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WIE MAN EINEN FILM DREHT 

 

1. Einführung in das Filmemachen 
Ein Amateurfilm ist ein Film, der außerhalb professioneller 
Produktionen entsteht – oft mit minimaler Ausrüstung, aber mit 
viel Begeisterung und Kreativität. Es ist ein Raum, in dem Ideen 
wichtiger sind als Technik und Leidenschaft mehr zählt als Budget. 
Man muss kein Experte sein, um einen Film zu drehen – eine 
kreative Geschichte, ein Handy oder eine Kamera, ein paar Freunde und der 
Wille, etwas zu erschaffen, reichen völlig aus. Genau darin liegt die Magie des 
Amateurfilms: in der Freiheit, sich auszudrücken, ohne dem Druck der 
Industrie ausgesetzt zu sein. 

 

2. Arten von Amateurfilmen 

Amateurfilme können lustig, emotional, experimentell, dokumentarisch oder 
sogar politisch engagiert sein. Viele berühmte Regisseure begannen hier – 
ein Ort, an dem sie das Handwerk lernten und ihre innere Stimme 
entdeckten. 
Warte also nicht auf die „perfekten Bedingungen“. Du kannst schon heute 
mit dem Drehen beginnen – mit dem, was du hast! 

Amateurfilme gibt es in verschiedenen Genres und Formen, je nach Idee, 
Ausstattung und Zeit. Hier sind einige der häufigsten Typen: 

 

1. Kurzfilm 
Die häufigste Form des Amateurfilms. Er dauert zwischen 1 und 
15 Minuten. Der Fokus liegt auf einer Idee, einer Situation oder 
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einer Beziehung. Perfekt, um die Grundlagen von Erzählung, Regie 
und Schnitt zu lernen. 

 

2. Dokumentarfilm 
Zeigt echte Menschen und Ereignisse. Kann ernst, lehrreich 
oder sogar humorvoll sein. Alles, was du brauchst, ist ein 
interessantes Thema und die Bereitschaft, es zu erkunden. 

 

3. Experimenteller Film 
Raum für kreative Freiheit. Es gibt keine Regeln 
oder klassische Geschichten. Du kannst mit 
Bildern, Klängen und Rhythmus spielen... Wenn 
du Gefühle durch Symbole und Atmosphäre 
ausdrücken möchtest, ist das dein Genre.  

 

4. Parodie oder Comedy-Sketch 
Unterhaltsam und oft die meistgesehenen Arten von 
Amateurfilmen. Du kannst berühmte Filme, Serien, Werbungen 
oder Alltagssituationen parodieren. Ideal für Teamarbeit und 
Schauspiel. 

 

5. Video-Tagebuch (Vlog) 
Eine Art persönlicher Aufzeichnung, in der 
du über bestimmte Themen, deinen Alltag, 
Erfahrungen oder Gedanken sprichst. Auch 
wenn ein Vlog nicht immer „filmisch“ wirkt, 
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kann er eine starke Ausdrucksform sein – besonders, wenn er 
kreativ gestaltet ist. 

 

Es gibt keine „richtige“ Form. Sei offen dafür, Stile zu kombinieren und Ideen 
zu erkunden. Wichtig ist, das Format zu wählen, das dir hilft, deine 
Geschichte zu erzählen. 

 

3. Grundausstattung für Anfänger 

Teure Ausrüstung ist kein Garant für einen guten Film. Viele großartige 
Amateurfilme wurden mit minimaler Technik gedreht. Das brauchst du 
wirklich: 

 

1. Kamera (oder Smartphone) 
Die meisten Smartphones haben heutzutage eine 

ausreichend gute Kamera. Wichtiger ist, wie du Licht, 
Bildausschnitt und Ton nutzt – nicht, wie teuer dein 
Equipment ist.  

 

2. Stativ oder improvisierte Halterung 
Ein stabiles Bild ist das A und O. Egal ob echtes Stativ, ein Bücherstapel, 
eine Box oder Klebeband an der Wand – Hauptsache, das Bild wackelt 
nicht (es sei denn, das ist beabsichtigt). 

 

3. Mikrofon (wenn möglich)  
Ton wird oft vernachlässigt, ist aber sehr wichtig. Wenn du 
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ein Mikrofon (Lavalier, Ansteckmikro etc.) verwenden kannst, ist das 
super. Wenn nicht – filme an einem ruhigen Ort und sei nah an der 
Tonquelle.  

 

4. Licht (natürlich oder improvisiert) 
Tageslicht ist dein Freund! Filme am Fenster oder draußen. Wenn du 
drinnen drehst, nutze Lampen, Scheinwerfer oder sogar den 

Computerbildschirm. Wichtig ist, dass dein Motiv gut beleuchtet 
ist. 

 

5. Schnittsoftware 
Kostenlose Programme wie DaVinci Resolve, CapCut, iMovie oder 
Shotcut sind ideal für Anfänger. Auf dem Handy kannst du mit InShot, 
VN oder Kinemaster schneiden. 

 
Wichtig ist: Nutze, was du hast – ein Film entsteht nicht durch Technik, 
sondern durch Idee. 

