codec, der in seiner Struktur recht komplex ist, weswegen es anfänglich Probleme bei der Nachbearbeitung gab. Diese werden derzeit aber weitgehend ausgeräumt. Für immer mehr gängige Schnittprogramme stellt AVCHD kein Problem mehr dar.


    Als die ersten DVD-Brenner Einzug in den PC hielten, kam es einem Abenteuer gleich, DVDs zu produzieren, die auf dem heimischen DVD-Player auch wirklich liefen. Viele konnten nur das DVD-R-Format erkennen und wiedergeben. Andere verweigerten die Selbstgebrannten grundsätzlich. Das hat sich jedoch geändert, obwohl die gleiche Problematik mit neuen Formaten wie AVCHD auf einer BluRay-Disc dann noch einmal auftauchte. Trotzdem können viele Abspielgeräte im Gegensatz zu früher eine Fülle von Formaten erkennen, abspielen und auch korrekt wiedergeben. Dabei ist eine Abwärtskompatibilität zu älteren Formaten stets gegeben.

  


  
    5 “Ich werd’s Euch schon zeigen!” Die Präsentation
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    Abb. 5.01


    Bei den vielen Prozessen, die ein Film in der Produktionsphase durchläuft, sollte man nicht vergessen, dass Filmemachen niemals Selbstzweck ist. Filme werden gemacht, um sie jemanden zu zeigen. Ohne Publikum macht ein Film keinen Sinn. Deshalb ist es wichtig, sich Gedanken über den Verwendungszweck sowie seine Zielgruppe zu machen. Denn danach richten sich Ausgabeformat des fertigen Films und Präsentationsform.

  


  
    5.1 Das Publikum, die Zielgruppe


    Wenn Sie Filme drehen, müssen Sie sich schon vor Beginn der ersten Drehphase über das Publikum, das Sie erreichen wollen, im Klaren sein. Denn diese Klarheit verhilft Ihnen zu einer differenzierteren Planung, beeinflusst den Schnitt und entscheidet letzten Endes darüber, welche Präsentationsform Sie wählen.


    Wer ist das Publikum?


    Es ist einleuchtend, dass ein Familienurlaubsfilm anders und in einem anderen Rahmen präsentiert wird als eine aufwändige szenische Produktion (= Spielfilm), die mit zahlreichen Akteuren realisiert wurde. Ein Experimentalfilm findet auf andere Art und Weise sein Publikum als ein Pannenvideo. Eine Reisereportage spricht andere Menschen an als eine Theateraufzeichnung. Je nachdem, welche Zielgruppe Sie ansprechen und welche Art von Zuschauer Sie zu welchem Zeitpunkt erreichen wollen, werden Sie die angemessene Präsentationsform für Ihren Film wählen.


    Haben Sie erst einmal die Nachbearbeitung beendet, lagert der Film zunächst als Datei auf der Festplatte (nachdem Sie ihn natürlich in bestmöglicher Qualität gesichert haben). Jetzt stehen Ihnen zahlreiche Möglichkeiten für Ausgabe, Präsentation und Verbreitung Ihres Werks zur Verfügung.

  


  
    5.2 Präsentationsformen


    5.2.1 Die DVD


    Die gängigste Form, einen Film in guter Qualität auszuspielen und zu verbreiten, bietet immer noch die DVD. Ob es sich um eine herkömmliche DVD oder eine BluRay-DVD handelt, bleibt eher zweitrangig. Am Ende haben Sie eine Silberscheibe, die Sie beliebig oft vervielfältigen und weitergeben können. Die Kosten hierfür bleiben im kleinen Rahmen. Sie sind bei der Stückzahl, die Sie produzieren, an keine Mindestzahlen gebunden und können sie beliebig nachbrennen, sollten Sie noch welche benötigen. Moderne Drucker geben beschichteten DVDs durch Aufdrucke in Fotoqualität ein professionelles Aussehen. Außerdem können Sie unschlagbar günstig bei der Covergestaltung vorgehen, indem Sie DVD-Hüllen im gutsortierten Elektrofachhandel erstehen. Alles in allem können Sie so DVDs samt Hülle und bedrucktem Cover für unter einem Euro herstellen.


    Das scheint unvergleichlich günstig, doch gibt es auch bei der DVD Nachteile, die man beachten sollte:


    Eine selbstgebrannte DVD besitzt eine relativ geringe Lebenserwartung. Zwar versichern die Hersteller von DVD-Rohlingen gerne etwas anderes, doch kann es passieren, dass eine selbstgebrannte DVD schon nach wenigen Jahren nur noch fehlerhaft oder gar nicht mehr lesbar ist, weshalb man auf das Mastern auf dieses Medium tunlichst verzichten sollte. Arbeiten Sie mit einem bandgestützten System, so sollten Sie sich angewöhnen, den fertigen Film wieder auf Band auszuspielen. Erstens haben Sie hier die geringste Kompression (also die beste Qualität), außerdem können Sie Ihren Film später mit dem geringsten Verlust in jedes beliebige Format wandeln. Im Fotofachhandel sind jedoch auch spezielle goldbeschichtete DVDs zu kaufen, die eine längere Archivfestigkeit versprechen. Trotzdem bleibt noch anzumerken, dass selbstgebrannte DVDs gegenüber Einflüssen von außen auf die Oberfläche wesentlich empfindlicher reagieren als Kauf-DVDs.
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    Abb. 5.02 Auch wenn sie schon etwas in die Jahre gekommen ist, so bleibt sie doch in Sachen Preis-Leistungsverhältnis und Kompatibilität ungeschlagen: die DVD.


    Wenn Sie DVDs selbst brennen, verwenden Sie am besten das DVD-R-Format. Dieses besitzt gegenüber dem DVD+R-Format die größere Kompatibilität, vor allem bei älteren Abspielgeräten. Wenn Sie DVDs nicht selbst brennen wollen, da Sie eine große Stückzahl benötigen, sollten Sie sich über die Preise für professionelle DVD-Vervielfältigung erkundigen. Schon bei Stückzahlen von wenigen hundert kann dies unter Umständen die preiswertere Alternative zur Selbstgebrannten sein. Und die Lebenserwartung dieser DVDs ist auch besser.


    5.2.2 Präsentation mit Projektionsgeräten


    Wenn Sie den Film einem größeren Publikum zeigen möchten, empfiehlt sich der Einsatz eines Video-Beamers. Dieser ist bei einer Publikumsgröße ab zwanzig Personen immer dem auch noch so großen Flachbildschirm vorzuziehen. Wenn Sie diese Präsentationsform häufig wählen, rentiert sich die Anschaffung eines Beamers, dessen Anschaffungspreis bei etwa 600 Euro aufwärts liegt. Die Preise richten sich nach Lichtleistung, Kontrastverhältnis und nicht zuletzt nach dem Geräuschpegel, die sie während des Betriebs verursachen. Geräte, die hochauflösendes Video darstellen können, sind derzeit noch etwas teurer, doch auch hier sinken die Preise immer weiter. Verlassen Sie sich bei der Auswahl nicht auf den Fachhändler, der Ihnen auch Waschmaschinen, Staubsauger oder Wasserkocher anbietet. Investieren Sie lieber in die einschlägigen Fachzeitschriften. Damit sind Sie (das gilt natürlich auch für den Camcorder-Kauf) besser beraten, und die paar mehr Euro ist das allemal wert.
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    Abb. 5.03 Nicht nur für Videofilmer interessant: Auch Kinofans wissen die Qualitäten der neuen hochauflösenden Videoprojektoren zu schätzen. Und langsam rücken diese auch in bezahlbare Regionen vor.


    Es gibt jedoch auch genügend Verleiher solcher Geräte, sodass man nicht zum Kauf gezwungen ist, wenn man seinen Film einmal einem größeren Publikum zeigen möchte.


    Was man jedoch auch bei dem besten Beamer nicht vergessen darf, ist die Tatsache, dass sie zwar einerseits ein schönes großes Bild produzieren, andererseits jedoch den Ton kaum berücksichtigen. Das heißt, wenn Sie das Bildsignal an den Beamer weiterleiten, müssen Sie das Tonsignal extra an ein geeignetes Verstärkersystem nebst geeigneten Lautsprechern anschließen. Dabei sollte das Tonsystem ein gewisses Niveau haben, denn zu einem großen Bild erwartet der Zuschauer auch einen großen Ton.


    5.2.3 Das Internet


    Sie wollen viele Menschen mit Ihren Filmen erreichen. Das ist spätestens seit DSL kein Problem mehr. Zahllose Video-Portale mit zum Teil bekannten Namen wie YouTube, MyVideo, Clipfish, Videocommunity, Dailymotion und viele mehr tummeln sich im World-Wide-Web. Doch es gibt bei diesen zum Teil recht unterschiedlich gestalteten Internet-Seiten gravierende Unterschiede, die man beachten sollte. Nicht nur, was die Seriosität anbelangt, sondern vor allem, was die Menschen betrifft, die man mit seinen Filmen erreichen möchte.


    Die nachfolgende Auswahl von solchen Seiten stellt lediglich eine relativ kleine und nicht repräsentative dar und hat keinen Anspruch auf Vollständigkeit.


    www.youtube.com


    Das größte Video-Portal, das es derzeit gibt. Millionen von Videos stehen hier jedem zur Verfügung. Nach einer kostenlosen Registrierung kann man seine Videos hochladen, anschauen kann man sie ohne Registrierung. Bei YouTube gibt es nichts, das es nicht zu sehen gibt. Sucht man Videos zu bestimmten Themen, leistet eine Suchmaschine gute Dienste. Allerdings ist die Auflösung der Filmchen von minderer Qualität. Das liegt zum einen daran, dass hier nicht nur ambitionierte Videofilmer ihre Werke einstellen (die muss man lange suchen), sondern dass dieses Portal vor allem den Fun-Filmer bedient, der sich keine Gedanken um Bildgestaltung und Schnitt macht. So sind viele der Videos mit dem Handy oder ähnlichem gedreht.


    Zum anderen benutzt YouTube bei der Darstellung der Videos das Flash-Video-Format (320×240 Pixel) bzw. das H.264-Format (352×244 Pixel). Aufgrund der schier unüberschaubaren Fülle ist eine Zensur der Inhalte oft nur schwer möglich. Nutzer können jedoch anstößige oder jugendgefährdende Videos dem Portal gegenüber anzeigen, sodass der Zugang zu diesen Inhalten für junge Nutzer erschwert wird oder der Beitrag dauerhaft verschwindet. Bei vielen der dort vorhandenen Videos stellt man jedoch auch fest, dass es sich um Beiträge aus Fernsehsendungen handelt oder dass sie schlichtweg Werbung für andere, oft kostenpflichtige Internetseiten sind.


    Viele neuere Camcorder sowie Schnittprogramme bieten eine sogenannte „YouTube-Funktion“, mit der sich Videos schnell (zum Teil sogar direkt aus der Timeline) hochladen lassen. Inwieweit sich dieses Video-Portal für den ambitionierten Videofilmer eignet, sollte dieser selbst beurteilen.


    www.myvideo.de


    MyVideo ist YouTube sehr ähnlich. Auch hier stehen dem User Millionen von Videos zur Verfügung. Die Bildqualität unterscheidet sich nicht von der YouTubes. Die Maximallänge der eingestellten Clips beschränkt sich bei MyVideo auf 10 Minuten bzw. 100 MB. Die Videos können entweder als Link oder mithilfe des embedded MyVideo-Players eingebunden werden.


    Diese Seite vermittelt jedoch nicht den Eindruck, als wäre es ihr Ziel, Videos von ambitionierten Videofilmern zu verbreiten. Auch diese gibt es wohl, wenn man sie lange genug sucht. Der Spaß-Faktor steht aber eindeutig im Vordergrund. Sieht man sich ein Video an, verweist wie bei YouTube ein Fenster auf Videos mit ähnlichen Inhalten. Auch hier gibt es eine Suchmaschine, mit der man Videos zu bestimmten Schlagworten findet.


    www.videocommunity.com


    Videocommunity verfolgt hingegen eine völlig andere Zielgruppe als die zuvor aufgeführten. Diese Seite richtet sich an den interessierten und ambitionierten Videofilmer, egal ob Hobbyist oder Profi. Videofilmer stellen ihre Videos ins Netz und lassen sie von anderen Filmern bewerten und diskutieren. Die Bildqualität ist recht gut und es gibt sogar hochauflösende Videos zu sehen. Nebenbei bietet videocommunity auch diverse Foren zum Erfahrungsaustausch. Regelmäßig gibt es Ausschreibungen für Wettbewerbe, aber auch Treffen für Videofilmer. Jedes Mitglied erhält eine eigene Profil-Seite, auf der es sich seinem Publikum vorstellen kann und alle seine Videos abrufbar sind. Ansonsten sind die Filme der videocommunity thematisch nach Genres gegliedert. Die Beiträge unterscheiden sich zum Teil sehr bezüglich Qualität, Inhalt, Können und Ambition der Filmemacher. Dennoch bietet die videocommunity eine gute Plattform für Videofilmer, die mit ihrem Hobby nicht allein sein wollen.


    Die Mitgliedschaft ist grundsätzlich kostenlos. Das bedeutet, man kann 15 Minuten Video belegen und maximal einen Film pro Monat hochladen. Der Funktionsumfang ist jedoch vor allem in den Foren reduziert. Möchte man mehr, kann man in eine kostenpflichtige Mitgliedschaft wechseln. Auch hier halten sich die Kosten (ab 4 € pro Monat) in Grenzen.
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    Abb. 5.04


    www.dailymotion.com


    Bei Dailymotion sind die Videos ebenfalls thematisch in einzelne Rubriken wie Nachrichten, Sport, Lifestyle, Reise und Musik gegliedert. Die Gestaltung der Seite erinnert ein wenig an MyVideo und auch sonst bietet diese Seite im Prinzip ähnliches wie die zuvor genannten. Gegenüber der videocommunity scheint Dailymotion internationaler zu sein. Wer Videos hochladen möchte, muss sich auch hier registrieren lassen. Auch wer Videos bewerten will, kommt um einen Account nicht herum. Zu sehen gibt es hier sowohl Videos vom ambitionierten Hobbyisten wie auch vom Profi.
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    Abb. 5.05


    www.deutschlandreporter.de


    Ein völlig anderes Konzept verfolgt die Seite der Deutschlandreporter. Wie der Name schon sagt, beschäftigt sich dieses Videoportal ausschließlich mit Reportagen und Berichten aus Deutschland. Nach dem Hochladen eines Videos überprüft eine Redaktion das Material, bevor es „auf Sendung“ geht. Wettbewerbe und Gewinnspiele sind genauso enthalten wie die Ehrung der besten und fleißigsten Videojournalisten. „Zeig uns, was in Deiner Stadt passiert!“ ist das Motto der Deutschlandreporter, und da Deutschland recht bunt ist, sind es die unterschiedlichen Beiträge, die meist eine Länge von drei bis zehn Minuten haben, auch. Ein Besuch dieser Web-Site lohnt sich allemal.
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    Abb. 5.06


    Abb. 5.04–5.06 Internet-Seiten, auf denen man seine Videos präsentieren kann, findet man zuhauf. Doch sie unterscheiden sich nicht nur in Seriosität und Zielgruppe. Deshalb sollte man sie erst einmal in Ruhe in Augenschein nehmen, bis man eine geeignete gefunden hat.


    Rechte beachten!


    Bevor man sich auf irgendeiner Seite registrieren lässt, empfiehlt sich auf alle Fälle ein Blick in die Allgemeinen Geschäftsbedingungen (AGB), denen man mit der Registrierung zustimmt. Vor allem bei dem die Urheberrechte der jeweiligen Videos betreffenden Absatz sollte man vorsichtig sein. Einer vollständige Übertragung seiner Urheberrechte an den Betreiber der Web-Site sollte man nicht vorbehaltlos zustimmen. Was vor allen Dingen wichtig ist, wenn man sich Ärger vom Leib halten will: Laden Sie niemals Videomaterial, an dem Sie keine Rechte besitzen, auf ein Videoportal: Dies gilt nicht nur für das Recht am eigenen Bild der jeweils gefilmten Personen, sondern auch für die Rechte des verwendeten Bild- und Tonmaterials und vor allem der enthaltenen Musik.


    5.2.4 Das Fernsehen


    Was vor zehn Jahren noch undenkbar schien, ist mittlerweile keine Seltenheit mehr. Da heutige Camcorder eine Bildqualität liefern, die den Ansprüchen des Fernsehens ohne weiteres gerecht wird, haben auch Sie die Möglichkeit, Ihre Filme ins Fernsehen zu bringen. Wie das geht, erfahren Sie im Kapitel „Vom Hobbyfilmer zum TV-Reporter“.


    5.2.5 Mobile Player („Der Film auf einer Briefmarke“)


    Schon vor einigen Jahrzehnten gab es batteriebetriebene Fernseher mit Antennenempfang von der Größe einer Zigarettenschachtel, die man überall hin mitnehmen konnte. Abgesehen davon, dass man für die Bildröhre noch ein Vergrößerungsglas benötigte, um das schwarz-weiße Bild betrachten zu können, konnte man selbst bei bester Empfangslage nur auf die vorhandenen drei bis fünf deutschen Fernsehprogramme zurückgreifen.


    Nicht nur das Fernsehprogramm ist mittlerweile reichhaltiger (wenn auch nicht unbedingt besser) geworden, auch Qualität und Anzahl der kleinen Bildschirmgeräte haben immens zugenommen. Genau genommen muss man mit diesen auch gar keine Sender mehr empfangen, da die Filme meist auf kleinen praktischen Speicherkarten ins Gerät kommen und man so sein eigener Programmdirektor sein kann.


    Der bekannteste und am meisten verkaufte dieser Mobile Player ist nach wie vor der i-Pod von Apple. Aber auch viele andere Hersteller bieten alle möglichen Varianten dieser Geräte an, die sich vor allem durch die Größe des Displays sowie deren Speicherkapazität und nicht zuletzt ihren Preis unterscheiden. Preislich sind sie von unter hundert bis über fünfhundert Euro anzusetzen.
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    Abb. 5.07 Apple’s „iPod“


    Es gibt unterschiedliche Kompressionsformate für das Briefmarkenkino (Übrigens: auch Handys gehören genau genommen zu diesen mobilen Playern); nicht jedes Gerät akzeptiert jeden Codec. Doch auch hierfür haben die namhaften Softwarehersteller eine Antwort. Mit Programmen wie „Magix Filme für unterwegs“, „IPOD Converter“ oder „Pinnacle Mobile Media Converter“ und vielen anderen lassen sich die eigenen Video- ­dateien für das gewünschte Gerät wandeln. Natürlich lassen sich diese Daten dann nicht nur auf eine Speicherkarte spielen, sondern auch per Internet und E-Mail versenden und verbreiten.


    Kurze Filmchen eignen sich durchaus für dieses Format. Vor allem Videoclips bis fünf Minuten sind über dieses Medium mittlerweile weit verbreitet. Längere Produktionen, Spielfilme oder aufwendig produzierte und komponierte Aufnahmen gehören aber weiterhin auf eine möglichst große Betrachtungsfläche. Allein des Genusses wegen und nicht zuletzt deshalb, weil das weniger ermüdend für die Augen ist.


    Trotzdem bilden Mobile Player eine witzige neue Erweiterung, wenn es darum geht, seine Videos zu verbreiten.

  


  
    5.3 Vom Hobbyfilmer zum TV-Reporter


    „Was unterscheidet Filme von Hobbyfilmern und Profis? Die Antwort ist einfach: Der Hobbyfilmer schwenkt zuviel, zoomt zuviel und wackelt zuviel – Verhaltensweisen, die dem Berufskameramann fremd sind. „


    So beginnt Kameramann Ulrich Vielmuth in seinem Buch Videofilmen wie ein Profi (erschienen bei Schiele und Schön) sein Vorwort. Und damit trifft er sicherlich einen grundlegenden Punkt. Nun kann man diesen Unterschied noch weiter differenzieren auf den zwischen Amateur und Hobbyist. Denn während der Amateur meist nur zum Festhalten der eigenen Erinnerungen visuelle Seekrankheiten auf Band, Disc oder Festplatte bannt, betreibt der Hobbyist seine Passion mit dem gehörigen Ernst, in dem Bestreben, gute und anspruchsvolle Filme zu produzieren, die einem Publikum – in welcher Form auch immer – gerecht werden wollen.


    Ist der Amateur ein Laie, so verbirgt sich hinter dem Hobbyisten meist schon ein Fachmann, der nicht nur auf dem neuesten Stand der Technik ist, sondern auch seine Hausaufgaben im Bereich der Aufnahme, Bildgestaltung, Lichtführung, Tontechnik und nicht zuletzt in der Montage erledigt hat. Vom Laien hat er sich schon weit entfernt. Trotzdem blickt so manch einer wehmütig auf die Profis, die meistens im Team Beiträge für die großen Rundfunkanstalten oder den großen Bereich der Werbung produzieren und wünscht sich, er könnte mit diesem Equipment für viel Geld genau das Gleiche tun und so nebenbei noch viel von der Welt sehen.


    Doch leider sieht auch hier die Realität oft ganz anders aus, wenn man (vor allem als sogenannter Freier Kameramann) seine Brötchen mit dem Filmen verdienen muss. Ich habe einen Bekannten, der davon lebt. Die eine Hälfte des Jahres jammert er, dass er zu viel Arbeit hat, die andere Hälfte, dass er zuwenig hat. Denn da gibt es dann das Sommerloch, in dem allgemein wesentlich weniger von den Anstalten produziert wird. Man beachte die ständigen Wiederholungen im Fernsehen, und auch in der Politik und im Sport legt man eine Pause ein. Man sieht, es gibt also nicht immer zwingend einen Grund, neidisch auf die zu blicken, die damit ihr Geld verdienen; denn dieser Punkt ist letztlich der einzige, der den Profi vom anspruchsvollen Hobbyisten unterscheidet. Noch dazu genießt letzterer eine Menge von Vorteilen, die dem Berufskameramann in der Regel verwehrt bleiben, und wenn er noch so viel Spaß und Erfüllung in seinem Beruf findet:


    Der Hobbyfilmer bekommt in der Regel kein Geld für sein Tun


    Was sich im ersten Moment wie ein Nachteil anhört, ist für das Filmen an und für sich die Befreiung schlechthin. Man muss kein Geld verdienen! Das bedeutet: Man kann filmen, was man will. Man braucht keine Aufträge, man ist freischaffend. Man muss sich nicht über Kunden ärgern, denen man es unbedingt recht machen muss. Man muss keine Aufträge erfüllen, die einem nicht gefallen, die man letztendlich aber doch ausführt, weil irgendwoher das Geld zum Leben ja kommen muss. Man kann tun und lassen, was man will.


    Der Hobbyist steht in der Regel nicht unter Zeitdruck


    Zeit ist ein wertvolles Gut und gerade im Zeitalter von visueller Kurzlebigkeit (was man heute in den Medien sieht, ist angesichts der Flut an Bildern eh schon wieder vergessen, noch bevor der Beitrag oder die Sendung vorüber ist) ist ein verantwortungsvoller Umgang mit ihr umso wichtiger. Doch bietet sich dem Hobbyfilmer gerade in diesem Punkt ein entscheidender Vorteil, der sich durch alle Prozesse der Filmproduktion zieht. Ob es einfach um das Sammeln von Aufnahmen, den besten Kamerastandpunkt oder Bildausschnitt oder letztlich um die vorteilhafteste Montage geht: In der Regel hat man die Zeit und Muße, das so lange zu machen, bis alles perfekt ist. Es steht niemand hinter einem, der sagt, „Bis 18.00 Uhr muss das aber fertig sein!“.


    Das Thema ist frei


    Ob Essay, Portrait, Spielfilm, Dokumentation, Reisefilm, Reportage oder, oder, oder... . Was gemacht wird, entscheidet niemand anderes als der Filmer selbst. Man kann sich spezialisieren, muss dies aber nicht tun.


    Alles in einer Person


    Als Hobbyfilmer unterscheidet man sich vom Profi (eine Ausnahme bildet hier lediglich das neue Berufsbild des Videojournalisten, wie er mittlerweile von verschiedenen Fernsehanstalten eingesetzt wird), weil alle Produktionsprozesse und -Schritte in der Verantwortung einer Person liegen. So hat man ein Höchstmaß an Gestaltungsspielraum bei dem Film.


    Bestimmt fallen Ihnen beim Lesen noch weitere Vorteile ein (und mit Sicherheit wird so mancher Profi auch Einwände und Gegenargumente besitzen). Sie sehen, ein Hobbyist zu sein, bietet eine Menge Vorteile, die man bewusst nutzen sollte. Dann hat man beste Voraussetzungen für gelungene, innovative und einzigartige Filme.


    Doch darf man bei aller Freiheit einen wichtigen Punkt nie außer Acht lassen. Und damit ergibt sich die einzige Verpflichtung, die man beim Schaffen von Filmen hat: Filmen ist niemals Selbstzweck. Jeder Film braucht ein Publikum, für das er gemacht wurde; egal wie groß dieses letztendlich ist. Ohne Zuschauer macht der beste Film keinen Sinn. Doch wo bekomme ich als Hobbyfilmer mein Publikum her? Wie erreiche ich meine Zuschauer und wen will ich womit bedienen? Warum mache ich den Film und warum würde sich ihn jemand anschauen wollen?


    Grundsätzlich gibt es drei wichtige Motivationen, warum man sich einen Film überhaupt ansieht:


    Bekannte Personen sehen


    Sie erfreuen sich an Familienfilmen von Reisen, Kindergeburtstagen, Familienfeiern, Ausflügen und so weiter. Bei diesen Videos muss man sich keine Gedanken um sein Publikum machen. Es ist oft zuhause anzutreffen und hat auch selten die Möglichkeit, dem Filmereignis zu entrinnen. Zu diesem Kreis zählen aber im weiteren Sinne auch Freunde und Bekannte, Vereinsmitglieder oder auch Arbeitskollegen (je nach Thema und Inhalt). Sie möchten meist eigene Erfahrungen und Erinnerungen noch einmal erleben oder sich einfach nur daran erfreuen, bekannte und geliebte Personen auf dem Fernsehschirm zu sehen. Sie möchten mit ihnen oder auch über sie lachen, sich vielleicht auch an ihren Missgeschicken erfreuen. Teile der Boulevardreportagen von Prominenten (die ja auch Bekannte im weitesten Sinne sind) könnte man hier sicherlich noch in die Aufzählung miteinbeziehen – und sei es nur Ernst August von Hannover, der sich mal wieder daneben benommen hat. Oder denken Sie nur an die unzähligen Pannenshows mit Homevideos. Sie sehen, auch Profis sind auf dieses Publikum angewiesen und bedienen sich derselben Zielgruppe.


    Informationen bekommen


    Es gibt Zuschauer, die Information über ein bestimmtes Thema haben wollen, oder die sich von einer gut gemachten Reportage oder Dokumentation in ihren Bann ziehen lassen. Sie schauen sich den Film an, weil durch ihn ihr Interesse an seiner Thematik geweckt wurde oder sie sich schon zuvor für diese interessiert haben. Geschichten erleben, die es so in der Realität nicht gibt. Hierzu zählen im weitesten Sinne Liebhaber von fiktiven Spielhandlungen, sei es in Form von Serien oder abendfüllenden Spielfilmen.


    Die Zielgruppe


    Egal wie unterschiedlich die Motivation sein mag, sich einen Film anzuschauen, ein Kriterium bleibt stets gleich: Der Zuschauer will unterhalten werden! Wird er das nicht, schaltet er ab und danach aus oder um. Deshalb muss ein Film immer eine möglichst klar definierte Zielgruppe haben. Ein Familienfilm über den letzten Italienurlaub erfreut die ganze Familie, auch wenn er eine Stunde dauert. Die Kinder sehen sich gerne beim Plantschen im Meer oder bei der Clubanimation und auch die holde Gattin, die sich während des Filmens grundsätzlich genervt von der Kamera wegdreht, sieht sich diese Aufnahmen auch noch in fünf oder zehn Jahren gerne an (auch wenn sie das nicht zugeben mag).


    Zeige ich jedoch einem Arbeitskollegen, der sich eigentlich mit mir privat unterhalten und dabei gemütlich ein Bier oder ein Glas Wein trinken wollte, diesen Film, schaltet er gedanklich schon nach spätestens einer Viertelstunde ab und ist froh, wenn er endlich zu Ende ist. Steckt in ihm jedoch ein Italien-Liebhaber und ich präsentiere ihm von den selben Aufnahmen ein fünfzehnminütiges Video über die Sehenswürdigkeiten und das dolce vita am Urlaubsort, so wird er am Schluss sagen „Was? - Schon vorbei?“ und sich vielleicht noch einen Schluck italienischen Rotwein einschenken. – Sie sehen, ein Film muss die Motivation der Zielgruppe treffen, ihn sich auch anzusehen.
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    Abb. 5.08–5.09 Auch mit gewöhnlichen Hobby-Kameras lassen sich bei gutem Licht Aufnahmen fürs Fernsehen produzieren, denn Schärfe und Auflösung reichen aus. Ein gutes und standhaftes Stativ sollte jedoch stets dabei sein. Für den Ton ist ein externes Mikrofon Pflicht.


    Eins muss ich an dieser Stelle noch vermerken, denn es wird meiner Meinung nach von vielen Filmern außer Acht gelassen: Die Größe der Zielgruppe entscheidet mitnichten über die Qualität des Films. Nicht das, was den Geschmack einer großen Menge trifft, ist automatisch auch immer das Beste. Zahlreiche erfolgreiche Kinoproduktionen und Fernsehserien beweisen das Gegenteil. Als Videofilmer ist es zwar wichtig, für sich ein klar definiertes Publikum vor Augen zu haben (allein schon, um eine Linie oder den berühmten roten Faden zu finden); man darf aber keinesfalls die Qualität oder den Anspruch an die eigene Arbeit in direkte Proportion dazu setzen. Tut man es doch, produziert man viel Ausschuss (da man als Hobbyfilmer ja oft für kleines Publikum produziert) und findet letztendlich irgendwann keine Freude mehr an seinem Tun oder wird sich selbst, seinem Stil und seiner Linie untreu. Jedoch ist es besonders das, worauf man als Hobbyist besonders stolz ist, weil man es sich als gerade eben solcher im Gegensatz zum Profi leisten kann. Wie gesagt: Ich muss kein Geld mit meinen Filmen verdienen und davon leben. Kommerz bleibt außen vor. Trotzdem ist der Wunsch dann doch immer wieder da, auch mal ein größeres Publikum zu bedienen; seine Filme vielen Leuten zu zeigen, denn das ist ja der eigentliche Grund, warum man Filme dreht. Man dreht sie, weil es jemanden gibt, der sie sich gerne ansieht. Warum, habe ich mir gedacht, dann nicht gleich damit ins Fernsehen. „Geht nicht gibt’s nicht“, und „kann ich nicht, kenn’ ich nicht“, so mein Motto. Doch wie bringt man als Hobbyfilmer einen Film zur Ausstrahlung?


    Zwei Fragen sind vorab entscheidend: Was kann und will ich filmen? Und wer ist meine Zielgruppe? Mit Zielgruppe ist hier die Sendeanstalt oder der Fernsehsender (nebst den dazugehörigen Zuschauern) gemeint, der natürlich auch die Motivation besitzen muss, mein Material zu senden.
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    Abb. 5.10–5.15 Es muss ja nicht gleich eine Aufzeichnung von Mozarts „Don Giovanni“ sein, das bleibt meist den Profis überlassen. Aber auch weniger spektakuläre kulturelle Ereignisse haben ihren Reiz. Wenn man die Leute vom Sender erst einmal kennt, kann man ihnen auch das eine oder andere Mal beim Drehen über die Schulter schauen, wie hier bei der simultanen Opernaufzeichnung mit drei Kameras. Das Equipment für die mobile Aufzeichnung fand auf einer Bierbank Platz.


    Themen finden


    Nachdem ich persönlich Familienvater und Alleinversorger einer vierköpfigen Familie bin, komme ich der Umstände halber nicht so viel herum wie manch anderer. Muss ich auch nicht. Denn Geschichten für interessante Filme liegen buchstäblich auf der Straße vor der Haustüre, meist sogar mit dem Fahrrad oder zu Fuß zu erreichen. Man muss nur die Augen aufmachen. Daraus ergibt sich, dass die Themen meiner Filme automatisch immer einen lokalen Bezug haben und der ist von großer Wichtigkeit im Hinblick auf meine Zielgruppe; in diesem Fall den zuständigen Fernsehsender. Oder noch genauer gesagt: das Regionalfernsehen.


    Oft auch als „amateurhaft“ verspottet, ist dieses doch, betrachtet man die Produktionsweisen und vor allem den Verbreitungsgrad sowie die Zuschauerzahlen, ganz und gar nicht der Fall. Bis zu 500.000 Zuschauer sind keine Seltenheit mehr, zumal auch immer mehr Lokalkanäle über Astra zu empfangen sind. Sie wollen ein großes Publikum? Hier bekommen Sie es. Doch wie komme ich da rein und was muss ich unbedingt beachten?


    Wie bei jedem dokumentarischen Film oder bei jeder Reportage, steht auch hier die Recherche an erster Stelle. Das heißt, Sie müssen im Vorfeld wissen, was den lokalen Fernsehsender Ihrer Wahl interessiert, welche Form von Beiträgen er mit welchem Inhalt sendet. Sehen Sie sich den Fernsehsender Ihrer Wahl und seine Programme genau an. Achten Sie hierbei vor allem auf die Form, den Informationsgehalt, das quantitative Verhältnis von Bild und Kommentar sowie die Länge der einzelnen Beiträge. Analysieren Sie die Art der Sendung und vor allem den regionalen Bezug. Letzterer ist besonders wichtig, da sich genau in diesem Punkt die Regionalanbieter von den großen Fernsehanstalten unterscheiden.


    Worüber wollen Sie einen Beitrag erstellen? Aus eigener Erfahrung kann ich sagen, dass sich der Bereich Kultur in der Region (im weitesten Sinne) immer hervorragend für einen kurzen oder manchmal sogar längeren Bericht eignet. Die kulturelle Landschaft im eigenen Heimatlandkreis ist groß. So groß, dass in den örtlichen Medien viel davon einfach unter den Tisch fällt. Zu vielfältig ist das Angebot. Wer auch nur ein bisschen kulturinteressiert ist, wird immer ein Ereignis herauspicken können, über das nicht schon irgendein anderes Medium berichtet. So bekommt Ihr Beitrag bereits von Beginn an etwas Einzigartiges.


    Die Ausrüstung


    Reden Sie mit dem Veranstalter und den beteiligten Personen. Überzeugen Sie sie von Ihrer Ernsthaftigkeit. Erklären Sie Ihnen, was Sie planen. Um meine Seriosität zu untermauern, habe ich mir in meiner Anfangszeit oft einen großen Schulterboliden ausgeliehen, weil ich dachte, dass mich mit meinem kleinen Consumer-Camcorder sonst sowieso niemand ernst nimmt. War ich in bestimmten Kreisen dann erst einmal bekannt, verzichtete ich in der Regel auf eine große Kamera, da ich ohne sie wesentlich flexibler bin. Mittlerweile drehe ich eigentlich sämtliche Beiträge mit meinem über drei Jahre alten Canon XM2, einem Drei-Chipper, doch auch mit dem mit nur einem Chip ausgestatteten MVX150i (ebenfalls Canon) habe ich zahlreiche Beiträge realisiert. Auflösung und Schärfe sind für die Sendung durchaus ausreichend, für guten Ton sorgt das Richtmikrophon MKE300 von Sennheiser. Das bringt mir die notwendige Verständlichkeit des Original-Tons, gerade bei kurzen Interviews und Statements. Mit einer zehn Meter langen Verlängerung kann ich es immer in der Nähe der Schallquelle positionieren.


    Der Original-Ton ist bei solchen Beiträgen immer enorm wichtig. Oberstes Gebot: Er muss zu jeder Zeit verständlich sein. Dass dies auch für den später aufgesprochenen Kommentar gilt, setze ich als selbstverständlich voraus.
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    Abb. 5.16 Soviel Komfort bei der Nachbearbeitung bleibt dem Hobbyisten in der Regel verwehrt. Sind allerdings erst einmal Kontakte hergestellt, kann man vielleicht durchaus mal einen Blick ins Herzstück des Senders werfen.


    Bei den Bildern gilt vor allem zu beachten: Wackeln ist tabu. Verwenden Sie unbedingt ein Stativ, außer Ihr Thema verlangt ausdrücklich nicht danach. Verzichten Sie weitestgehend auf Schwenks und Zooms. Sind sie doch einmal nötig, so sollten sie kurz ausfallen – dem späteren Schnitt zuliebe. Eine Zoom-Fahrt sollte, muss es denn unbedingt sein, höchstens einmal als sogenannter Aufzieher stattfinden. Das ist ein bei Kameraleuten beliebtes Mittel, um in einen Beitrag einzusteigen. Dabei wird von der Tele-Einstellung in die Totale „aufgezogen“.


    In der Kürze liegt die Würze


    Recherchieren Sie gut für Ihren Beitrag. Sammeln Sie fünfmal soviel Informationen wie Sie benötigen. Filtern Sie das Wichtigste für Ihren Beitrag heraus. Beantworten Sie alle journalistischen W-Fragen zu Beginn des Beitrags und gehen Sie in der Wichtigkeit der Aussagen im Kommentar absteigend vor; das heißt: Das Wichtigste zuerst, dann erst die näheren Ausführungen. Das hat den Vorteil, dass sich der Sender mit dem Kürzen des Beitrags leichter tut. Bauen Sie überhaupt Möglichkeiten zum Kürzen ein. Der Beitrag muss dem Redakteur, dem Sie Ihr Material liefern, in Aufbau und Kommentar die Möglichkeit zum Einkürzen bieten, da sich die Sendezeit in der Regel nicht nach Ihnen richten wird. Den Rest, der Ihnen noch an Informationen übrigbleibt, und den Sie nicht im Beitrag untergebracht haben, bringen Sie für den Redakteur zu Papier. Er wird Ihnen dankbar sein, da er das Material später für die Anmoderation verwenden kann.


    Wenn Ihr Schnittprogramm Ihnen die Möglichkeit bietet, trennen Sie Originalton und Kommentar und legen diese auf separate Kanäle. Auch das dient dazu, dass man leichter Kürzen und Sequenzen des Materials auch für andere Zwecke verwenden kann, ohne dass Teile des Sprecher-Tons störend darüber liegen und sie so unbrauchbar machen. Verwenden Sie keine Bauchbinden! Sie sind für den Sender gleichbedeutend mit dem eigenen Senderlogo und werden nachträglich eingefügt. Teilen Sie lediglich Ihrem zuständigen Redakteur die Namen und Funktionen der im Beitrag auftauchenden Personen mit; am besten schreiben Sie sie auf. Nehmen Sie unbedingt Abstand von allen Trickblenden, die Ihr Schnittbearbeitungsprogramm bietet. Setzen Sie auf den klinisch sauberen Hartschnitt. Eine eingesetzte weiche Blende muss Sinn machen, ansonsten verzichten Sie besser.
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    Abb. 5.17–5.18 Typische Fehler des Amateurs: Texteinblendungen („Bauchbinden“) sollte man unbedingt weglassen, denn sie werden vom Sender selbst eingefügt. Auch Effektblenden haben im Fernsehen nichts zu suchen. Hier kommt es auf saubere Schnitte an.


    Gehen Sie sparsam mit Musik um. Sollte sie dennoch einmal nötig sein, müssen Sie sich im Hinblick auf Veröffentlichung durch die Ausstrahlung bezüglich der GEMA keine Gedanken machen. Der Sender zahlt an die GEMA eine Pauschale, durch die alles, was an Musik gesendet wird, schon abgegolten ist.


    Wie lang sollte der Beitrag sein? Hier gilt vor allem: In der Kürze liegt die Würze.


    Drei Minuten sind gut, fünf ist schon die maximale Obergrenze für Magazinbeiträge.


    Studieren Sie auf alle Fälle die Sendungen in Ihrem Regionalprogramm. Achten Sie hierbei auf die Länge, ihre Machart hinsichtlich des Aufbaus und überlegen Sie schon im Vorfeld, in welcher Sendung sich Ihr Beitrag platzieren ließe. Kupfern Sie von den Profis ab und haben Sie den Anspruch, besser zu sein. Bringen Sie eigene Ideen sparsam ein, aber bringen Sie sie ein.


    Und ab zum Sender


    Wie bringen Sie also nun Ihren Beitrag zum Sender, beziehungsweise zu dem Redakteur, der ihn dann auch zur Sendung bringt? Die Antwort lautet: zu Fuß! Persönliche Kontakte sind zwar schon die halbe Miete, es geht aber auch ohne. Haben Sie den Mut, einfach beim Sender einzulaufen und sich einen zuständigen Redakteur zu suchen. Gehen Sie auf die Leute beim Regionalfernsehen zu. Seien Sie zielstrebig aber nicht lästig! Da ich die für mich zuständige Redakteurin nun schon seit einigen Jahren kenne, habe ich mittlerweile keine Probleme mehr, mein Material zu platzieren. Zum Teil rufe ich vorher an und kläre das Interesse des Senders ab, zum Teil laufe ich aber einfach mit dem fertigen Material bei der Redaktion ein; vornehmlich um halb zehn, denn ich weiß, da ist gerade Redaktionssitzung und alle sind erreichbar. Dem Einsteiger möchte ich hiervon aber unbedingt abraten.