 

4. Rollen im Filmteam 
Selbst das kleinste Filmteam funktioniert besser, wenn die Rollen klar verteilt 
sind. Wichtig ist, dass jeder weiß, was er zu tun hat. Hier die grundlegenden 
Rollen in einer Amateurfilm-Produktion:  

 

1. Regisseur:in 
Die Person mit der Idee. Sie weiß, wie der Film aussehen soll, 
wie sich die Schauspieler verhalten und wie sich die 
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Geschichte entwickelt. Der Regisseur führt das Team, trifft kreative 
Entscheidungen und fügt alles zu einem Ganzen zusammen. 

 

2. Kameramann/-frau 
Verantwortlich für Bildausschnitt, Kamera, Fokus und 
Licht. In kleinen Teams filmt oft der/die Regisseur:in 
selbst. Wichtig ist, die Grundlagen der 
Bildkomposition zu beherrschen und stabile, klare 

Aufnahmen zu machen. 

 

3. Tontechniker:in 
Kümmert sich um den Ton. Wenn es keine eigene 
Tonperson gibt, sollte jemand darauf achten, dass 
alles klar verständlich ist. Sauberer Ton ist die 
halbe Miete!  

 

4. Schauspieler:innen 
Tragen die Geschichte. In Amateurfilmen sind Schauspieler: 
innen oft keine Profis – das ist kein Nachteil, denn natürliches 
Spiel kann sehr eindrucksvoll sein. Wichtig ist, dass sie sich 
wohlfühlen und ihre Rolle verstehen.  

 

5. Editor (Schnitt) 
Verbindet alle Teile. Wählt die besten Szenen, bestimmt den Rhythmus 
des Films und fügt Musik, Effekte und Untertitel hinzu. Oft übernimmt 
das dieselbe Person, die Regie führt oder filmt. 



 
 

7 

 

 

5. Arbeitsplan und Zeitrahmen 

Egal wie kurz dein Film ist – Planung spart Zeit, Energie und Nerven. Ein guter 
Arbeitsplan ist die Basis für erfolgreiches Drehen – auch, wenn du nur mit 
Freunden in der Freizeit drehst. 

 

 Teile den Prozess in Phasen ein 
Ein Film entsteht in drei Hauptphasen: 
– Pre-Produktion – Idee, Drehbuch, Planung, Organisation 
– Produktion – Dreharbeiten 
– Postproduktion – Schnitt, Ton, Feinschliff 

 

 Erstelle einen realistischen Zeitrahmen 

Wie viele Tage hast du? Wann kann das Team drehen? Welche Orte 
sind wann verfügbar? Eine Planung nach Wochen hilft, den Film 
rechtzeitig abzuschließen. 
Beispiel: 
Woche 1: Drehbuch schreiben 
Woche 2: Drehen in der Wohnung 
Woche 3: Außendrehs + Schnitt Teil 1 
Woche 4: Schnitt, Musik & Feinschliff 

 

 Sei flexibel, aber konsequent 
Der Plan ist kein Gesetz – aber er hilft, den Überblick zu behalten. 
Wenn es regnet, verschiebst du die Szene. Wenn ein Schauspieler nicht 
kann, filmst du etwas anderes. Wichtig ist, dass du immer den nächsten 
Schritt kennst. 
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 Nutze einfache Organisationstools 

Papier, Google Docs, Kalender, Notizbuch – nimm, was für dich 
funktioniert. Erstelle eine Szenenliste, einen Drehplan, eine Equipment-
Liste und Aufgabenverteilung. Mit Struktur läuft der Dreh viel 
reibungsloser. 
Ein guter Plan tötet die Kreativität nicht – er befreit sie. 

 

6. Von der Idee zur Geschichte 

Alles beginnt mit einer kleinen Idee – etwas, das dich zum Lachen, Weinen 
oder Nachdenken gebracht hat. Daraus wird eine Geschichte. 

 

1. Woher kommen Ideen? 

Aus dem Alltag. Vielleicht hast du ein Gespräch im Bus gehört. Oder 
dich an eine seltsame Kindheitsszene erinnert. Vielleicht willst du etwas 
loswerden, das dich beschäftigt. Alles kann zum Filmstoff werden – 
achte einfach darauf. 

 

2. Stelle dir diese Fragen: 
– Was will ich mit dem Film sagen? 
– Für wen ist er gedacht? 
– Wer ist die Hauptfigur und was will sie? 
– Was passiert, wenn sie es nicht bekommt? 
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3. Fokussiere dich auf eine Sache 
Ein Amateurfilm kann nicht die ganze Welt erzählen. Konzentriere dich 
auf eine Beziehung, ein Ereignis oder eine Veränderung. Weniger ist 
mehr. 
(z. B. Nicht: Ein Film über den ganzen Krieg – sondern: Ein Film über das 
Leben eines einzelnen Soldaten.) 

 

4. Von der Idee zum kurzen Inhaltsangabe (Synopsis) 
Wenn du weißt, was du erzählen willst, schreib eine kurze 
Zusammenfassung der Handlung in 3–5 Sätzen. 