    Fällt einem Redakteur ein Beitrag von Ihnen auf, und kommt dieser tatsächlich zur Sendung, wird man sich auch an Sie erinnern und beim nächsten Mal schon erfreut begrüßen, wenn man weiß, dass Sie brauchbares und sendefähiges Material liefern. Warten Sie nach Ihrem ersten Beitrag erst einmal ab, ob dieser gesendet wird. Bitten Sie den Redakteur, Ihnen den Sendetermin am besten telefonisch mitzuteilen. Wird Ihr Film gesendet, können Sie weiter produzieren. Sind dann einmal mehrere Beiträge von Ihnen gelaufen, können Sie auch mutiger werden und längere Filme produzieren. Probieren Sie das auch mit Kurzspielfilmen oder anderen Genres. Ich selbst konnte auf diese Weise schon Filme mit 60 Minuten Länge am Wochenende im Nebenprogramm platzieren.


    Haben Sie Mut, probieren Sie es aus. Seien Sie zielstrebig, aber gehen Sie den Leuten nicht auf den Geist. Produzieren Sie sauber und haben Sie den Anspruch, bessere Beiträge zu machen als die Kollegen vom Regionalfernsehen. Und: Sie sind Hobbyist, also verlangen Sie kein Geld; in der Regel bekommen Sie eh keines!


    Beschränken Sie sich nicht nur auf die regionalen Anbieter. Die Fernsehlandschaft wird fast täglich größer, vielfältiger und auch zunehmend bunter. So entdeckt man fast jede Woche neue Nischenprogramme, wenn man sich mal wieder die Mühe macht, den automatischen Sendersuchlauf am Digitalreceiver zu betätigen. Aber auch die Sender mit regional begrenztem Programm gibt es in immer größer werdender Zahl über Satellit. Machen Sie sich die Mühe und finden Sie deren Anschriften heraus. Bestimmt befindet sich auch einer in Ihrer Nähe. Seien Sie kreativ und einfallsreich und freuen Sie sich, wenn auch Ihr Film im Fernsehen gezeigt wird.


    Die fünf „W-Fragen“:


    
      	Wer tut etwas?


      	Was geschieht?


      	Wann ereignet es sich?


      	Wo passiert es?


      	Warum kommt es dazu?

    

  


  
    10 Profi-Tipps


    
      	Ein guter MiniDV-Camcorder hat genug Reserven für eine Fernsehausstrahlung. Man braucht keine „Profikamera“.


      	Der mit dem Kameramikrofon aufgenommene Ton ist meist nicht brauchbar. Verwenden Sie ein externes Mikrofon.


      	Wackeln ist tabu. Setzen Sie unbedingt ein Stativ ein.


      	Vermeiden Sie Zoomen und Schwenken. Wenn Sie es doch einsetzen, dann nur kurz.


      	Recherchieren Sie gründlich und beantworten Sie alle journalistischen ­„W-Fragen“.


      	Trennen Sie nach Möglichkeit O-Ton und Kommentar-Ton. Das macht den Einsatz Ihres Beitrags flexibler.


      	Bauen Sie Möglichkeiten zum Kürzen des Beitrags ein. Redakteure werden Sie dafür lieben.


      	Verzichten Sie auf Texteinblendungen, jegliche Effekte und Blenden.


      	Vermeiden Sie Musikunterlegungen. Sie treffen meist nicht jedermanns Geschmack und erschweren den nachträglichen Schnitt.


      	Fassen Sie sich kurz: Drei Minuten sind gut, fünf schon die Obergrenze.

    

  


  
    6 Die Geschichte


    6.1 Geschichten erzählen mit der Kamera


    Als es noch kein Fernsehen und keine Computer gab, als das Radio noch nicht erfunden war und noch keine Rotationspressen Zeitungen zu tausenden produzierten, hatten sie für die Menschen eine ganz andere Bedeutung als in der heutigen Zeit: die Geschichtenerzähler. Sie waren über Jahrtausenden die einzigen, durch welche die Menschen an Geschichten rankamen. Seien es erfundene oder wahre Begebenheiten. Viele Geschichtenerzähler entwickelten in langer Tradition eine wahre Meisterschaft darin, und nicht nur im Orient waren sie hoch geachtete Leute, die sich um ihr Auskommen keine Gedanken machen mussten.


    Alles Vergangenheit? Eher das Gegenteil ist der Fall. Wenn eines die Entwicklung der verschiedenen Informationstechnologien überdauert hat, dann ist es die Liebe der Menschen zu Geschichten. Wir lieben Geschichten und lassen uns Tag für Tag unzählige davon erzählen. Sei es im Fernsehen, im Radio, auf der Straße, von unserem Nachbarn oder unseren Kindern. Seien es wahre Begebenheiten oder erdachte Erzählungen. Geschichten können Jahrhunderte, ja sogar Jahrtausende überdauern. Manche sind von Bedeutung, viele unwichtig.Einige sind einprägsam, andere sofort wieder vergessen. Viele sind spannend aber noch mehr sind stinklangweilig.


    Jeder Film erzählt eine Geschichte


    Wenn wir einen Film machen, machen wir genau dasselbe: wir erzählen Geschichten. Und es muss eine spannende oder doch zumindest interessante Geschichte sein, sonst schaltet der Zuseher (zumindest gedanklich) ab. Es gibt wenige Filme, die es geschafft haben, allein durch die Kraft ihrer Aufnahmen zu leben. Aber selbst dann sind sie nach einer gewissen Dramaturgie entstanden, die man auch als Geschichte auffassen kann. Mit Geschichte ist nicht unbedingt eine Spielhandlung gemeint. Aber von irgendetwas handelt zwangsweise jede Dokumentation, jede Reportage und jeder Bericht. Jeder Urlaubsfilm – und wenn wir ihn nur für uns und unsere Familie drehen – erzählt die Geschichte unseres Urlaubs.
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    Abb. 6.01 Auch eine Rafting-Tour steckt voller kleiner Geschichten, die zusammen eine wiederum eine größere Geschichte ergeben.


    Die Kunst im Geschichtenerzählen (das gilt für das gesprochene Wort, wie für den geschnittenen Film) besteht darin, eine Begebenheit verständlich wiederzugeben und gleichzeitig eine Spannung zu erzeugen, die den Zuschauer dazu bewegt, dabeizubleiben. Wir müssen ihn bei der Stange halten; müssen ihn auf den weiteren Verlauf neugierig machen und dürfen ihn mit den Antworten nicht enttäuschen. Um im Film eine Geschichte zu erzählen und diese für den Zuschauer gleichzeitig einfühlsam und spannend zu gestalten gibt es verschiedene Techniken.


    Einen Film filmt man nicht auf einmal. Er entsteht aus zahllosen einzelnen Einstellungen die später in der Nachbearbeitung zu einem Ganzen zusammengesetzt werden. Es empfiehlt sich dabei möglichst strukturiert vorzugehen, denn dann kommt man leichter zu einem Ergebnis.


    Die klassische Aufteilung


    Natürlich geht es auch anders und jede Regel kann gebrochen werden. Doch das funktioniert nur, wenn man um sie weiß. Eine Geschichte, das haben wir ja schon in unserer Kindheit in der Schule gelernt gliedert sich am leichtesten in Einleitung, Hauptteil und Schluss. Dabei sollte der Hauptteil den größte Raum einnehmen und sich von der Spannung her stetig steigern, bis er nach seiner Auflösung zum Schluss, der den Ausklang bildet, abfällt. Die Einleitung dient dazu, den Leser oder den Zuschauer mit den grundsätzlichen Gegebenheiten der Geschichte vertraut zu machen und ihn auf diese einzustimmen.


    Eine Geschichte, sei es eine literarische oder eine gefilmte, muss nicht so aufgebaut sein, aber es ist eine gängige Form, die funktioniert, weil sie der Leser oder Zuschauer verstehen. Schon in der Grundschule lernen wir, unsere Erlebniserzählung, unseren Aufsatz so zu gliedern. Und genau darin liegt die Gefahr dieser Erzähltechnik, da sie zu gefällig ist und Überraschungen wenig Raum bietet. Aber es ist eine Möglichkeit, Ihre Geschichte zu erzählen.


    Kurze Filme brauchen keine Einleitung


    Um bei der Literatur zu bleiben, kommt es bei der literarischen Gattung der Kurzgeschichte vor, dass auf eine Einleitung verzichtet wird. Der Leser wird sozusagen mitten ins Geschehen hineingeworfen und befindet sich sofort mitten in der Handlung. Dasselbe ist auch häufig bei Kurzfilmen der Fall. Sie müssen entscheiden was für Ihren Film passend ist und auf welche Art und Weise Sie Ihren Zuschauer an die Hand nehmen, aber treffen Sie Ihre Entscheidung bewusst. Halten Sie sich aber gerade bei kurzen Filmen – das gilt vor allem auch bei Reportagen und kurzen Dokumentationen – nicht mit langen Einleitungen auf. Werfen Sie Ihren Zuschauer ins kalte Wasser, indem Sie beispielsweise mit einer Groß- oder Detailaufnahme starten und ihn so neugierig auf deren Auflösung machen. Statten Sie ihn nur mit den Informationen aus, die er braucht, um dem Film folgen zu können. Damit sind vor allem die „journalistischen W-Fragen“ (siehe oben) gemeint, die sie bei einer kurzen Reportage oder einem Bericht möglichst schon in den ersten beiden Sätzen beantworten. Machen sie ihn damit auf den Rest des Filmes scharf, indem Sie manche Informationen bewusst zurückhalten, auf diese Sie aber schon vage Hinweise gestreut haben.


    Der Hauptteil ist, egal welche literarische Gattung und welches Filmgenre man betrachtet, derjenige, der den meisten Raum für sich beansprucht. Im Theater gliedert sich eine Geschichte in verschiedene Akte. So eine Aufteilung macht auch im Film durchaus Sinn. Die Spannung steigert sich im Hauptteil. Das ist leichter gesagt als getan. Wie erzeugt man beispielsweise Spannung in einem Film über das Paarungsverhalten der Weinbergschnecken? Wie kommt Spannung in den eigenen Urlaubsfilm und wie kann man diese auf das Ende hin steigern und den Zuschauer bei der Stange halten?


    Der Rote Faden


    Jeder Film hat ihn und jeder Zuschauer braucht ihn, um dem Film überhaupt folgen zu können. Also müssen Sie folglich schon beim Drehen der einzelnen Einstellungen darauf achten, dass er vorhanden ist. Einfach drauf los gefilmt sind bis jetzt selten gute Filme entstanden. Am erfolgreichsten gehen Sie vor, wenn Sie, bevor Sie Ihren Camcorder in die Hand nehmen, wissen, worauf Sie hinauswollen. Machen Sie sich dafür im Vorfeld bereits möglichst genaue Notizen, die mindestens den Inhalt der einzelnen Sequenzen, sowie der einzelnen Einstellungen enthalten. Schreiben Sie ein kleines Drehbuch, auch wenn Sie über Weinbergschnecken berichten wollen.


    Am Anfang steht die Planung


    Wenn Sie im Bereich von Reportage und Berichterstattung arbeiten, haben Sie auf der einen Seite das Glück, dass der rote Faden aufgrund der sich ereignenden Handlung von Haus aus vorhanden ist. Auf der anderen Seite müssen Sie aber genau die Aufnahmen drehen, die wiederum diesen roten Faden ersichtlich machen. Machen Sie sich um das zu filmende Ereignis möglichst detaillierte Gedanken und recherchieren Sie. Setzen Sie sich mit dem Ziel des Films auseinander. Was wollen Sie damit bezwecken?


    Wenn Sie beispielsweise eine Hochzeit filmen, werden Sie im Vorfeld alle Informationen über den Ablauf einholen, die Sie bekommen können. Es kann und wird immer wieder passieren, dass sich die Abläufe vor Ort anders ereignen als geplant; dass irgendetwas Unvorhersehbares passiert, dass eine Reihenfolge nicht eingehalten wird und so weiter. Wenn Sie sich aber gut vorbereitet haben, werden Sie auf spontane Veränderungen besser reagieren können und behalten trotzdem den roten Faden bei. Wenn es sich die Braut vor dem Standesamt in allerletzter Sekunde dann doch noch anders überlegt, sind Sie als Hochzeitsfilmer jedoch machtlos.


    Rückblenden und Veränderungen der Zeit


    Eine Geschichte muss aber nicht linear erzählt werden. Das bedeutet, die Chronologie der Ereignisse muss nicht um jeden Preis beibehalten werden. Auch Rückblenden haben ihren Reiz und können auch dazu dienen, dem Zuschauer bestimmte Sachverhalte zu erklären. Das ist gerade bei Reportagen und Dokumentationen oft sinnvoll. Wichtig ist es aber, dass der Zuschauer die Rückblende als solche auch erkennt. Das kann zum Beispiel mit einer Texteinblendung geschehen, kann aber auch in einem Off-Text erklärt werden. Wenn sich dazu noch die Bildcharakteristik ändert, ist der Hinweis an den Zuschauer, dass es sich um eine Rückblende handelt, perfekt. Eine Änderung der Bildcharakteristik kann bedeuten, dass das Bild beispielsweise eine andere Farbzusammensetzung annimmt, schwarzweiß oder unschärfer wird. Oft benutzt und deshalb schon abgenutzt sind die simulierten Streifen eines strapazierten Zelluloidfilms, die durchs Bild laufen.
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    Abb. 6.02–6.05 Die durch Unschärfe, Farbwechsel und einen Linseneffekt in Abb. 6.04 veränderte Bildcharakteristik weist zwischen den übrigen Einstellungen den Zuschauer auf eine Rückblende hin.


    Aber nicht nur die Rückblende findet man häufig in den unterschiedlichsten Filmgattungen. Gerade in Spielfilmen ist es ein mittlerweile oft verwendetes Stilmittel, Filme nicht chronologisch zu erzählen. In Tom Tykwers „Lola rennt“ springt die Zeit zweimal an ihren Ausgangspunkt zurück und erzählt die Geschichte neu. In Terry Gilliams „12 Monkeys“ springt die Zeit hin und her, da eine Thematik des Films „Zeitreise“ ist. Auf die Spitze trieb es Quentin Tarrantino in seinem Film „Pulp Fiction“. Er nahm eine lineare Handlung, zerschnitt sie an verschiedenen Stellen und fügte sie so aneinander, dass sie erst dadurch ihren Reiz bekam und interessant wurde. So wurden dem Zuschauer im Verlauf des Films Dinge erklärt, die er erst später verstand, weil der Zusammenhang erst im Verlauf des Films rückwirkend hergestellt wurde; Ursache und Wirkung wurden so in ihrer Abfolge verändert. Auf diese Weise entstand eine Reihe von Aha-Effekten, die auch bei wiederholtem Betrachten noch anhielten. Eigentlich eine Meisterleistung, betrachtet man die ursprünglich doch eher simple Handlung.
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    Abb. 6.06 Szene aus dem Film „Pulp Fiction“. 1994 ein wahrer Publikumsmagnet und seitdem ein Kultfilm.


    Wenn Sie ähnliches für Ihren Film planen, überlegen Sie sich zuvor gut, ob so ein Stilmittel in eine Reportage oder Dokumentation passt. Rückblenden können oft sehr sinnvoll sein, aber übertreiben Sie nicht. Ziehen Sie eine oder mehrere unbeteiligte Testpersonen zurate, die sich Ihren Film ansehen. So bekommen Sie schnell die Rückmeldung, ob irgendetwas nicht verstanden wird.


    Von Einstellungen, Sequenzen und Komplexen zum gesamten Film


    Genau in dieser Reihenfolge drehen Sie einen Film. Planen sollten Sie ihn aber genau in der umgekehrten Reihenfolge. Wenn Sie Ihr Filmprojekt nicht dem Zufall überlassen wollen, werden Sie einen Grund haben, warum Sie überhaupt einen Film drehen wollen. Dabei ist es unerheblich ob es sich um eine Reportage oder einen Spielfilm handelt. Am Anfang eines jeden Projekts steht die Idee. Diese ist gleichbedeutend mit der Absicht, die dahinter steht. Hier kristallisiert sich heraus, was Sie dem Zuschauer mit welcher Absicht vermitteln wollen. Dies ist der Sinn des ganzen Films und der Grund warum Sie sich die ganze Arbeit überhaupt antun. Hier geht es um die Story, das Thema oder schlicht: die Gesamtaussage. Diese gliedert sich wiederum in mehrere Teile. Beim Theater sind das die einzelnen Akte, die ihrerseits auf die Gesamtaussage hinarbeiten. In den meisten Fällen sind es drei, können aber auch durchaus fünf oder mehr sein. Die Aufgliederung bei Spielszenen ist an die Akte des Theaters angelehnt. Dokumentationen, Reportagen und Berichte gliedern sich in einzelne Komplexe, die wiederum zur Gesamtaussage hinführen. Ein Komplex bildet sinngemäß in sich eine Einheit.


    Die einzelnen Komplexe bestehen ihrerseits aus den einzelnen Sequenzen. Eine Sequenz ist ein kleiner Teilabschnitt, der vom Sinn her zusammen gehört und in der Regel aus mehreren Einstellungen besteht. Es ist aber auch durchaus möglich, dass eine Sequenz auch nur aus einer einzigen besteht. Innerhalb einer Sequenz sollten sich Ort, Zeit und Handlung nicht verändern, sondern sich höchstens kontinuierlich weiterentwickeln.
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    Abb. 6.07a Komplex 1, Sequenz 1, Szene (Einstellung) 1 / Abb. 6.07b Komplex 1, Sequenz 1, Szene 2
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    Abb. 6.07c Komplex 1, Sequenz 1, Szene 3 / Abb. 6.07a–c Drei Einstellungen, die hintereinander geschnitten sinngemäß eine Sequenz ergeben.


    Nehmen Sie zum Beispiel eine Reportage über die Inszenierung eines Theaterstücks. Die Gesamtaussage oder auch der Inhalt des Films besteht darin, dem Zuschauer zu zeigen, wie spannend und aufwendig eine Freiluftinszenierung ist; wie viele Arbeitsschritte notwendig sind, bis es letzten Endes zur Aufführung kommt. Wenn Sie sich die Mühe machen, zu Beginn eines Projekts, die Gesamtaussage klar und deutlich zu formulieren, haben Sie die Gliederung Ihres Films bereits in der Tasche. In dem genannten Beispiel bestünden die einzelnen Komplexe (chronologisch betrachtet) aus dem ersten Treffen der Akteure, der ersten Probe, einer späteren Probe, der Kostüm- und schließlich der Licht- und Generalprobe. Es folgt die hoffentlich gelungene und erfolgreiche Premiere mit viel Applaus. Den Ausklang bilden Reaktionen der Zuschauer, der Akteure und des Regisseurs mit dem Ausblick auf weitere Projekte.
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    Abb. 6.08a Komplex 1, Sequenz 2, Szene 1 / Abb. 6.08b Komplex 1, Sequenz 2, Szene 2
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    Abb. 6.08c Komplex 1, Sequenz 2, Szene 3 / Abb. 6.08a-c Ebenso verhält es sich mit den nächsten drei Einstellungen.
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    Abb. 6.09 Komplex 1, Sequenz 3, Szene 1


    Die folgende Einstellung – eine Interviewszene – ist für sich allein gesehen eine eigenständige Sequenz. Alle drei Sequenzen bilden durch ihren Inhalt eine Einheit und somit einen Komplex. Die letzte Sequenz (Interviewszene) bildet die Überleitung zum nachfolgenden Komplex, der sich wiederum in Sequenzen und einzelne Einstellungen gliedert.


    Es muss nicht immer der Reihe nach sein


    Sie müssen die Geschichte aber nicht unbedingt linear erzählen. Gerade, wenn Sie dem Zuschauer etwas Bekanntes präsentieren, kann ein Springen in der Chronologie manchmal dazu beitragen mehr Schwung in den Film zu bringen. Um bei dem Beispiel der Theaterinszenierung zu bleiben: Viele Menschen waren selbst noch nicht bei einer solchen Inszenierung von Anfang bis Ende dabei. Doch beinahe jeder weiß, dass (chronologisch betrachtet) vor der Premiere eines Stücks die Generalprobe stattfindet, welche wiederum auf zahllose Proben und weitere Vorbereitungen folgt. Da die Chronologie der Ereignisse dem Zuschauer im Groben bekannt ist, ist es möglich, die einzelnen Komplexe in einem gewissen Rahmen in ihrer Reihenfolge zu vertauschen.


    Beginnen Sie deshalb den Film nicht unbedingt mit dem ersten Treffen. Zeigen Sie beispielsweise Aufnahmen von der Premiere oder sogar vom Schlussapplaus. Mit einem gesprochenen Off-Text wie „… bis es aber so weit war, gab es einen langen Weg mit vielen Hindernissen…“ haben Sie nicht nur eine perfekte Überleitung auf den Anfang der Geschichte, sondern Sie haben den Zuschauer neugierig darauf gemacht, um welche Schwierigkeiten es bei der Inszenierung überhaupt gehen könnte. Aber Sie können auch einen Darsteller oder gar den Regisseur in den Mittelpunkt stellen. Dieser erzählt Ihnen die Geschichte der Theaterinszenierung aus seiner Sicht. So haben Sie bei der Nachbearbeitung die Möglichkeit den Film in Rückblenden in Form einzelner Komplexe zu erzählen.


    Und jeder Komplex gliedert sich wiederum in einzelne Sequenzen. Diese könnten bei den Proben der Theaterinszenierung ein kurzer Dialog zwischen dem Regisseur und einem der Darsteller oder eine kurze Pause von Beteiligten während einer Probe sein. Sequenzen sind die kleinsten sinnmäßig zusammengehörigen Einheiten und bestehen aus einer oder mehreren Einstellungen.


    Planung und Dreh


    Während Sie bei Ihrer Planung vom Allgemeinen zum Speziellen gehen, läuft die Praxis genau umgekehrt. Doch ist es in den allermeisten Fällen wichtig, dass Sie Ihr späteres Ergebnis möglichst genau planen. Dann ist die Wahrscheinlichkeit am größten, dass Sie die Aufnahmen drehen, mit denen Sie das aussagen können, was Sie beabsichtigen.


    Kaufen Sie sich ein kleines Notizbüchlein, das Sie stets bei sich tragen. Wenn Sie eine Idee zu einem Film haben, skizzieren Sie diese mit wenigen Worten. Ideen im Kopf haben oft die Eigen- oder Unart, dass sie sich selbständig weiterdenken und verändern oder im schlimmsten Fall sogar verflüchtigen. Halten Sie deshalb Ihre Ideen in Schriftform fest. Wenn Sie sich einmal angewöhnt haben, Notizen zu machen, werden Sie auch bald feststellen, dass sich einige davon durchaus für gute Filmprojekte eignen. Einige Ideen werden Sie nicht mehr loslassen. Dann ist es höchste Zeit einen Film zu planen.


    Exposé, Treatment, Drehbuch


    Diese drei Begriffe hören sich ungeheuer professionell an. Und doch handelt es sich dabei nur um Werkzeuge und Arbeitsschritte, die Ihnen helfen, Ihre Gedanken soweit zu sortieren, damit Sie später genau wissen, welche Aufnahmen Sie für Ihren Film benötigen.


    Im Exposé machen Sie sich in möglichst wenigen Sätzen Gedanken zur Idee ihres Films. Je kürzer und griffiger, desto besser. Versuchen Sie sowohl die Idee, als auch das, was Ihr Film aussagen soll und was Sie beim Zuschauer erreichen wollen in wenige Worte zu fassen. Dabei ist es unerheblich, ob Sie einen Action-Film, eine Dokumentation, eine Reportage oder ein Urlaubsvideo planen. Selbst für einen Film mit der eigenen Familie rentiert es sich auf diese Weise seine Gedanken zu ordnen. Wenn Sie vorhaben, eine Naturdoku über Schwäne auf dem Chiemsee zu drehen, könnte Ihr Exposé wie folgt aussehen:


    
      	Schwäne am Chiemsee; die Aufzucht des Nachwuchses im Frühsommer.

    


    Dieser eine Satz reicht aus um Ihre Gedanken zur Gesamtaussage des geplanten Films griffig festzuhalten. Natürlich können Sie Ihr Exposé noch detaillierter ausführen, aber diese wenigen Worte reichen aus, um zu wissen, worum es gehen soll. Zeit, sich ans Treatment heranzuwagen.


    Das Treatment ist schon wesentlich genauer. Hier beschreiben Sie Ihren Film so, wie Sie ihn sich vorstellen. Das bedeutet, dass Sie bereits die einzelnen Komplexe festlegen und sich der Reihe nach aufschreiben, was in Ihrem Film zu sehen ist. Hier haben Sie auch die beste Möglichkeit, um über den roten Faden nachzudenken und diesen überhaupt in Ihren Film zu bringen. Eine Beschreibung der einzelnen Komplexe könnte wie folgt aussehen:


    
      	Komplex 1: Paarung der Schwäne


      	Komplex 2: Das Brüten der Eier


      	Komplex 3: Der Nachwuchs schlüpft


      	Komplex 4: Futtersuche


      	Und so weiter …

    


    Der nächste Teil der Planung ist dann bereits das Drehbuch. Hier legen sie zu den einzelnen Komplexen fest, welche Einstellungen sie drehen wollen (oder müssen) um zu Ihrer Gesamtaussage oder der des einzelnen Komplexes zu kommen. Hier beschreiben Sie die geplanten einzelnen Einstellungen so gut Sie können. Beschreiben Sie nicht nur deren Inhalt. Legen Sie auch die Einstellgröße und die Länge der Szene fest. Sollte es (bei Schwänen ist das zwar nicht der Fall) in Ihrem Film Dialoge geben, planen Sie diese natürlich auch mit ein. Dasselbe können Sie natürlich auch für den Off-Text machen. Entwerfen Sie am besten an Ihrem PC eine Spaltenaufteilung für die wichtigsten Eckpunkte der einzelnen Aufnahmen in Ihrem Film. Dann könnte ein Drehbuch zum Beispiel so aussehen:


    Komplex 3:


    Sequenz 2 :“Die Eier brechen auf.“
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    Das Drehbuch muss kein Kunstwerk und keine Doktorarbeit sein und in der Regel wird es auch außer Ihnen niemand lesen. Aber Sie schreiben es ja nur für sich. Oft werden Sie feststellen, dass Sie von Ihrem Drehbuch abweichen müssen. Sei es, dass etwas Unvorhersehbares (aber durchaus Willkommenes) passiert, auf das sie spontan reagieren, oder dass Sie neue Seiten an Ihrem Thema entdecken, die Ihnen zuvor nicht bekannt waren. Trotzdem hilft Ihnen das Drehbuch, beim roten Faden zu bleiben und auf die Aussage des Films hinzuarbeiten, die sie beabsichtigen. Die Gefahr, dass Sie sich in den Ereignissen verlieren und sich somit verzetteln besteht bei der Verwendung eines Drehbuchs fast nicht mehr. Wie ausführlich Sie Ihr Drehbuch gestalten und welche Informationen darin enthalten sein müssen, bleibt natürlich Ihnen überlassen.


    Die Spannung im Film


    Ein Film muss seine Zuschauer unterhalten. Einmal abgesehen von höheren Zielen und dem Verbreiten von mehr oder minder edlen Botschaften und Anschauungen, ist es das oberste Gebot, sein Publikum nicht zu langweilen. Das beginnt schon damit, dass man uninteressante und unwichtige Inhalte entfernt, und endet bei der Spannung, die es zu erzeugen gilt, um den Zuschauer bei der Stange zu halten, noch nicht.


    Dass ein Actionfilm oder ein Thriller spannend ist, sollte eine Selbstverständlichkeit sein. Aber gilt dies auch für ein Reisevideo oder einen Familienfilm? Spannung erzeugen heißt Neugierde schaffen. Und das betrifft nicht nur Spielfilme, sondern vor allem auch Reportagen und Dokumentationen.


    Fragen einbauen
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    Abb. 6.10–6.12 Machen Sie es sich zur Angewohnheit, Zweifel beim Zuschauer zu sähen (aber übertreiben Sie nicht). Wenn Sie über eine Bergtour berichten, erwähnen Sie die schlechte Wettervorhersage oder ein nahendes Gewitter, bei einer Bootstour beschreiben Sie den maroden Zustand des Kahns mit dem Sie unterwegs sind. Und bei diesem Affen äußern Sie Ihre Zweifel über dessen Friedfertigkeit, nicht ohne seine gefährlich scharfen Zähne und seinen misstrauischen Blick zu erwähnen.


    Einen Film spannend zu gestalten ist in erster Linie eine Frage, wie Sie Ihrem Zuschauer eine Geschichte erzählen. Natürlich können Sie der Reihe nach die Begebenheiten oder die Inhalte wiedergeben. Zuerst passiert dieses, dann passiert jenes. Inhaltlich haben Sie dann alles beieinander. Spannung kommt so jedoch nicht auf. Also müssen Sie, wenn Sie auf das Ziel des Films, der Sequenz oder des Komplexes hinarbeiten, Zweifel beim Zuschauer sähen, ob das jeweilige Ziel überhaupt erreicht wird. Dies ist am einfachsten über den Off-Text möglich.


    Nimmt man zum Beispiel einen Film über eine Bergbesteigung, gibt es genügend Möglichkeiten, Zweifel am Gelingen des Projekts zu streuen. Mit Formulierungen wie „würden wir es schaffen?“, „wir hatten keine Vorstellung von dem, was uns erwarten würde“ oder „der Wetterbericht hatte eine unbeständige Wetterlage angekündigt“ lassen sich Fragen und Zweifel auf den Zuschauer übertragen. Natürlich sollte dieses Frage-und-Zweifel-Spiel der Thematik des Films angepasst sein, und man sollte hier auch nicht übertreiben. Allerdings sollte man es sich angewöhnen, beim Erzählen eines Films, nicht alle Informationen dem Zuschauer so ohne Weiteres preiszugeben. Vergessen Sie dabei aber nicht, jede Frage in einem gewissen zeitlichen Zusammenhang auch zu beantworten. Erhält der Zuschauer auf Fragen, die im Film auftauchen, keine Antwort, ist er verärgert.


    Parallelmontage erzeugt Neugierde


    Spannung kann aber auch anders erzeugt werden. Nehmen Sie zum Beispiel zahlreiche Serien oder auch Daily Soaps, von denen es unzählige Beispiele gibt. Gerade immer dann, wenn die Spannung am höchsten ist oder wenn sich gerade eine unerwartete Wendung ergeben hat oder sich gerade andeutet, ist entweder die Sendezeit zu Ende, es findet ein Schauplatz- und Handlungswechsel statt oder es wird ein Werbeblock dazwischen geschoben. Der Zuschauer bleibt dran oder schaltet das nächste Mal wieder ein, da er unbedingt wissen will, wie es weitergeht.


    Für Ihren Film bedeutet das nicht, dass Sie jetzt auch noch einen Werbeblock einfügen müssen, obwohl dies auch eine witzige Idee sein kann. Ein Schauplatz- oder Handlungswechsel ist jedoch etwas, mit dem Sie Ihren Film interessanter gestalten können. Dies ist am einfachsten mit einer sogenannten Parallelmontage möglich. In der Parallelmontage haben Sie zwei Handlungen, die idealerweise einen Zusammenhang besitzen und sich letztendlich in einem Punkt treffen. Zwischen beiden Handlungen wechselt der Film hin und her; und das idealerweise an Stellen, an welchen gerade Fragen oder Zweifel aufgetaucht sind. Das kann auch mit einem Urlaubsfilm funktionieren. Stellen Sie sich einen entspannten Urlaubstag mit Ihrer Familie am Meer vor. Sie haben Ihre Kinder bei Spielen im Wasser und wie sie sich ein Eis holen (etc.) gefilmt. Diese Aufnahmen könnten Sie zu einem schönen Komplex zusammenschneiden. Sie haben jedoch erfahren, dass man nur wenige Kilometer von Ihrem Urlaubsort entfernt Tandem-Gleitschirmflüge anbietet. Da dies gerade für einen Filmer eine aufregende Möglichkeit ist um Luftaufnahmen zu machen, beschließen Sie spontan dieses Angebot wahrzunehmen. Während Sie im Anschluss Ihr Abenteuer in der Luft filmen, passt Ihre Gattin auf den Nachwuchs auf. Jetzt könnten Sie aus Ihrem kleinen Luftabenteuer später ebenfalls einen eigenen Komplex schneiden. Sie haben jedoch auch die Möglichkeit beide Sequenzen in einer Parallelmontage zu schneiden.


    Daraus ergibt sich folgende Aussage: Während Frau und Kinder einen entspannten Nachmittag am Meer haben, begibt sich Papa auf ein Abenteuer in die Lüfte. Möglichkeiten zwischen den Schauplätzen hin und her zu wechseln ergeben sich genug, da sich sowohl der Nachmittag am Meer als auch Ihr Abenteuer in der Luft sinngemäß in mehrere Sequenzen unterteilen lässt. Dazwischen wechseln sie zwischen beiden Handlungen hin und her. Und das am besten immer an Stellen, an welchen Sie vorher eine Frage über den weiteren Verlauf in den Raum gestellt haben. Mit Ihrer Rückkehr zur badenden Familie führen Sie beide Komplexe hinterher zusammen. Ob der Gleitschirmflug und die Aufnahmen Ihrer Familie am Meer tatsächlich am selben Tag entstanden sind, interessiert später, wenn das Urlaubsvideo fertig ist, keinen mehr.


    Geschichten nicht erzählen, sondern erzählen lassen


    Hat man die richtigen Aufnahmen gedreht, lässt sich mit dem passenden Off-Text bequem eine Geschichte erzählen. Wesentlich abwechslungsreicher ist es jedoch, wenn man sie sich erzählen lässt. Und das am besten noch von den Protagonisten im Film. Das ist besonders authentisch.
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    Abb. 6.13 Gerade auf Reisen sollten Sie, nachdem sie einen freundlichen Kontakt zu den Einheimischen hergestellt haben, immer auf der Suche nach guten O-Tönen sein. Der Mann mit den Schlangen erzählt Ihnen im Idealfall auf Englisch, wie er zu seinem Beruf als Schlangenzüchter kam. Wenn es ihnen dann noch gelingt, solche Momente auf Video zu bannen, sind Ihnen später aufmerksame Zuschauer sicher.


    Natürlich können Sie – wenn Sie Tierfilmer sind - in einem Film über die Wildschweine im Ebersberger Forst diese nicht selbst zu Wort kommen lassen, soviel steht fest; wohl aber den zuständigen Förster; sozusagen als Experten. Wenn Sie sich für dieses Thema interessieren, werden Sie um einen Kontakt mit ihm nicht herumkommen. Aber Gleiches gilt für jede Geschichte, die Sie über Menschen erzählen, auch wenn Sie nur den Umzug eines Freundes dokumentieren. Gewöhnen Sie es sich an, nicht nur über Menschen zu berichten. Geben Sie Ihren Protagonisten die Möglichkeit über sich selbst zu berichten. So kommen Sie nicht nur näher an das Geschehen heran, sondern überbrücken auch die Distanz zwischen Ihnen und den Gefilmten, welche durch die Kamera entsteht. Das merkt auch der Zuschauer.


    Treten Sie mit den Menschen, die Sie filmen, in Kontakt. Sehen Sie dabei aber nicht nur auf das Display oder durch den Sucher, sondern sehen Sie den Menschen, die Sie filmen, in die Augen. Lassen Sie (ob vom Stativ oder ausnahmsweise aus der Hand) den Camcorder laufen und verwenden Sie ein Richtmikro um die Sprachverständlichkeit zu sichern. Stellen Sie spontan ihre Fragen und/oder filmen Sie Statements der Personen. Selbst wenn sich das Gesagte auf Sie und Ihre Kamera bezieht. Entscheiden Sie später, ob Sie in Ihrem Film Verlegenheitskommentare wie „das Fernsehen ist ja auch da“ oder spontane Erklärungen zu den Ereignissen brauchen können oder nicht. Sammeln Sie neben den zahlreichen Detail- und Großaufnahmen auch möglichst viele O-Töne der anwesenden Personen. Seien Sie auch in Drehpausen um lockeren und freundlichen Kontakt bemüht aber drängen Sie sich nicht auf. Oft genug sind Sie aber mit der Kamera so interessant, dass viele (leider auch viele Selbstdarsteller) um einen Kontakt mit Ihnen bemüht sein werden.


    Andere Materialien nutzen


    Um Geschichten zu erzählen, lassen sich neben den gefilmten Aufnahmen noch zahlreiche weitere Materialien und Quellen nutzen. Egal ob Sie Fotos, Schriftstücke, Bilder, Urkunden oder altes Tonmaterial in Ihren Film einbauen. Wenn Sie um ein Thema recherchieren, müssen Sie immer Ausschau nach Materialien und Medien aller Art halten, die Ihren Film unterstützen und somit bereichern können.


    Tondokumente lassen sich problemlos digitalisieren, Bilder und Fotos lassen sich einscannen oder einfach nur abfilmen. Diese Medien eignen sich hervorragend dazu, den Film abwechslungsreicher zu gestalten. Beachten Sie bei deren Verwendung aber vor allem die Rechte der jeweiligen Urheber (Copyright!!).


    Üben, üben, üben


    Wie so vieles am Filme machen, ist auch das spannende Erzählen einer Geschichte nicht nur Technik, sondern auch viel Übung und Gespür. Vor allem, was das richtige Timing anbelangt. Wenn man seinen Film am PC nachbearbeitet, sieht man viele Einstellung und Sequenzen oft ein dutzend Mal. Da kann sich auch schon einmal die beste Objektivität in Ermüdung verflüchtigen. Ziehen sie deshalb von Zeit zu Zeit immer wieder eine objektive Person zu Rate, die mit dem Schaffensprozess nichts zu tun hat. Und hören Sie auf deren Kritik.

  


  
    6.2 Die Praxis der Reportage


    Jemand bei der Arbeit oder einem anderen Ereignis seines Lebens zuzusehen und dabei die Kamera draufzuhalten ist eine Sache. Daraus eine interessante und spannende Geschichte zu formen, eine ganz andere.


    6.2.1 Unterwegs mit einem Chiemseefischer


    Der Chiemsee - auch das Bayerische Meer genannt - dient nicht nur seit Jahrhunderten den Menschen, die an ihm wohnen, als Lebensgrundlage. Jahr für Jahr lockt er viele tausend Touristen an seine Ufer. Dass dadurch zahlreiche Hotels und Gaststätten ein gutes Auskommen haben und somit auch viele Arbeitsplätze schaffen, ist einleuchtend. Doch fern ab vom Tourismus gibt es noch andere interessante Geschichten von Menschen, die am See und auch von ihm leben. In einer dreizehnminütigen Fernsehreportage stellte ich einen der letzten siebzehn Chiemseefischer vor, der fern ab jeder Romantik auch mitten im Winter zu seinen Netzen unterwegs ist.


    Die Chiemsee-Fischerei als Thema lag mir schon lange am Herzen. Da ich noch nie die Gelegenheit hatte, einmal einem Fischer direkt ins Netz zu schauen, war ich einmal mehr darüber froh, dass ich eine Kamera habe und damit Filme produziere. Das ermöglicht mir viele interessante Begebenheiten und Menschen kennen zu lernen, an die ich sonst nie so ohne Weiteres herankäme. Ein ideales Medium, schon vor den eigentlichen Aufnahmen.


    Zu Beginn der Dreharbeiten stand wieder einmal die Recherche. Das Internet spuckte zwar zahlreiche Ergebnisse zum Thema „Chiemseefischer“ aus, doch diese beschränkten sich vom Informationsgehalt auf die Geschichte der Chiemseefischerei im Allgemeinen, und im Besonderen darauf, dass die meisten Fischer einen Nebenerwerb (wie zum Beispiel Zimmervermietung) haben, mit dem sie sich über Wasser halten. Was ich wissen wollte, war, wie es in der heutigen Zeit ist, ein Fischer auf dem Chiemsee zu sein. Also musste ich mit einem in Kontakt treten.


    Kontaktaufnahme und Klärung der ersten Fragen


    Ich erinnerte mich an meine erfolglose Karriere als Musiker; dass mir vor zehn Jahren ein anderer Musiker erzählt hatte, sein Bruder wäre Fischer. Und genau den rief ich an. Er kannte mich zwar nicht, war aber freundlich und schon am Telefon sofort damit einverstanden, meine Kamera und mich mit hinaus auf den See zu nehmen. Ich setze mich also sofort ins Auto und besuchte ihn, um alle notwendigen Fragen, die ich vorab hatte zu klären, um Ausrüstung und Aufwand für den Dreh abschätzen zu können: Wann beginnt der Arbeitstag? Wie groß ist das Boot? Wieviel Platz habe ich? Wie lange sind wir unterwegs? Und: Was muss ich am besten anziehen? - „Zieh dir was Warmes an!“, hat er noch gesagt, und zwei Tage später wusste ich, was er damit gemeint hatte.


    Das Equipment


    Bei meiner Ausrüstung musste ich mich auf das Nötigste beschränken, denn das Fischerboot aus V2A-Stahl ist zwar sechs bis sieben Meter lang, aber dafür nur einen Meter breit. Darin befindet sich ein Fischer, mehrere Plastikkisten für den Fang und verschiedene Werkzeuge. Folglich war an ein Stativ gar nicht zu denken. Also blieb es bei einem XM2 von Canon, einem Richtmikro (Sennheiser MKE300) zum Aufstecken, einem Köpfhörer zur Tonkontrolle, sowie einer kleine Kameratasche, in der ich unter anderem die Bänder aufbewahrte. Die Ersatzakkus verstaute ich sicherheitshalber in den Hosentaschen. Denn das hatte einen guten Grund: Es war Anfang Februar und um halb sieben Uhr morgens waren die Temperaturen doch deutlich unter dem Gefrierpunkt, was zwar dem Fischer scheinbar nichts ausmachte, dafür mir aber umso mehr. Damit zumindest die Akkus fit blieben, hielt ich sie in den Hosentaschen warm.
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    Abb. 6.14 / Abb. 6.15


    Als wir schließlich ablegten, hatte die Dämmerung noch nicht eingesetzt. Folglich war es noch dunkel. Eine Kameraleuchte hätte jetzt gute Dienste getan, doch eben diese hatte ich nicht dabei. Daher blieb mir nichts anderes übrig, als die Blende am Objektiv maximal zu öffnen und die elektronische Signalverstärkung auf 18dB zu stellen. Ich wusste zwar, dass dies Bilder mit einer sehr groben Körnung (Rauschen) ergeben würde, doch besser, als gar nicht zu drehen, war dies allemal. Vielleicht könnte ich später in einzelnen Sequenzen, diese Aufnahmen doch noch irgendwie verwenden. Wie sich später in der Nachbearbeitung herausstellte, waren sie tatsächlich gut zu gebrauchen, da es sich um sehr ausdrucksstarke und effektvolle Bilder handelte.
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    Abb. 6.16 / Abb. 6.17


    Der Kampf gegen die Kälte


    Das größte Problem stellte für mich das Wetter dar. Bekleidet war ich mit Schiunterwäsche, zwei Pullis und zwei Jacken. Doch der Fahrtwind zog binnen der ersten Stunde schon sämtliche Körperwärme von mir. Doch das war nicht das größte Problem. Um meinen Camcorder optimal manuell bedienen zu können, trug ich fingerfreie Handschuhe. Dadurch waren meine Finger bald steif gefroren, was die Bedienung extrem erschwerte. In kurzen Drehpausen auf See versuchte ich immer wieder, sie durch meine restlich Körperwärme unter den Achseln beweglich zu halten, so gut es eben ging.
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    Abb. 6.18


    Die Suche nach den Inserts


    Aber es kam noch ein weiteres Problem auf mich zu. Zu den für diese Jahreszeit durchaus üblichen Temperaturen gesellte sich ein dichter Nebel mit Sichtweiten von unter fünfzig Metern. Den Fischer konnte ich zwar problemlos filmen, von den romantischen und malerischen Ufern des Sees sah ich aber überhaupt nichts. Dabei hatte ich so auf diese Aufnahmen gehofft, brauchte ich sie doch dringend als Inserts. Während ich im Bug des Bootes platzgenommen hatte und meine Position aus Platzmangel auch lediglich geringfügig verändern konnte, musste ich alle Aufnahmen aus ein und derselben Perspektive machen. Hierbei konnte ich noch ein wenig mit den Einstellgrößen variieren. Um den Film aber anschließend interessant zu schneiden und zeitlich verkürzen zu können, brauchte ich aber unbedingt eine ganze Reihe an Inserts. Doch die gab es leider nicht. Ringsum war alles weiß. Einmal hatte ich Glück, als ein paar Möwen dicht über uns hinweg flogen und ich sie geistesgegenwärtig ins Bild bekam. Dort tauchten sie buchstäblich aus dem Nichts auf in dem sie nach ein paar ihrer typischen Schreie wieder verschwanden. Ein Glücksfall. Ein paar weitere Inserts habe ich aber später doch noch bekommen. Das waren die Momente, in denen sich der Nebel zeitweise etwas lichtete und wir uns zufällig sehr nahe am Ufer befanden. Viel war es allerdings nicht.
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    Abb. 6.19 / Abb. 6.20


    Erst nach der dreistündigen Bootsfahrt bemerkte ich, dass ich schon ziemlich klamm gefrohren war und mein Bootsführer und Fischer gab bereitwillig zu, dass nun auch er ordentlich fror. Fünfundzwanzig Kilogramm Fisch brachten wir an Land. In wenigen Einstellungen aus verschiedenen Perspektiven filmte ich noch das Verladen des Fangs und war froh, dass der kalte Teil des Drehs erst einmal vorbei war.
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    Abb. 6.21 / Abb. 6.22


    Endlich im Warmen und die Optik ist dicht.


    Die nächsten Aufnahmen wollte ich zu Hause bei dem Fischer drehen. Das Putzen und Ausnehmen der Fische, bei welchem auch Frau und Vater halfen. Dieses sollte gleich im Anschluss stattfinden. Ich war froh, dass dies in Räumen mit mindestens 15 Grad Raumtemperatur stattfand, war ich doch immer noch durchgefroren. Meinem Camcorder ging es ähnlich, und als ich schließlich weiterfilmen wollte, stand ich buchstäblich wieder im dichtesten Nebel. Was war geschehen?
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    Abb. 6.23


    Ich hätte es ja auch gewusst und hatte es insgeheim schon befürchtet. Doch ich hatte versucht dieses Problem zu ignorieren und wurde prompt eines Besseren belehrt. Vor dem Betreten des Raumes war die Kamera auf Minusgrade abgekühlt worden. Als ich nun die relativ warmen und feuchten Räumlichkeiten des Fischers betrat, bildete sich um den Camcorder und vor allem auf dem Objektiv sofort Kondenswasser (jeder Brillenträger kennt das), die Linse beschlug stark und an weiteres Filmen war vorerst nicht zu denken. Zwar versuchte ich mit einem weichen Tuch die Linse frei zu bekommen, doch schon nach wenigen Sekunden war wieder alles dicht. Trotzdem zeigte der Camcorder, was die übrigen Funktionen betraf, keine Einschränkungen. Und so kam ich doch noch zu ein paar sehr stimmungsvollen, wenn auch sehr weich gezeichneten Aufnahmen. Nach einer halben Stunde hatte sich die Kamera akklimatisiert.
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    Abb. 6.24


    [image: 6_25-6_26.jpg]


    Abb. 6.25 / Abb. 6.26


    Wechseln der Einstellgrößen


    Beim Zerlegen des Fangs setzte ich vor allem auf Detail- und Großaufnahmen. Das hob vor allem die handwerkliche Arbeit dieser Tätigkeit hervor. Denn es werden bei diesem Arbeitsgang so gut wie keine Werkzeuge eingesetzt. Zum Abschluß zeigte mir der Fischer noch stolz die Fische in seinem Räucherofen. Hier war es wieder sehr dunkel, sodass ich das Signal um 12dB verstärken musste. Das leichte Bildrauschen nahm ich für diese Bilder in Kauf.
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    Abb. 6.27


    Bevor ich den Fischer noch zu einem Interview bat, filmte ich noch ein kurzes Verkaufsgespräch im angrenzenden Laden. Als Inserts machte ich mehrere Einstellungen von den geräucherten Fischen in der Auslage. Natürlich wieder mit vielen Details und alles in Nahaufnahme. Nun waren fast alle Aufnahmen im Kasten.


    Für das anschließende Interview hatte ich ungefähr zwanzig Fragen vorbereitet, von denen einige schon am Morgen vom Fischer beantwortet worden waren. Einige Fragen waren mir erst während des Fischens eingefallen. Zusammen ergaben Sie einen bunten Mix aus O-Ton und Interviewantworten, die den späteren Film gut einrahmten.


    Aus den rund zweieinhalb Stunden Rohmaterial entstand so in der Nachbearbeitung eine dreizehnminütige Reportage, die zudem ein Portrait eines Chiemseefischers war. Eine gelungene Kombination.
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    Abb. 6.28 / Abb. 6.29
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    Abb. 6.30 / Abb. 6.31


    6.2.2 Die Hochzeitsreportage


    Wenn Sie, sei es weil es Ihr Hobby ist oder weil Sie ambitionierter sind und planen, mit Videofilmen Ihr Geld zu verdienen, kommen Sie wahrscheinlich nicht an dieser Filmgattung vorbei: Die Hochzeitsreportage.


    Spätestens, wenn es sich in Ihrem Bekanntenkreis einmal herumgesprochen hat, dass Sie ordentliche Videos produzieren, wird man des Öfteren auf Sie zurückgreifen, denn geheiratet wird immer. Leider auch geschieden, doch davon will fast nie jemand einen Film haben.
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    Abb. 6.32 / Abb. 6.33


    Abb. 6.14–6.33 Originalaufnahmen aus meinem Film „Leben mit dem See“, 2008.


    Gute Hochzeitsreportagen zu drehen ist nicht nur anspruchsvoll, sondern auf der anderen Seite auch ein knallharter Knochenjob, da sich Hochzeiten nicht selten über einen Zeitraum von zehn Stunden und mehr erstrecken können. Von den zahlreichen Aktionen, die der „schönste Tag des Lebens“ so mit sich bringt, sollten Sie keine versäumen und am besten sind Sie sowieso überall gleichzeitig anwesend.


    Die Vorbereitung


    Bevor Sie sich deshalb an die technische Seite einer solchen Aufgabe heranwagen, sollten Sie eine möglichst detaillierte Planung voranstellen. Klären Sie mit Ihrem Auftraggeber zuerst, was er sich überhaupt vorstellt. Wie soll das fertige Video gestaltet sein. Sprechen Sie dabei auch über die Länge des Films. Für eine große und ausgiebige Hochzeit sind 45 Minuten eine gute und bei weitem ausreichende Länge. Schließlich muss man sich das ganze auch noch später ohne Langeweile ansehen können.


    Klären Sie folgende Fragen möglichst eindeutig: Geht es lediglich um eine Aufzeichnung beim Standesamt, soll die Trauung in der Kirche gefilmt werden oder soll der fertige Film die gesamte Hochzeit wiedergeben? Für wen ist der fertige Film bestimmt (Zielgruppe)? Nur für die Brautleute oder wollen diese den Film in Form einer DVD an ihre nächsten Angehörigen verschenken?


    Planung ist auch hier der halbe Film


    Suchen Sie den Kontakt zu einer Person (außer dem Brautpaar), die mit den Vorbereitungen zu den Feierlichkeiten betraut ist. Stellen Sie mit ihr zusammen einen möglichst exakten Zeit- und Ortsplan auf. Nur so können Sie später auch zur richtigen Zeit am richtigen Ort sein. Selbst später, wenn die Feierlichkeiten in vollem Gange sind, sollten Sie immer wieder Kontakt mit dem Organisator aufnehmen, um am Ball zu bleiben. Selbst wenn Freunde des Brautpaares ungeplante Aktionen planen oder andere Überraschungen auftreten, ist diese Person meist darüber informiert.


    Informieren Sie sich darüber, ob noch weitere Personen die Trauung filmen oder fotografieren werden. Nichts ist frustrierender, als wenn Sie entscheidende Stellen der Trauung nicht im Kasten haben, nur weil im Augenblick des Ringtauschs oder des Hochzeitskusses Onkel oder Tante des Brautpaares mit digitalen Fotoknipsen Ihnen ins Bild springen. Ein Vorteil ist es meist, wenn mit den Fotografien ein Profi beauftragt wurde. Im gegenseitigen Interesse an guten Bildern kann man dann in der Regel kollegiale Absprachen treffen, sodass jeder zu seinen Bildern kommt.


    Haben Sie alle Informationen zusammen, die Sie im Vorfeld benötigen, sollten Sie sich an eine erste Ortsbesichtigung machen. Nehmen Sie dazu Ihre Kamera auf alle Fälle mit. Machen Sie sich ein Bild von der Kirche und dem Standesamt, in denen die Trauungen stattfinden werden. Achten sie vor allem auf die Lichtverhältnisse vor Ort und machen Sie ein paar Testaufnahmen. In der Kirche können Sie bei dieser Gelegenheit schon einmal Aufnahmen von der Innenausstattung (von der Kerze bis zu den Heiligenfiguren) drehen. Diese können Sie später hervorragend als Zwischenschnitte (Inserts) verwenden, die Sie in der Nachbearbeitung auf alle Fälle benötigen werden, um eine zeitliche Verkürzung des Ablaufs zu ermöglichen. Solche Inserts während der eigentlichen Trauung zu drehen ist fast nicht möglich. Sie werden mit Sicherheit nicht die Zeit dazu haben. Nicht wenn Sie als Ein-Mann-Team unterwegs sind.


    Versuchen Sie bei der Vorbesichtigung schon einmal abzuschätzen, wo sich später die Trauenden und die Hochzeitsgäste befinden werden. Suchen Sie sich schon einmal die Stelle aus, an der sie später Ihre Kamera aufbauen.


    Die Ausrüstung


    Haben Sie alle diese Punkte abgeklärt, ist der erste Teil der Vorbereitungen abgeschlossen. Der zweite Teil betrifft Ihre Ausrüstung. Diese sollte mindestens folgendes enthalten:


    Der Camcorder


    Überprüfen Sie ihre Kamera kurz vor dem Einsatz auf seine volle Funktionsfähigkeit. Machen Sie Testaufnahmen, die Sie überprüfen:


    
      	Muss der Videokopf gereinigt werden, ist der Ton in Ordnung?


      	Sind alle Einstellungen (Belichtungszeit, Bildformat und -Modus, Toneinstellungen) so, wie Sie sie haben wollen?


      	Ist das Objektiv sauber? Auf dem LC-Display oder im Sucher können Sie das nicht erkennen, später kommt dann das böse Erwachen, wenn Sie eine Verunreinigung auf dem Objektiv hatten.

    


    Die Akkus


    Während der Feierlichkeiten werden Sie kaum die Zeit haben, leere Akkus nachzuladen. Deshalb müssen Sie unbedingt mehrere geladene und leistungsstarke Akkus dabeihaben, mit denen Sie locker einen Zeitraum bis zu acht Stunden überbrücken können. Vergewissern Sie sich vor Beginn, ob auch wirklich alle Akkus voll aufgeladen sind. Ein halbvoller Akku ist quasi leer. Packen Sie das Ladegerät ein, auch wenn Sie genügend geladene Akkus dabei haben.


    Der Speicher


    Egal auf welches Medium (Band, Festplatte, Speicherkarte, etc.) Sie aufzeichnen. Genug Speicherkapazität können Sie gar nicht haben. Bei einer langen und großen Hochzeit können schon einmal locker fünf bis sechs Stunden Rohmaterial zusammen kommen. Planen Sie Ihre mögliche Aufzeichnungszeit eher mit zehn Stunden. Dann sind Sie auf alle Fälle auf der sicheren Seite. Wenn Sie die Kapazität zu knapp bemessen, gehen Sie ein unnötiges Risiko ein.


    Wenn Sie mit einem bandgestützten System (MiniDV/HDV) arbeiten, verwenden Sie ausschließlich unbespielte fabrikneue Bänder. Dies reduziert das Risiko von gefürchteten Dropouts.


    Das Stativ


    Darauf sollten Sie keinesfalls verzichten. Zwar werden Sie gerade bei Hochzeitsreportagen den Camcorder häufig vom Stativ nehmen, um gerade bewegten Szenerien folgen zu können. In der Kirche und bei der Trauung im Standesamt jedoch ist ein gutes standhaftes Dreibein ein absolutes Muss.


    Externes Richtmikrofon


    Ob am Camcorder befestigt oder über eine Verlängerung am Tisch des Hochzeitsredners oder des Standesbeamten angebracht. Gerade bei Hochzeiten wird viel geredet, vorgetragen und beglückwünscht. Diese Worte auch verständlich aufzuzeichnen ist Pflicht. Mit dem internen Mikrofon der Camcorder können Sie dieser Aufgabe nicht gerecht werden.


    Ein Auto


    Dies klingt zwar banal, ist aber sehr wichtig. Oft werden vom Standesamt zur Kirche bis hin zur Gaststätte mehrere Kilometer zurückgelegt. Da Sie noch dazu Ihre Ausrüstung transportieren müssen und sich autark von der Hochzeitsgesellschaft bewegen müssen, brauchen sie ein eigenes Kfz.


    Hochzeiten fallen je nach Religionszugehörigkeit - sofern vorhanden - oft sehr unterschiedlich aus. Vergewissern Sie sich deshalb, um was für eine Hochzeit es sich handelt, um keine Überraschungen zu erleben. Da hierzulande das Christentum sehr weit verbreitet ist, folgen die Hochzeitsfeierlichkeiten meist einem Grundschema, das je nach Region auch etwas abweichen kann.


    Um eine grobe Unterteilung vorzunehmen gliedert sich eine Hochzeit in drei Teile. Ob alle in Ihrer Hochzeitsdokumentation zum Tragen kommen, richtet sich in der Regel nach den Wünschen und Vorstellungen des Auftraggebers.


    Die standesamtliche Trauung.


    Sie ist meist recht unspektakulär und bedarf deshalb einer interessanten Aufbereitung um im späteren Video nicht langweilig zu wirken. Die Trauung selbst ist letztlich nur ein wenig Gerede des Standesbeamten an dessen Ende ein paar Unterschriften stehen. Obwohl das Unterzeichnen der Trauungsurkunde einen der wichtigsten Punkte darstellt und Sie diese Aufnahmen nicht versäumen dürfen, nimmt dies im fertigen Film nur einen verschwindend geringen Teil ein. Konzentrieren Sie sich deshalb vor allem bei der standesamtlichen Trauung auch auf das Drumherum.


    Das Eintreffen des Brautpaares im festlich geschmückten Wagen, die Begrüßung der Gäste, der Stehempfang, der Gang zum Trauungssaal, eine kurze Ansprache des Standesbeamten, Glückwünsche an das Brautpaar und nicht zuletzt die Augenblicke, wenn das frisch vermählte Paar das Standesamt durch ein Spalier von Freunden verlässt, die die Glücklichen mit Reis und Blumen bewerfen.


    Diese Zeilen könnten vom Inhalt her in Ihrem Skript stehen, welches Sie bei Ihren Vorbereitungen zu dem Dreh anfertigen. Dies sollten Sie auf alle Fälle tun, um auf die wichtigsten Ereignisse vorbereitet zu sein.


    Während der eigentlichen Trauung durch den Beamten der Stadt empfiehlt sich die Arbeit mit einem Stativ. Wenn Sie nicht mit zusätzlichem Licht arbeiten, ist ein Standpunkt auf der Fensterseite des Raumes auf direkter Tischhöhe zwischen dem Standesbeamten und dem Brautpaar meist ideal. So können Sie sicher sein, die Gesichter der Protagonisten halbwegs von vorne einzufangen. Auch können Sie von dieser Position die Gesichter der Trauungsgäste einfangen (achten Sie lediglich darauf, dass Sie selbst keinen Schatten ins Bild werfen). Diese Aufnahmen benötigen Sie später als Zwischenschnitte, um die eigentliche Trauung filmisch zu kürzen. Wenn Sie diese Aufnahmen machen, passen Sie auf, dass Sie nicht die wichtigsten Stellen der Zeremonie versäumen. Wenn Sie schon bei mehreren Trauungen zugegen waren, werden Sie rasch erkennen, wann (gerade bei einleitenden Worten) der Standesbeamte auf vorgefertigte Textpassagen zurückgreift. Dies ist immer ein guter Moment um schnell ein paar Inserts zu drehen. Vermeiden Sie beim Filmen des Brautpaares reine Gegenlichtsituationen.


    Verwenden Sie nach Möglichkeit ein Richtmikrofon, welches Sie mit einer Verlängerung seitlich von den Protagonisten platzieren. Mit einem Kopfhörer kontrollieren Sie den Ton. Wenn Sie die Möglichkeit haben, vor der Trauung vor Ort zu sein, bitten Sie eine Person sich nacheinander auf die Plätze des Standesbeamten sowie des Brautpaares zu setzen und einige Worte zu sprechen. So können Sie das Mikrofon exakt ausrichten. Die Ausrichtung auf den Diener der Stadt hat hierbei Vorrang, da er 95% des Gesamttextes spricht. Dennoch sollte auch das „Ja“ der Brautleute klar und deutlich zu verstehen sein. Wenn Ihre Kamera es zulässt, steuern Sie den Ton manuell aus, da es immer wieder Gesprächspausen gibt, in denen die Automatik sonst unerwünscht hochregeln würde. Beim nächsten Einsetzen des Gesprochenen, würde der Ton erst übersteuert und dann zu leise aufgenommen werden, was als akustisches Pumpen wahrzunehmen ist. Verwenden Sie einen geschlossenen Kopfhörer zur Tonkontrolle.


    Während die Kamera bei der Trauung tunlichst auf dem Stativ ruht, werden Sie alles, was an Drumherum sonst noch so passiert, aus der Hand filmen, um auf schnell wechselnde Szenerien und Begebenheiten reagieren zu können. Achten Sie jedoch hierbei auf eine möglichst große Bildruhe. Lehnen sie sich gegen eine Wand oder verwenden Sie ein untergeschraubtes Schulter- oder Bruststativ. Setzen Sie Ihr Richtmikrofon auf die Kamera, um die Glückwünsche optimal aufzunehmen. Überlassen Sie die Aussteuerung des Tones der Automatik, denn es geht mitunter recht turbulent zu, sodass Sie den Ton unmöglich von Hand pegeln können.


    Wenn Sie Ihre Aufnahmen mit der Ankunft der Brautleute begonnen haben, filmen Sie auch deren Abfahrt. Dann hat diese Sequenz einen schönen Rahmen.


    Die kirchliche Trauung


    Bei der kirchlichen Trauung eine gute Position zu finden, ist ungleich schwerer als auf dem Standesamt, da es mehrere Handlungsschauplätze geben kann. Da sind zum einem die Brautleute und der Geistliche, zum anderen aber auch noch einige weitere Personen, die Fürbitten vortragen oder aus der Bibel lesen. Trauungen anderer Religionen sind mit römisch-katholischen zu vergleichen, was den filmischen Aufwand betrifft.
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    Abb. 6.34


    Informieren Sie sich auf alle Fälle vorher über den genauen Verlauf der Trauung und konzentrieren Sie sich auf das Wesentliche. Bedenken Sie, dass eine Trauung schon mal über eine Stunde dauern kann. Wenn dann im entscheidenden Moment der Eheschließung das DV-Band zu Ende ist, haben Sie den wichtigsten und vor allem unwiederbringlichsten Moment verpasst. Hier lässt sich nichts nachdrehen.


    Achten Sie bei der Wahl des Kamerastandpunktes darauf, dass Sie sowohl die Brautleute wie auch den Pfarrer möglichst von vorne filmen können. Reden Sie am besten zuvor mit dem Geistlichen, von dem Sie sich als Hausherrn eine (mündliche) Drehgenehmigung geben lassen müssen. Fragen Sie ihn am besten, wie weit Sie ihm und dem Brautpaar auf die Pelle rücken dürfen, und überlegen Sie sich auch einen geeigneten Standpunkt für Ihr Richtmikro, damit nur ja jedes Wort klar und deutlich zur Aufzeichnung gelangt.
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    Abb. 6.35


    Meist werden solche Trauungen von vier bis fünf Liedern eingerahmt. Versuchen Sie von ein bis zweien eine brauchbare Tonaufnahme zu bekommen. Diese können Sie in der Nachbearbeitung hervorragend verwenden, vor allem wenn sie kürzen müssen. Und das müssen Sie, denn niemand sieht sich eine Trauung in voller Länge mehr als einmal an. Während der übrigen Lieder drehen Sie -vorausgesetzt, die Gäste singen nicht mit- Großaufnahmen von ihren Gesichtern, wie sie andächtig in Richtung des Brautpaares blicken. Am besten die Trauzeugen, den Brautvater, der einen Klos im Hals herunterschluckt, die Mutter des Bräutigams, die sich eine Träne abtupft und so weiter. Das alles sind wertvolle und aussagekräftige Inserts um die Sie später froh sein werden.
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    Abb. 6.36 / Abb. 6.37
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    Abb. 6.38 / Abb. 6.39


    Die Feierlichkeiten


    Abgesehen von den obligatorischen Ansprachen auf das Brautpaar und diversen Einlagen werden Sie die Kamera vom Stativ nehmen und sich mit größtmöglicher Flexibilität unters Volk mischen. Wenn sich gerade nichts Interessantes tut, gehen Sie auf die Hochzeitsgäste zu. Sprechen Sie sie direkt an und animieren Sie sie doch ihre Glückwünsche direkt in die laufende Kamera zu sprechen. Später schneiden Sie diese immer wieder zwischen die einzelnen Sequenzen. Das lockert ihren Film nicht nur auf, sondern bringt auch mehr Tempo in das Hochzeitsvideo.


    Vergessen Sie nicht, ein bis zwei musikalische Darbietungen der Hochzeitskapelle in guter Tonqualität am Stück aufzunehmen. Später können Sie zumindest den Ton als durchgängige Atmo unter die zahlreichen einzelnen Schnappschüsse der lachenden, singenden und tanzenden Hochzeitsgesellschaft legen.
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    Abb. 6.40 - Abb. 6.41


    [image: 6_42-6_43.jpg]


    Abb. 6.42 - Abb. 6.43


    Das Festmahl


    Dies ist einer der wichtigsten Punkte Ihrer Arbeit, den Sie keinesfalls außer Acht lassen sollten. Denn bei den meisten Marathonhochzeiten wird dies nach mehreren Stunden hochkonzentrierter Arbeit die einzige halbe Stunde sein, in der Sie selbst die Möglichkeit haben sich hinzusetzen und ein paar Bissen zu essen. Natürlich mit einer Kamera im Standby, die neben Ihnen griffbereit auf der Bank liegt. Sie wollen (oder dürfen) ja nichts versäumen.


    Bedenken Sie zu jedem Zeitpunkt, dass alles, was Sie drehen, einmalig und unwiederbringlich ist. Also arbeiten Sie hochkonzentriert und erlauben Sie sich keine Fehler!


    Hochzeiten zu filmen ist nicht nur anspruchsvoller, als es den ersten Anschein hat; es ist vor allen Dingen eines: extrem anstrengend. Nicht zuletzt, da Sie unter Umständen zehn Stunden und mehr auf den Beinen sind. Wenn Sie damit Geld verdienen wollen, brauchen Sie also nicht nur ein gutes Stehvermögen, sondern auch eine gehörige Portion guter Nerven und kreativer Ideen, damit Ihr Video gelingt und Sie sich aus der Masse der zahlreichen Filmer abheben.
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    Abb. 6.44 / Abb. 6.45


    [image: 6_46.jpg]


    Abb. 6.46


    Abb. 6.34–6.46 Originalaufnahmen der kirchlichen Trauung von Claudia und Robert Mayer.


    6.3 Theateraufzeichnungen


    Mein Vater spielt Theater. Diese Leidenschaft hat er für sich entdeckt, als er nach seiner Pensionierung als Staatsdiener einen Schauspielkurs besuchte. Zusammen mit Dutzenden von Gleichgesinnten spielt er seitdem in ein bis zwei Inszenierungen pro Jahr unter professioneller Leitung. Die Darsteller der Theaterstücke sind meist Amateure, auch wenn sich unter ihnen so manches Talent befindet. Doch haben die beteiligten Akteure meist ein Problem. Sie können ihr eigenes Stück nie sehen. Zumindest nicht als gesamte Aufführung, da sie ja selbst ein Teil davon sind und die Zeit, in der sie nicht spielen, hinter der Bühne verbringen. So lag die Idee quasi auf der Hand, von den Inszenierungen Videoaufzeichnungen zu machen. Interessenten für DVDs gab es genug, da an einer Theaterproduktion schnell mal zwanzig bis dreißig Akteure beteiligt sind. Ebenso viele DVDs lassen sich so problemlos absetzen.


    Dass es sich um ein Open-Air-Theater handelte erleichterte die Aufgabenstellung nicht gerade. Viele Probleme tauchten erst vor Ort auf und waren so auch nicht unbedingt planbar. Empfehlenswert ist es auf alle Fälle, sich vorher den Ort der Aufführung einmal anzusehen und der Generalprobe beizuwohnen, da sich so einige Probleme schon im Vorfeld aus dem Weg räumen lassen.
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    Abb. 6.47 / Abb. 6.48


    Der richtige Standpunkt


    Wenn Sie die Generalprobe filmen, haben Sie freie Standortwahl, da kein Publikum vorhanden ist, das Sie mit ihrer Kameraarbeit belästigen könnten. Doch damit verzichten Sie auf alle Reaktionen der Zuschauer auf das Stück. Klatschen, Lachen und nicht zuletzt der Applaus fehlen. Und diese Zuschauerreaktionen sind eigentlich bei Theateraufzeichnungen das Salz in der Suppe. Wenn es dann am Ende des Stücks noch stehende Ovationen gibt, ist das die perfekte Kulisse für den Abspann. Bedenken Sie bitte bei der Wahl Ihres Kamerastandpunkts, dass die Besucher Eintritt bezahlt haben und ein Anrecht auf freie Sicht haben. Seien Sie deshalb vor dem Publikum vor Ort und klären Sie mit dem Veranstalter einen guten Standort ab, an welchem Sie freie Sicht auf das Geschehen haben und andererseits niemandem die Sicht versperrt wird.
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    Abb. 6.49


    Eine oder zwei Kameras


    Die nächste Aufgabenstellung, die es zu bewältigen gilt, ist das Problem des Schnitts. Natürlich kann man das gesamte Theater aus ein und derselben Position mit einer Einstellung drehen. Wenn diese noch dazu eine Totale ist, bekommt man die gesamte Szenerie aufs Bild, es entgeht einem nichts, ist einfach zu bewerkstelligen und zudem schön langweilig. Von den Emotionen in der Mimik eines Mimen bekommt man so gut wie nichts mit. Wenn Sie die Möglichkeit haben von der Totalen in andere Einstellgrößen zu schneiden, machen Sie unbedingt davon Gebrauch. Das setzt jedoch voraus, dass Sie (am besten aus zwei unterschiedlichen Positionen) zwei verschiedene Aufnahmen gemacht haben. Sie müssen also mit zwei Kameras die Aufführung filmen. Dies können Sie mit einem Assistenten, der die zweite Kamera bedient, bewerkstelligen. Sprechen Sie sich davor unbedingt ab, wer welche Einstellgrößen dreht. Sie können auch eine zweite Kamera positionieren, die sie vorher so einrichten, dass sie die Totale filmt. Später starten Sie diese mit der Infrarot-Fernbedienung. Mit der ersten filmen Sie aktiv die näheren Einstellungen. Diese Möglichkeit ist allerdings sehr riskant. Denn gerade wenn die Aufführung gut besucht ist, kann es schon einmal passieren, dass Ihnen jemand gegen das Stativ rumpelt und das kann dann leicht übersehen werden. Ich selbst habe es schon einmal erleben müssen, dass mir irgend ein Scherzbold mutwillig den Bildausschnitt verändert hat. Das ist sehr ärgerlich.
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    Abb. 6.50 / Abb. 6.51
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    Abb. 6.52


    Ein weiteres Problem (wenn Sie mit bandgestützten Systemen arbeiten) ist der Umstand, dass Sie sich nach einer Stunde um den Bandwechsel von zwei Kameras kümmern müssen. Ich selbst habe diese Methode verworfen. Da ich selbst meistens alleine arbeite, greife ich zu einer anderen Lösung: Ich filme zwei verschiedene Aufführungen aus verschiedenen Positionen und schneide beide zu einer einzigen zusammen. Doch das ist aufwändig (vor allem in der Nachbearbeitung) und birgt weitere Risiken. Wenn man eine Aufführung mit zwei Kameras filmt, ist der spätere Schnitt relativ komfortabel. Anhand des Tonsignals kann man beide Aufnahmen absolut synchron übereinanderlegen und wechselt im späteren Schnitt zwischen den besseren Aufnahmen an passenden Stellen hin und her. Das geht relativ schnell von der Hand.
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    Abb. 6.53 / Abb. 6.54
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    Abb. 6.55


    Zwei Aufnahmen von unterschiedlichen Aufführungen lassen sich nicht synchronisieren; zumindest nicht so ohne weiteres. Manchmal ist beim Schnitt viel Geschick gefragt, wenn es darum geht, wie bei einem Puzzle die einzelnen Fragmente zusammenzusetzen, dass sie eins werden, aber es funktioniert. Doch gerade bei nicht professionellen Darstellern ergeben sich die Probleme, dass sie nicht jeden Tag die gleiche Tagesform besitzen, dass die Fehlerquote höher als bei Profis ist, dass sie nicht immer gleich schnell sprechen und vor allem, dass sie, wenn sie einen bestimmten Satz sagen (und dass ist in der Regel der, an welchen Sie Ihren Schnitt setzen wollen), an einem ganz anderen Ort auf der Bühne stehen. Anschlussfehler und Achsensprünge sind so oft vorprogrammiert. Wenn Sie sich diese Variante der Aufzeichnung auswählen, überlegen Sie sich vorher, ob Sie sich das antun wollen. Vor allem, wenn man beim Schnitt noch nicht so geübt ist, kann man für die Nachbearbeitung eines neunzig Minuten dauernden Theaterstücks schnell mal zehn Stunden und mehr für die Nachbearbeitung einrechnen.


    Die Sache mit dem Licht


    Ein Open-Air-Theater findet normalerweise im Sommer statt. Für den Besucher ist das gut, weil es dann nicht so kalt ist. Für Sie bedeutet das die Auseinandersetzung mit einem weiteren Problem: die Lichtverhältnisse und vor allem die damit verbundene Farbtemperatur. Die ändert sich am Abend nämlich von Minute zu Minute.


    Wenn das Theater um zwanzig Uhr beginnt und das Wetter mitspielt, haben Sie im Sommer unter Umständen noch Sonnenschein. Das produziert, da die Sonne am Abend schon sehr tief steht, einen mitunter recht harten Kontrast mit langen Schatten. Nun geht die Sonne unter und die Rotanteile im Licht nehmen stark zu. Anschließend ist die Sonne untergegangen und was passiert mit dem Licht? Richtig! Die Blauanteile werden wieder mehr. Und zu guter letzt wird es auch noch dunkel. Unverschämtheit! Aber Gottseidank hat ja ein Theater Scheinwerfer, die das Geschehen erhellen. Nur dummerweise handelt es sich hierbei wieder um Kunstlicht; und das kennzeichnet sich durch eine wesentlich niedrigere Farbtemperatur. Ihr Bild wird also mit dem Verschwinden des Tageslichts langsam aber sicher schön gelb.
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    Abb. 6.56


    Dass sich die Farbtemperatur im Laufe einer solchen Open-Air-Veranstaltung ständig ändert, damit werden Sie leben müssen. Es ist nicht möglich ständig einen neuen Weißabgleich zu machen und das ist auch gar nicht nötig. Denn Theater lebt nun einmal (abgesehen von den Darstellern) auch von den Lichtstimmungen auf der Bühne. Und diese Stimmungen gilt es zu reproduzieren. Wenn Sie eine Veranstaltung über die Dämmerung hinweg filmen, beginnen Sie am besten mit dem Festwert Ihrer Kamera für „Tageslicht“. So werden Sie einer sommerlichen Abendstimmung auch noch gerecht. Doch irgendwann ist der letzte Rest Tageslicht verschwunden und Sie haben als einzige Lichtquellen die Theaterscheinwerfer, sodass Sie irgendwann zwangsläufig in die Festwerteinstellung für „Kunstlicht“ wechseln müssen. Tun Sie dies, wenn Sie das Gefühl haben, dass das Scheinwerferlicht schon gut zu erkennen ist. Wechseln Sie die Einstellungen nicht während einer Szene oder eines Aktes, sondern am besten an deren Ende, wenn das Publikum zu einem längeren Applaus ansetzt. Auch eine Pause (sollte es eine geben) oder ein Umbau auf der Bühne kann für einen Wechsel des Weißabgleichs gut sein.


    Wenn Sie mit zwei Kameras, aber auch wenn Sie zwei Aufführungen filmen, die Sie später zu einer zusammenschneiden, müssen sie besonders darauf achten, dass der Wechsel des Weißabgleichs von Tageslicht auf Kunstlicht an der gleichen Stelle geschieht, sonst haben Sie in der Nachbearbeitung große Probleme, da Ihre Bilder dann eine so unterschiedliche Farbcharakteristik aufweisen, die Sie auch mit viel Übung und Erfahrung nicht mehr ausgleichen können.


    Das Mikrofon für guten Ton


    Wenn es darum geht, einen professionellen Ton zu perfekten Bildern bei einer Theateraufführung unter freiem Himmel aufzunehmen, muss ich Sie als Einzelkämpfer enttäuschen. Da Sie wahrscheinlich nur mit einem Kopf und mit maximal zwei Händen ausgestattet sind, werden Sie, wenn Sie keinen Assistenten haben, bei der Tonaufnahme Abstriche machen und Kompromisse eingehen müssen.


    Gute Karten haben Sie, wenn die Schauspieler mit Funkmikrofonen ausgestattet sind. Dann laufen ihre Tonsignale mit Sicherheit bei einem Techniker in einem Mischpult zusammen. Wenn Sie jetzt noch die Möglichkeit haben, dieses Mischpult anzuzapfen – beispielsweise mit einem mobilen Rekorder oder vielleicht sogar direkt mit Ihrem Camcorder, haben Sie gute Voraussetzungen für einen qualitativ guten Ton. Allerdings sollten Sie auf alle Fälle am besten bei der Generalprobe einen Test machen, was die richtige Aussteuerung am Mischpult und auch am Aufnahmegerät anbelangt.
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    Abb. 6.57


    Doch meistens hat man nicht soviel Glück. Oftmals sind die Akteure nicht verstärkt und man muss sich mit dem begnügen, was sie von sich geben. Ein großes Problem ist es dabei, dass nicht alle gleich laut sind. Gerade bei Laiendarstellern kann es vorkommen, dass diese manchmal recht leise, andere wiederum ungleich lauter sind, was eine manuelle Aussteuerung erschwert. Wenn Sie sich nicht auf die automatische Tonaussteuerung verlassen und auch nicht die ganze Zeit den Ton manuell nachregeln wollen (was Sie eh nicht können, weil Sie ja Ihre Kamera bedienen müssen), steuern Sie beide Kanäle separat mit einem Unterschied von 5-8dB aus. Später wählen Sie dann die jeweils bessere Tonspur aus. Besitzt Ihr Camcorder jedoch nur zwei Kanäle (und das ist bei den meisten Geräten der Fall, können Sie jedoch nur mono aufnehmen.


    So nah wie möglich an die Schallquelle


    Wenn Sie sich am Bühnenrand befinden können Sie den Ton relativ komfortabel mit einem aufgesteckten Richtmikrofon einfangen. Dies hat den Vorteil, dass Sie auch immer genau auf die Person Ihr Mikrofon ausrichten, die sie gerade im Sucher haben. Sind Sie jedoch mit der Kamera weiter vom Geschehen entfernt, scheidet diese Möglichkeit aus. Dann kommen sie nicht drum herum, Mikros am Bühnenrand zu positionieren und Kabelverlängerungen zu Ihrem Camcorder zu führen. Am besten über ein kleines Mischpult. Dabei sollten Sie jedoch symmetrische XLR-Kabel, wie sie bei den Profis üblich sind, verwenden, da diese wesentlich weniger störanfällig sind. Mit den dünnen unsymmetrischen Kabeln, die über kleine Klinkenstecker am Camcorder Anschluss finden, haben Sie schnell ein Brummen, welches Sie sich über die Lichtleitungen der Theaterscheinwerfer einfangen, oder ein Handy-Störgeräusch mit auf der Aufnahme.
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    Abb. 6.58 / Abb. 6.59
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    Abb. 6.60


    Abb. 6.47–6.60 Originalaufnahmen des Theaterstücks „Kini, Kaiser, Larifari“ von Jörg Herwegh, 2007.


    Besitzt Ihre Kamera keinen XLR-Anschluss, lassen Sie sich im gut sortierten Musikhandel einen Adapter löten. Eine noch bessere Lösung sind Adapter oder Minimischer, die sich an der Kamera befestigen lassen, wie zum Beispiel der Beachtek DXA-6 oder der MA300 für Canon-Camcorder. Somit steht Ihnen der Weg zu professionellen Mikrofonen offen. Versäumen Sie es auf gar keinen Fall, den Ton ständig mit einem geschlossenen Kopfhörer zu kontrollieren.


    Aber es gibt noch weitere Möglichkeiten um zu einem guten und präsenten Ton bei Theateraufzeichnungen zu kommen. Seit einiger Zeit sind sogenannte Field-Recorder auf dem Markt. Sie erfreuen sich zunehmender Beliebtheit, sind klein, nicht besonders teuer und vor allen Dingen unabhängig. Sie zeichnen meist über ein Stereomikrofon den Ton auf eine Speicherkarte auf und lassen sich unauffällig an oder sogar auf der Bühne positionieren.


    Sollten Sie häufig Theateraufzeichnungen filmen, denken Sie auch über die Anschaffung eines Grenzflächenmikrofons nach. Diese besonders flachen Mikrofone eignen sich wegen ihrer flachen Bauweise für den Einsatz auf Bühnen. Aber auch Gesprächsrunden lassen sich damit hervorragend aufzeichnen.


    Sollten Sie den Ton zum Theater nicht mit Ihrem Camcorder aufnehmen, verzichten Sie trotzdem nicht darauf, mit der Kamera den Ton zusätzlich aufzuzeichnen. Um später in der Nachbearbeitung den Ton synchron auf die Bilder legen zu können, benötigen sie ein Referenzsignal. Anhand der grafischen Darstellung des Tons in Ihrem Schnittprogramm können Sie den separat aufgenommenen Ton bildgenau synchronisieren.

  


  
    Nachwort


    Als ich damit anfing, dieses Buch zu schreiben, verfasste ich zunächst eine Gliederung der Inhalte, die ich in dieses packen wollte.Wenn ich mir diese Gliederung nun ansehe, stelle ich fest, dass manches davon außen vorbleiben musste. Das hängt nicht nur damit zusammen, dass sonst der von mir angestrebte Rahmen und somit der Umfang des Buches einerseits überschritten worden wäre. Hätte ich alle geplanten Inhalte umgesetzt, wäre mir andererseits der rote Faden abhanden gekommen, den ich Ihnen als Filmemacher auch beschrieben habe.


    Wie bei jedem Film drehen Sie ungleich mehr Material als Sie letztendlich in Ihrem späteren Werk unterbringen können. Zum Teil liegt das daran, dass man beim Filmen auch zwangsläufig Ausschuss produziert. Zum anderen gibt es auch immer wieder gelungene Aufnahmen, die man aus dramaturgischen Gründen einfach nicht mehr unterbringen kann.


    So ist das anscheinend auch, wenn man ein Buch verfasst. Manche Themen lassen sich nicht einfach beliebig dazwischen quetschen. Andere Themen wiederum verlangen nach einer längeren und ausführlicheren Bearbeitung, als man sich das zu Beginn vorgestellt hat. Vielleicht wird ja dann eines Tages ein weiteres Buch daraus.


    Wenn Sie sich jetzt im Augenblick gerade die Mühe machen und dieses Nachwort lesen, weiß ich, dass Sie das Buch tatsächlich komplett gelesen haben. Und das gibtmir die freudige Bestätigung, dass ich Ihnen tatsächlich bei Ihrem Hobby eine Hilfe gewesen bin.


    Indem Sie Filme drehen, gehen Sie einer Tätigkeit nach, die so faszinierend wie unterhaltsam ist. Wer selbst filmt, fängt irgendwann an, den Dingen auf den Grund zu gehen und auch auf ihre Rückseite zu blicken. Filmen schult nicht nur unsere Wahrnehmung, wir können, indem wir Filme machen, auch andere an unserer Wahrnehmung teilnehmen lassen; können unserem Publikum zeigen, wie wir die Dinge sehen. Doch damit übernehmen wir auch eine gewisse Verantwortung gegenüber dem Zuschauer. Wenn dieser weiß, dass er beispielsweise einen Spielfilmsieht, so weiß er auch, dass es sich umreine Fiktion handelt.Wenn er das aber nicht weiß (und es ihmimFilmauch niemand mitteilt), so geht er zunächst automatisch davon aus, einer wahren Begebenheit beizuwohnen. Genau mit diesem Umstand wird viel Missbrauch getrieben. Bilder – vor


    allem bewegte – haben eine ungeheure Macht auf den Betrachter. Sie sind nicht nur in der Lage, Emotionen auszulösen, man kann sie – wie auch ihren Zuschauer – bewusst manipulieren.


    Gehen Sie deshalb vorsichtig und bewusst mit Ihren Bildern um. Bedenken und testen Sie, wie sich die Aussagen von Bildern verändern können, wenn man nur ihre Reihenfolge vertauscht. Halten Sie Ihr Hobby in Ehren und versuchen Sie, ein aufrichtiger Hobbyist zu sein. Und bedenken Sie: Jeder neue Film soll der beste werden, den Sie je produziert haben.


    Ihr MichaelWagner,


    Februar 2009.

  


  
    Über mich


    Schon in meiner Kindheit konnte ich mich für dasMedium Film begeistern. Das lag wohl vor allen Dingen daran, dass meine Mutter der Meinung war, ein Fernseher zerstöre das Familienleben, und es deshalb bei uns zu Hause auch keinen gab. Da ich also diesbezüglich von frühester Kindheit an ein Defizit auszugleichen hatte, wurde ich süchtig nach laufenden Bildern. Weil ich dann – zum Ausgleich sozusagen – jeden Freitagnachmittag heimlich den Fernsehkonsum der vergangenen Woche bei meiner Großmutter (die hatte nämlich so einen Teufelskasten) nachholte, keimte in mir derWunsch auf, eines Tages selbst Filme zu drehen. Das Medium Video steckte vor dreißig Jahren wie ich noch in den Kinderschuhen und so waren neben demDaumenkino, an demichmich versuchte, die analogen Schmalfilmformate Normal-8 und Super-8 die einzige Möglichkeit zum bewegten Bild. Gebrauchte Kameras waren zwar erschwinglich. Nicht aber das nötige Filmmaterial. Schon vor dreißig Jahren kosteten die fünfzehnMeter langen Filmspulen zwischen fünfzehn und zwanzig Deutsche Mark. Zuviel für einen nicht mal zehn Jahre alten Knirps. Und so musste ich meinen Traum vom Filmen erst einmal wieder begraben.


    Als sich etwa zehn Jahre später analoge Videoformate wie VHS, SuperVHS, Video8 und Hi8 durchsetzten, wurde die Sache für mich wieder interessant. Zwar konnte ich mir immer noch keinen Camcorder leisten und ein Fernsehgerät gab es bei mir zu Hause auch noch nicht. Aber irgendwann zog ich aus, hatte meine eigene Glotze und konnte mir immer wieder mal einen Camcorder ausleihen, mit dem ich weitere Gehversuche unternahm. Allerdings war die Bildqualität auch für damalige Verhältnisse eher bescheiden; vor allem, wenn man wusste, was echtes Filmmaterial selbst im 16- oder 8-mm-Format zu leisten imstande war. Auch waren dieMöglichkeiten, die sich in der Nachbearbeitung von analogem Videomaterial boten, sehr bescheiden verglichen mit den heutigen am heimischen PC.


    Trotzdem verfolgte ich weiter unermüdlich mein Ziel, Filme zu drehen. Nachdem ich mich erfolglos als Verkäufer, Musiker, Landschaftsgärtner, Student des Brauwesens, Umzugshelfer und drei Jahre als fotografischer Assistent in einemStudio fürWerbefotografie durchgeschlagen hatte, belegte ich ein Praktikumbei einemregionalen TV-Anbieter. Dort hoffte ich auf einen Ausbildungsplatz, um meinem Traum wieder ein Stück näher zu kommen. Und ich bekam ihn.


    Leider gab es einen Haken: Der Ausbildungsplatz würde erst in einem Jahr frei. Also hieß es fürmich wieder, die Zeit überbrücken und derweil etwas anderesmachen. Durch eine Annonce in der Zeitung kam ich an eine Stelle in einer stationären Einrichtung für Menschen mit geistigen Behinderungen. Das war vor elf Jahren. Mittlerweile bin ich immer noch dort und betreue weiterhin geistig behinderte Mitmenschen. Manchmal plant das Leben anders.


    Trotzdem habe ich nicht aufgehört, unermüdlich Filme zu drehen. Immer mit dem Anspruch, dass der nächste Film besser wird. Ich habe Dutzende Fachbücher gelesen und unzählige Ausgaben von Fachzeitschriften verschlungen. Obwohl ich nie Profi war und auch nie einer sein werde, drehe ich pro Jahr als überzeugter Hobbyist bis zu 25 Beiträge für das Regionalfernsehen Oberbayern RFO und finanzieremir somein Hobby. Einmal im Jahr biete ich Videokurse an der nahegelegenen Volkshochschule an. Die Belegung ist eher bescheiden. Ab und an drehe ichmit weiteren filmversessenen Bekannten einen kleinen Werbespot, sowie den ein oder anderen (unkommerziellen) Kurzfilm. Ich habe gegenüber den Profis und freien Kameramännern den Vorteil, dass ich nur das drehen muss, was ich wirklich will. Ich kann es mir leisten, meine Aufträge auszusuchen. Und das will ich mir auch bewahren. Und natürlich gebe ich mein Wissen gern an jeden weiter...


    Wenn Sie mir schreiben möchten, tun Sie das unter michaelwagner@ymail.com .


    Bis dahin verbleibe ich als Ihr


    MichaelWagner.
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    Glossar


    Abblende


    Bild: Aus seiner ursprünglichen Helligkeit wird das Bild gleichmäßig immer dunkler bis es schwarz ist. Ton: Der Ton wird immer leiser, bis er nicht mehr zu hören ist.


    Achsen


    Achsen im filmischen Raum bieten dem Zuschauer Orientierung, was Handlung und Richtung anbelangt. Von Belang sind sie aber erst dann, wenn zwei Aufnahmen geschnitten werden.


    Achs(en)sprung


    Ändert sich von der einen auf die andere Einstellung die Richtung eines bewegten Objekts (Bewegungsachse) oder einer Handlung (Handlungsachse) wurde diese übersprungen. Das heißt, die zweite Einstellung erscheint gegenüber der ersten seitenverkehrt.


    Anschlussfehler


    Zwei Szenen hintereinander geschnitten, die nach den Regeln der Kontinuität nicht zusammenpassen.


    Assemble-Schnitt


    Schnitt durch Aneinanderreihen. Auch linearer Schnitt genannt.


    Atmo


    Kurzwort für Atmosphäre. Gesamtheit der Geräusche, welche die akustische Charakteristik eines Ortes ausmachen.


    Aufzieher


    Kameraeinstellung, bei der von einer Detailaufnahme in der Teleeinstellung zur Totalen in die Weitwinkelstellung zurückgezoomt wird.


    Aufblende


    Bild: Ein zunächst völlig schwarzes Bild wird immer heller bis seine Bildinhalte zu erkennen sind und es die im Film beabsichtigte Helligkeit und Intensität besitzt.


    Ton: Aus zunächst vollkommener Stille wird der Ton gleichmäßig immer lauter, bis er die beabsichtigte Lautstärke besitzt.


    Aufheller


    Reflektorfläche,mit der Schatten gemildert werden können. Gebräuchlich sind dafür die Farben silber, gold und weiß, um vorhandenes Licht auf schwach beleuchtete Stellen zu lenken.


    Aussteuerung


    Pegeln der richtigen Lautstärke bei der Tonaufnahme.


    Autofokus


    Automatische Einstellung der Schärfe. Dabei wird meistens auf die Bildmitte scharfgestellt.


    AVCHD


    Hochauflösendes Videoformat mit einer Pixelauflösung von 1920 x 1080.


    AVI


    Audio Video Interleaved Format. Bezeichnung für verschiedene Formate des „Video for Windows“. Bild- und Tondateien sind dabei ineinander verschachtelt.


    Bauchbinde


    Namenseinblendung am unteren Bildrand. Meist mit Beruf oder Funktionsbezeichnung der abgebildeten Person. Einblendung erfolgt in der Regel im Brust- oder Bauchbereich.


    Beamer


    Projektionsgerät für Daten und Video


    Belichtungszeit


    Die Standardbelichtungszeit hängt von der verwendeten Bildfrequenz ab und beträgt deren Reziprok-Wert. Das heißt bei einer Bildfrequenz von 50 Bilder/Sekunde beträgt sie 1/50 Sekunde. Längere Belichtungszeiten führen zu Verwischungen. Kürzere zu ruckelnde Bewegungseindrücken.


    Bewegungsachse


    Beim Filmen die Achse, auf der sich die handelnden Personen oder deren Objekte bewegen. Die Kamera soll auf einer Seite dieser Achse bleiben, um die Kontinuität in der Bewegung zu gewährleisten. [3]


    Bildrauschen


    Wird das Bildsignal in der Kamera künstlich verstärkt („Gain“-Funktion), kommt es zu einer Qualitätsminderung bezüglich der Schärfe und der Farbe des Bildes. Es erhält eine krisselige Körnung, welche als optisches Rauschen wahrgenommen wird.


    Bildstabilisator


    Funktion im Camcorder um Zitterbewegungen beim freihändigen Filmen auszugleichen. Dabei wird unter zwei Methoden der Bildstabilisierung unterschieden. Während die elektronische (digitale) Bildstabilisierung lediglich überzählige Pixel des Aufnahmechips an den Bildrändern nutzt, gleicht der optische Bildstabilisator die Zitterbewegungen mechanisch im Bereich der Optik oder des Aufnahmechips aus.


    Bildsprung


    Werden zwei Einstellungen, die sich vom Bildinhalt sehr ähnlich sind aneinandergeschnitten, entsteht der Eindruck, dass im Bild etwas springt.


    Bild-Ton-Schere


    Bild und dazugehörender Ton entwickeln sich in unterschiedliche Richtungen, sodass das Gehörte keine Entsprechung in den Bildern mehr findet.


    Blickachse


    Achse zwischen den Augen einer Person und dem Objekt, das sie betrachtet. [3]


    Blende


    Bezeichnung für die Größe der Lichtöffnung eines Objektivs. Je kleiner der Wert, desto größer die Öffnung und somit die Menge des Lichts welche durch das Objektiv gelangt.


    Blue-ray Disc


    Bei der Blue-ray Disc handelt es sich um ein optisches Speichermedium, das mit der DVD vergleichbar ist. Dabei kommt jedoch kein roter sondern ein blauer Laserstrahl zum Einsatz, der es erlaubt, die DVDs mit einer wesentlich größeren Datendichte zu beschreiben. Dadurch haben auf einer 12cm-Scheibe ein vielfaches der Menge der Daten einer herkömmlichen DVD Platz, wodurch die Speicherung längerer hochauflösender Videofilme auf Silberscheiben erst möglich macht.


    Brennpunkt


    Der Punkt, in welchem eine (Sammel-)Linse das Licht bündelt. Sein Abstand zur Linse bezeichnet die Brennweite.


    Brennweite


    Die Angabe der Brennweite eines Objektivs, gibt Auskunft über deren Bildwinkel. Die Brennweite einer Linse bezeichnet ihren Abstand zu ihrem Brennpunkt.


    Camcorder


    Videokamera mit eingebautem Videorekorder


    camera obscura


    Bezeichnung für das Ur-Kamera-Prinzip. Hierbei handelt es sich lediglich umeinen dunklen Raum oder Kasten. Auf der einen Seite befindet sich ein Loch (Lochkamera) oder eine einfache Sammellinse zur Lichtbündelung. Auf der gegenüberliegenden Seite Milchglas (oder ähnliches) oder ein Aufzeichnungsmedium. Dort erscheint ein seitenverkehrtes und auf dem Kopf stehendes Abbild.


    Clip


    Kurzes Stück Video, Film- oder Tonaufnahme. Kann auch fertig geschnitten sein: z. B. ein Musikvideo. [3]


    Codec


    Kunstwort aus Coder und Decoder. Verfahren, das Daten oder Signale digital kodiert und dekodiert. [5]


    Consumer


    Marktpolitische Bezeichnung für den Käufer von Geräten (Camcordern o. ä.), der nicht die Absicht hat, diese kommerziell zu nutzen oder viel Geld dafür auszugeben. Also in unserem Fall: der Hobby- und Gelegenheitsfilmer.


    Cutter/-in


    Engl. To cut = schneiden. Auch Editor genannt. Er/Sie ist für den Schnitt des Films verantwortlich.


    Auch wenn Video nicht mehr im wahrsten Sinne des Wortes wie Zelluloid tatsächlich geschnitten wird, hat sich die Bezeichnung erhalten.


    dB


    Dezibel. Einheit für logarithmischeGrößenwie Schalldruckpegel, Spannungspegel usw. .[4]


    Für den Videofilmer in zweierlei Hinsicht relevant. Bild: Bei sehr schwachem Licht wird das elektrische Bildsignal (automatisch oder manuell) in der Regel um 6, 9, 12 oder 18dB verstärkt umes heller zumachen. Dies geht aber einhermit einem sogenannten Bildrauschen. Für die manuelle Tonaussteuerung gilt zu beachten, dass gerade bei der Aufnahme das Tonsignal die Marke von 0dB nicht überschreiten darf, da sie sonst übersteuert ist, was als ein Knacksen oder Britzeln wahrzunehmen ist.


    DivX


    MPEG4-kompatibler Videocodec


    Dolly


    Im Prinzip ein Stativ auf Rädern, welches imProfibereich noch oft mit einem Sitzplatz für den Kameramann ausgestattet ist. Im Amateurbereich wird aber auch gerne eine sogenannte Fahrspinne, welche an den unteren Enden des Dreibeinstativs fixiert wird, so genannt.


    Drehbuch


    Film in Schriftform. Im Drehbuch finden sich alle Angaben, die es benötigt, jede einzelne Einstellung genau festzulegen.


    DVD


    Digital Versatile Disc, optisches Speichermedium zur Aufzeichnung von (Video-) Daten.


    DV/Digital8/MiniDV


    Digitales Video-Format, das sich seit 1995 vor allem beim Hobby-Filmer durchsetzte, aber auch bei den Profis als DVCAM oder DVCPRO Verwendung fand. Während der verwendete Videocodec im Prinzip derselbe ist, unterscheiden sich die einzelnen DV-Formate aufgrund ihrer Kassettengröße.


    Einstellgrößen


    Je nachdem, in welcher Größe und mit welchem Ausschnitt ein Objekt gezeigt wird, spricht man in diesem Zusammenhang von verschiedenen Einstellgrößen, die ein wichtiges Element, der Bild- und Filmgestaltung sind. Dabei beziehen sich die Einstellgrößen immer auf die Darstellung beziehungsweise den Ausschnitt eines bestimmten Objekts.


    Exposé


    Idee zu einem Film in Schriftform. Vorstufe zum Drehbuch.


    Exposure-Funktion


    Funktion zur Belichtungskorrektur am Camcorder.


    Eye-catcher


    Blickfang.


    Farbtemperatur


    Sie dient in der praktischen Fotografie und Videografie zur Charakterisierung des Farbtons von Lichtquellen. Je höher die angegebene Farbtemperatur ist, desto größer ist der Blauanteil und desto geringer der Rotanteil. In der Praxis wird hauptsächlich zwischen Kunstlicht und Tageslicht unterschieden. [2]


    Festbrennweiten


    Das Gegenteil zum Zoom-Objektiv. Die Brennweite ist nicht variabel.


    Field-Recorder


    Bezeichnung für kleine, digitale Audio-Aufnahmegeräte mit eingebautem Mikrofon, die bequem in der Jackentasche platz haben.


    Filmsprache


    Die Gesamtheit der Ausdrucksmittel des Films. Speziell: Ein Zeichensystemzur Verständigung zwischen Filmautor und Zuschauer. [3]


    Firewire


    Schnittstelle mit der Norm IEEE1394. Ursprünglich von Apple initiert wurde es von Sony als schnelle Schnittstelle für digitales Video verwendet. Mittlerweile werden Video-Daten jedoch zunehmend über USB2 an den PC übertragen.


    Flash Video


    Sogenanntes Container-Format, welches hauptsächlich für Übertragung von Videos übers Internet genutzt wird. Je nach verwendeten Codec ist es kompatibel zu dem häufig verwendeten Adobe Flash Player.


    Fluidkopf


    Stativkopf, dessen bewegliche Teile in einem speziellen viskoelastischem Öl gelagert sind. Dadurch können Schwenkbewegungen relativ weich und ohne Rucken durchgeführt werden.


    Frame


    Engl. frame = Rahmen. Bei Film und Video Bezeichnung für ein Einzelbild.


    Gain


    Bei Camcordern wird die Funktion zur manuellen Verstärkung des Bildsignals als Gain bezeichnet. Jemehr jedoch das Signal verstärktwird, destomehr kommt es zu einemsogenannten Bildrauschen.


    GEMA


    Die Gesellschaft für musikalische Aufführungs- und Vervielfältigungsrechte kassiert Lizenzgebühren in Abhängigkeit von der Aufführungshäufigkeit ab. Das Recht zur Verwendung von Musikstücken in Filmen und Videos muss aber unabhängig davon beim Urheber, dessen Verlag oder der zuständigen Agentur erworben werden. [2]


    Goldener Schnitt


    Ursprünglich von Leonardo Da Vinci gefunden. Er besagt, dass Bildkompositionen dann besonders harmonisch erscheinen, wenn sich die kleinere Strecke zur größeren so verhält wie die größere zur gesamten (Addition beider Strecken). Genau genommen ist dieses Verhältnis bei 1:1,618 gegeben. Das entspricht in etwa 3:5 oder auch 2:3 (siehe auch Zwei-Drittel-Regel).


    Hartschnitt


    Zwei Szenen werden ohne Überblendung direkt aneinandergeschnitten.


    Handlungsachse


    Gedachte Linie zwischen den Köpfen von Dialogpartnern oder längs eines Handlungsverlaufes. Die Kamera soll immer auf der einen Seite der Handlungsachse bleiben. [3]


    HD


    High Definition, hohe Auflösung. Bei Video Auflösungenmit 720 progressiven oder 1080 interlaced Zeilen.


    HDD


    Abkürzung für HardDiscDrive. Gemeint ist eine für die Aufzeichnung von Videodaten in den Camcorder eingebaute Festplatte.


    HDV


    Abkürzung für High Definition Video. Hochauflösendes Video.


    headroom


    Bei der digitalen Tonaufzeichnung tritt ab einer Grenze von 0dB eine Übersteuerung des Tonsignals auf. Um dies zu verhindern steuert man manuell den Spitzenwert eines Tonsignals auf einenWert von -6dB bis -12dB aus, um nach oben hin zur 0dB-Grenze etwas „Luft“ zu haben. Dieser Bereich wird als headroom bezeichnet.


    Hybrid-Camcorder


    Camcorder, die auf mehr als nur ein Medium die Daten aufzeichnen; zum Beispiel auf Band und Festplatte oder auf DVD und Speicherkarte, etc.


    H.264


    Videocodec zur Komprimierung und Aufzeichnung von hochauflösendem Video.


    IEEE 1394


    Schnittstelle zur Übertragung von Videodateien von der Kamera an den Rechner; auch als Firewire bezeichnet.


    Insert / Insert-Schnitt


    Bei einer laufenden Bild-Ton-Aufnahme wird das Bildmaterial A durch ein anderes Bildmaterial B ersetzt, wobei aber der Ton A durchgängig erhalten bleibt.


    interlaced


    Zeilenversetzte Darstellung bei der Bilddarstellung. Dabei werden in einemHalbbildverfahren zuerst alle ungeraden und imzweiten Halbbild alle geraden Zeilen des Bildes dargestellt.


    JPEG


    Joint Photographic Experts Group. Kompressionsverfahren für Bilddateien (Pixelgrafiken), entwickelt von dem genannten Expertengremium.


    J-Cut / L-Cut


    BeimJ-Cut werden zwei Szenen so zusammen geschnitten, dass der Ton-Schnitt vor dem Bildschnitt stattfindet. Das heißt, noch bevor der Zuschauer Szene B zu sehen bekommt, hört er bereits deren Ton voraus.


    Beim L-Cut findet der Schnitt des Tons erst nach dem Schnitt des Bildes statt. Der Zuschauer sieht schon Szene B, wobei aber der Ton von Szene A noch nachklingt. Die Namen dieser Schnittvariationen ergeben sich aus ihrer Darstellung in den Schnittprogrammen.


    jump-cut


    In zwei hart aneinandergeschnittenen Szenen nähert sich die Kamera sprunghaft einem Objekt. In der Regel handelt es sich umzwei stark unterschiedliche Einstellgrößen (z. B. Totale Nahaufnahme), die aber dieselbe Kameraachse haben.


    Kadrierung


    Frz.: Cadrage. Bildaufteilung, also die Bildgestaltung des Kameramanns im Detail. [5]


    Kameraachse


    Die Linie, die durch den Strahlengang der Optik führt und auf das Aufnahmeobjekt zeigt. [3]


    Kleinbildäquivalent


    Da sich der Bildwinkel eines Objektivs nicht allein über dessen Brennweite beschreiben lässt, da hierbei auch die Größe des Aufnahme-Chips eine Rolle spielt, benutzt man als Vergleichswerte die Brennweitenangaben aus der analogen Kleinbild-Fotografie. Hierbei bezeichnet „50 mm“ die sogenannte „Normalbrennweite“. Größere Brennweiten sind dem Telebereich zuzuordnen, kleinere demWeitwinkelbereich.


    Klischee


    In der Filmsprache: Häufig benutzter Bild- und Szenentyp. [3]


    Komplex


    Dokumentationen, Reportagen und Berichte gliedern sich in einzelne Komplexe, die wiederum zur Gesamtaussage hinführen. Ein Komplex bildet sinngemäß in sich eine Einheit.


    Kompression


    Reduzierung der Datenmenge. Bei Video gebräuchliche Datenkompressionen nach den Verfahren: MPEG-2, DV, M-JPEG, MPEG4, etc.


    Kontinuität


    Beim Film: Die Gesamtheit der Gestaltungsregeln,mit denen gewährleistet werden soll, dass der Zuschauer jederzeit die volle Orientierung hat. [3] zumBeispiel Kontinuität des Raumes, der Zeit, der Handlung, der Bewegungsabläufe aber auch des Lichts (Kontrast) und der Farben.


    Kontrast


    Bezeichnung für das Verhältnis der hellsten zur dunkelsten Stelle in einem Bild.


    Konverter


    Konverter werden benutzt, um den Brennweitenbereich des fest im Camcorder eingebauten Zoom-Objektivs in Richtung Weitwinkel oder Tele zu verschieben. In der Regel werden sie vor das Objektiv geschraubt.


    Linearer Schnitt


    Der Schnitt erfolgt in der Reihenfolge, wie er auch später im fertigen Film zu sehen sein wird. Dabei wird der Reihe nach eine Szene an die nächste gefügt. Siehe auch Assemble-Schnitt.


    Lochkamera


    Ur-Kamera, die zur Bündelung des Lichts kein Objektiv sondern lediglich ein kleines Loch besitzt. Je kleiner dieses Loch ist, desto dunkler aber auch desto schärfer fällt das projizierte Abbild aus.


    Lux


    Maßeinheit für die Beleuchtungsstärke.


    Master


    Bezeichnung für das Endausgabe- und Archivierungsmediumdes fertigen Films. Es sollte die bestmögliche Qualität besitzen, was Bild, Ton und vor allem die Haltbarkeit und somit die Archivierbarkeit betreffen. Von diesem Masterformat ausgehend werden alle anderen Formate erzeugt.


    Match-Cut


    Eine Bewegung (oder allgemeiner: ein Inhalt) aus Szene A wird in einer hart angeschnittenen Szene B fortgeführt, ohne dass beide Szenen miteinander in irgendeiner Verbindung stehen.


    Microdrive


    Kleine in den Camcorder eingebaute Festplatte zur Aufzeichnung der Videodaten.


    MIDI


    Digitale Schnittstelle für Musikinstrumente. Zweck ist die Übermittlung, Aufzeichnung und Wiedergabe von musikalischen Steuerinformationen zwischen digitalen Musikinstrumenten und dem PC. [4]


    M-JPEG


    Motion-JPEG, Videokompressionsverfahren, bei dem die Bilder nach dem JPEG-Verfahren komprimiert werden. [3]


    Montage


    Französische Bezeichnung für das deutscheWort “Schnitt“ was im Grunde nichts anderes als das Zusammenfügen einzelner Szenen zu einem Film bedeutet.


    MPEG


    Motion Picture Expert Group. Ausschuss, der Standards für die Komprimierung und Dekomprimierung von Digital Video festlegt. [2] Davon ausgehend leiten sich Codecs wie MPEG1, -2 oder -4 ab.


    ND-Filter


    Neutral Dichtefilter. Graufilter, der die Lichtmenge um eine, zwei oder vier Blendenstufen reduziert.


    Nonlinearer Schnitt


    Zusammenfügen von Szenen zu einem Film, wobei im Gegensatz zu linearen Schnitt nicht in chronologischer Reihenfolge vorgegangen werden muss.


    Objektiv


    System aus Linsen und Linsengruppen, das durch Lichtbündelung ein Abbild auf einer Projektionsfläche (zum Beispiel Leinwand, Aufnahmechip, Film, etc.) schafft. Umgangssprachlich auch als Optik bezeichnet.


    Optik


    Lehre vom Licht. Umgangssprachlich auch für Objektiv.


    Off-Text


    Begleittext zum Film. Findet seine Entsprechung nur durch den Sinnzusammenhang zu den Bildern. Der Sprecher (als Schallquelle) selbst ist nicht zu sehen.


    O-Ton


    Oft: Bezeichnung für ein Interview. Synchronton


    PAL


    Phase Alternating Line. In Deutschland entwickelte Farbfernsehnormmit 625 Zeilen und 50 Halbbilder/s. Weltweit am weitesten verbreitetes Farbfernsehsystem. Außer in der BRD u. a. in Australien, Belgien, Brasilien, China, Dänemark, Finnland, Großbritannien, Indien, Indonesien, Irland, Israel, Italien, (dem ehemaligen) Jugoslawien, Kenia, Malta, Neuseeland, Nigeria, Norwegen, Österreich, Singapur, Südafrika, Spanien, Sri Lanka, Schweden, in der Schweiz, Tansania und in der Türkei im Einsatz. [2]


    Parallelmontage


    Zwei verschiedene Handlungsstränge werden stückweise und abwechselnd aneinander geschnitten und treffen sich sinngemäß im Laufe ihres Voranschreitens.


    Perspektive


    Punkt, von dem ausgehend eine Sache oder ein Objekt betrachtet wird.


    Postproduktion


    Bezeichnung für den gesamten Prozess der Nachbearbeitung. Alles was zwischen Aufnahme und Präsentation liegt.


    progressiv


    Im Gegensatz zum Halbbildverfahren (interlaced) werden bei der progressiven Darstellung von Video, die Bildzeilen der Reihe nach, eine nach der anderen geschrieben.


    Prosumer


    Kunstwort, welches den gehobenen anspruchsvollen Videohobbyisten beschreiben soll, der bereit ist, mehrere tausend Euro in sein Hobby zu investieren und der durchaus professionelle Ansprüche hat.


    Pumpen


    Ein sogenanntes Pumpen kann sowohl beimAutofokus als auch bei der akustischen Pegelung des Tons auftreten. Findet aufgrundmangelnden Kontrasts der Objekte oder aufgrund zu wenig Lichts der Autofokus die Schärfe nicht, regelt die Schärfeeinstellung hin und her, ohne den richtigen Schärfepunkt zu finden. Dies wird als optisches Pumpen wahrgenommen. Bei der automatischen Tonpegelung regelt die Automatik den vorhandenen Ton auf ein Maximum. Wird dieser Wert massiv unter- oder überschritten, regelt die Automatik derart nach, dass Schwankungen imHöreindruck entstehen, die als Pumpen wahrgenommen werden.


    Sakkaden


    Augenbewegungsmuster beim Lesen oder Betrachten eines Bildes. Ruckartiges visuelles Abtasten. Blickbewegungen des Auges.


    Schärfentiefe /Tiefenschärfe


    Bezeichnung für den Bereich einer Abbildung, welcher scharf dargestellt wird.


    Schulterstativ


    Am Camcorder untergeschraubte Stütze zu dessen Stabilisierung.


    Sequenz


    Die kleinste dramatische Einheit eines Films, bestehend aus einer Gruppe von Einstellungen, die zusammen eine Idee, eine Aussage oder eine Spielszene beinhalten. Auch eine einzelne Einstellung kann eine Sequenz sein, sofern sie eine der genannten Bedingungen erfüllt. [3]


    Shutter


    Verschluss / Verschlusszeit. Bei Video beträgt die Standard-Verschlusszeit 1/Anzahl der dargestellten Bilder pro Sekunde (Belichtungszeit). Beim Halbbildverfahren (interlaced), bei welchem50 Halbbilder pro Sekunde aufgezeichnet werden ist das 1/50s. Beim Vollbildverfahren (progressiv) werden 25 Vollbilder pro Sekunde (re-) produziert. Daraus ergibt sich eine Verschlusszeit von 1/25s.


    SD(Memory)-Card


    Digitale Speicherkarte zur Aufzeichnung von Daten imsogenannten Flash-Format (Flash Video).


    Statement


    Ansprache einer Person vor Kamera oderMikrofonmit demZiel der Veröffentlichung. [3]


    Steady-Bag


    Kleiner Beutel, der mit Bohnen, Kirschkernen oder Plastikkügelchen gefüllt sein kann. Dient zur Stabilisierung der Kamera auf unebenen Untergrund.


    Storyboard-Modus


    Darstellung einzelner Filmszenen in einem Schnittprogramm. Dabei wird jede Szene durch ihr erstes Bild dargestellt.


    Streaming (Video)


    Video via Internet. Dabei müssen die Daten nicht extra heruntergeladen werden. Voraussetzung ist eine schnelle Internetverbindung.


    subjektive Kameraführung


    Bezeichnung für die Aufnahme aus der Sicht einer bestimmten Person.


    Synchronton


    Ton der eine direkte Entsprechung im gezeigten Bild hat. Das was man hört, sieht man auch.


    Timeline


    Zeitleiste in welcher die einzelnen Szenen chronologisch und entsprechend ihrer tatsächlichen Länge grafisch dargestellt werden. Dabei werden einemClip grundsätzlich je eine Spur für das Bild und für den Ton zugeordnet.


    Treatment


    Vage Beschreibung einer Filmidee.


    Tutorial


    Einführungsvideo bei Schnittprogrammen um den Anwender mit den wichtigsten Funktionen der Software vertraut zu machen. Kann je nach dem auch als Datei in Schriftform vorhanden sein.


    Videojournalist


    Relativ junges Berufsbild, welches erst mit der Einführung von DV/MiniDV ermöglicht wurde. Dabei vereint der Videojournalist Aufgaben des Cutters, des Redakteurs sowie des Kameramanns. „Nebenbei“ sollte auch noch die Tonaufnahme bewältigt werden. Sozusagen: die eierlegende Wollmilchsau.


    Weißabgleich


    Zur Vermeidung von farbstichigen Aufnahmen muss die spektrale Empfindlichkeit des Kamerabildsensors an die Farbtemperatur der Beleuchtung angeglichen werden. Kriterium hierfür ist, dass weiße Flächen der Szene bei Wiedergabe des Videofilms auf einem korrekt eingestellten Bildschirm auch wieder unbunt wiedergegeben werden. Daher die Bezeichnung Weißabgleich. [2]


    XLR-Buchse/Stecker


    Auch Cannon-Stecker. Diese 3-polige Verbindung ist besonders stabil und gut abgeschirmt. Wird in der professionellen Audiotechnik für symmetrische Tonleitungen verwendet. [2]


    Zoom optisch/digital


    Stufenlos variable Brennweite des Objektivs. Umgangssprachlich auch als „Gummilinse“ bezeichnet. Dabei unterscheidet man zwischen optischem Zoom, bei welchem die Veränderung der Brennweite mit einer Veränderung des Abstandes der Linsen und Linsengruppen im Objektiv einhergeht, und dem digitalen Zoom, bei dem es sich lediglich um eine digitale Ausschnittvergrößerung handelt, die mit einer Minderung der Auflösung und somit der Bildqualität verbunden ist.


    Zoomfahrt


    Veränderung der Brennweite während der Aufnahme.


    Zubehörschuh


    Kleine genormte Aussparung an der Oberseite der Kamera, an welcher sich nützliches Zubehör wie ein zusätzliches Licht oder ein externes Mikrofon anstecken lassen. Nicht nur bei Herstellern wie Canon und Sony ist der sogenannte intelligente Zubehörschuh, welcher in Verbindung mit dem firmeneigenen Zubehör erweiterte Funktionen bereitstellt, oder das Benutzen von Fremdzubehör unmöglich machen soll, verbreitet.


    4:3, 16:9


    Die gängigsten Videoformate. Eine Philosophie welches das vermeintlich bessere Format ist, macht genauso wenig Sinn, wie der Versuch ein einheitliches Format zu schaffen. Denn obwohl Fernsehen zunehmend in 16:9 stattfindet, sind im Kino noch weitere Formate (1,66:1; 1,85:1) anzutreffen, die selbst auf einem 16:9-Fernseher oben und unten schwarze Balken stehen lassen. Aber Filme werden nicht nur auf Fernsehgeräten gesehen. Bei Computer-Monitoren ist das 16:10-Format weit verbreitet und gerade mobile Player bieten eine Vielzahl von Formaten. Das bedeutet für Gegenwart wie Zukunft, dass es eine Vielzahl von Bildformaten parallel zueinander geben wird. Mit schwarzen Balken – ob oben, unten oder an den Seiten – wird man immer leben müssen, wenn man kein verzerrtes Bild haben möchte. Aber das tun wir ja eh schon seit Jahrzehnten.

  


  
    Bildnachweis


    MichaelWagner:


    Abb. 1.06, 1.09, 1.10, 1.11, 1.12, 1.16, 2.01, 2.02, 2.03, 2.04, 2.05, 2.06, 2.07, 2.08, 2.09, 2.10, 2.11, 2.12, 2.13, 2.14, 2.15, 2.16, 2.17, 2.18, 2.19, 2.20, 2.21, 2.22, 2.23, 2.24, 2.25, 2.27, 2.30, 2.32, 2.33, 2.34, 2.40, 3.01, 3.02, 3.03, 3.05, 3.06, 3.07, 3.09, 3.10, 3.12, 3.15, 3.18, 3.19, 3.20, 3.21, 3.23, 3.26, 3.32, 3.39, 3.40, 3.41, 3.42, 3.44, 3.47, 3.48, 3.49, 3.50, 3.52, 3.53, 3.54, 3.55, 3.57, 3.59, 3.62, 3.63, 3.64, 3.68, 3.77, 3.83, 3.85, 3.86, 3.93, 3.94, 3.95, 3.96, 3.97, 4.08, 4.09, 4.10a-d, 4.11, 4.12a-d, 4.15, 4.16, 4.17, 4.18, 4.19, 4.20, 4.21, 4.22, 4.23, 4.24, 4.25, 4.26, 4.31, 4.32, 4.35, 4.36, 4.37, 4.39, 4.42, 4.43, 5.01, 5.02, 5.07, 5.08, 5.09, 5.10, 5.11, 5.12, 5.13, 5.14, 5.15, 5.16, 5.17, 5.18, 6.02, 6.03, 6.04, 6.05, 6.07a, 6.07b, 6.07c, 6.08a, 6.08b, 6.08c, 6.09, 6.14, 6.15, 6.16, 6.17, 6.18, 6.19, 6.20, 6.21, 6.22, 6.23, 6.24, 6.25, 6.26, 6.27, 6.28, 6.29, 6.30, 6.31, 6.32, 6.33, 6.34, 6.35, 6.36, 6.37, 6.38, 6.39, 6.40, 6.41, 6.42, 6.43, 6.44, 6.45, 6.46, 6.47, 6.48, 6.49, 6.50, 6.51, 6.52, 6.53, 6.54, 6.55, 6.56, 6.57, 6.58, 6.59, 6.60


    Bernhard Rampfl:


    Abb. 2.26, 2.28, 2.31, 2.39, 2.41, 2.42, 2.43, 2.44, 2.45, 2.46, 3.04, 3.08, 3.11, 3.13, 3.14, 3.16, 3.17, 3.22, 3.24, 3.25, 3.27, 3.28, 3.29, 3.30, 3.31, 3.33, 3.34, 3.35, 3.36, 3.37, 3.38, 3.43, 3.45, 3.46, 3.56, 3.58, 3.60, 3.61, 3.65, 3.66, 3.67, 3.69, 3.70, 3.71, 3.72, 3.73, 3.74, 3.75, 3.76, 3.78, 3.79, 3.80, 3.81, 3.82, 3.84, 3.91, 3.88, 3.89, 3.90, 3.91, 3.92, 3.98, 3.99, 3.100, 3.102, 3.103, 3.104, 4.03, 4.25, 4.26, 4.29, 4.30, 6.01, 6.10, 6.11, 6.12, 6.13


    Canon:


    Abb. 1.02, 1.03, 1.04, 1.15


    Sony:


    Abb. 1.01, 1.05, 1.07, 1.08, 1.13, 1.14, 3.97


    Hama:


    Abb. 1.17, 2.29, 3.51,


    Abb. 2.35, 2.36, 2.37, 2.38


    Magix:


    Abb. 4.02, 4.o3, 4.04, 4.38, 4.44, 4.44a, 4.45, 4.50, 4.51


    Magix (Bearbeitung: M.Wagner):


    Abb. 4.12, 4.13, 4.21, 4.22, 4.35, 4.36, 4.52


    Panasonic:


    Abb. 5.03


    Videocommunity:


    Abb. 504


    Dailymotion:


    Abb. 5.05


    Deutschlandreporter:


    Abb. 506


    Apple:


    Abb. 507


    Pulp Fiction:


    Abb 6.06

  


  
    Quellennachweis
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