 

5. Warte nicht auf den „richtigen Moment“ 
Schreib einfach drauflos. Schreib schlecht. Schreib dumm. Hauptsache, 
du schreibst. Die richtige Geschichte wird sich von selbst 
herauskristallisieren. 

 

7. Grundstruktur eines Drehbuchs 

Wenn du deine Geschichte kennst, ist es Zeit, sie aufzuschreiben. Das 
Drehbuch ist das Gerüst des Films – darauf baut alles auf. Es muss nicht 
kompliziert sein, aber klar strukturiert. Das traditionellste Modell: 

 

Grundformat des Drehbuchs – Beispiel: 

INT. KÜCHE – TAG 
ANA sitzt am Tisch und schaut nervös auf ihr Handy. Im Hintergrund hört 

man Geräusche aus dem Bad. 
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ANA 
(flüsternd) 

Komm schon, geh ran... 

Das Telefon klingelt. Ana hält den Atem an. 

Erklärung: 
INT./EXT. = Innen (Interior) / Außen (Exterior) 
Regieanweisungen – was passiert 
Ort – KÜCHE, STRASSE, PARK... 
Zeit – TAG / NACHT 
Handlungsbeschreibung – was man sieht/hört 
Dialog – mit Name der Figur darüber 

 

8. Wie du dein Drehbuch an deine Möglichkeiten anpasst 

Im Amateurfilm hängt deine Kreativität oft von realen Bedingungen ab: Wo 
kannst du drehen? Wen hast du im Team? Und welches Equipment steht dir 
zur Verfügung? Statt das als Hindernis zu sehen – nutze es als Vorteil! 

 

1. Orte, die du bereits hast 

Schau dich um: Wohnung, Schule, Hof, Garage, Park, ein Café, dessen 
Besitzer du kennst... Passe dein Drehbuch an Orte an, die du kostenlos und 
ohne Genehmigung nutzen kannst. 

 

Beispiel: 
Wenn du eine Szene im Krankenhaus geschrieben hast – aber keinen Zugang 
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zu einem hast – kannst du sie in die Zahnarztpraxis eines Freundes verlegen 
oder im Wohnzimmer mit ein paar Details improvisieren. 

 

2. Anzahl der Schauspieler 

Wenn du nur drei Leute zur Verfügung hast – schreib kein Drehbuch für 15 
Rollen. Weniger Schauspieler = einfacher zu organisieren. 

 

Tipp: Kombiniere Rollen. Nebenfiguren können von denselben Schauspielern 
mit anderer Kleidung gespielt werden. 

 

3. Technische Einschränkungen 

 Kein Mikrofon? Schreib Szenen mit wenig Dialog. 
 Kein Licht? Dreh tagsüber am Fenster. 
 Wenig Platz? Schreib intime Dialogszenen. 

 

4. Effekte und Requisiten 

Vermeide Szenen, die Spezialeffekte, Verfolgungsjagden oder Feuerwerk 
erfordern. Konzentriere dich auf Emotion, Dialog und Atmosphäre – das wirkt 
oft viel stärker. 

 

5. Minimalismus ist mächtig 
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Einige der besten Amateurfilme bestehen aus zwei Menschen, die sich in 
einem Raum unterhalten. Weniger ist mehr – wenn du weißt, wie du dieses 
„weniger“ nutzt. 

 

Fazit: 
Einschränkungen sind keine Feinde – sie fordern dich heraus, kreativ zu sein. 
Mach einen Film mit dem, was du hast – das ist die Essenz des Amateurfilms. 

 

9. Wie man ein Storyboard erstellt 

Das Storyboard ist dein Film als Comic. Eine Reihe von Zeichnungen zeigt, wie 
die Kameraeinstellungen aussehen sollen. Du musst kein Künstler sein – 
Strichmännchen und Kreise reichen völlig. Wichtig ist, dass du deine 
Geschichte visualisierst. 

 

1. Warum ein Storyboard machen? 

Es hilft dir, die Kameraeinstellungen im Voraus zu planen. 
Du sparst Zeit am Set, weil alle wissen, was gedreht wird. 
Außerdem kannst du Kamerabewegungen, Schnitt und 
Schauspiel besser koordinieren. 

 

2. Wie sieht es aus? 

Jede Einstellung enthält: 

 Eine Zeichnung (wie das Bild aussehen soll) 
 Eine Aktionsbeschreibung (was passiert) 
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 Kameraperspektive (z. B. Nahaufnahme, 
Halbtotal, Totale)  

 Kamerabewegung (falls vorhanden: Schwenk, 
Zoom...) 

 Dialog oder Tonhinweis (wenn relevant)  

 

3. Werkzeuge für das Storyboard 

 Papier und Stift 
 Apps wie Storyboard That, Canva, Boords 
 Whiteboard + Marker, wenn ihr in der Gruppe 

arbeitet 

 

4. Wie viele Einstellungen planen? 

Das hängt von der Szene ab – eine Minute Film kann 3 bis 10 Einstellungen 
haben. Du musst nicht alles zeichnen, aber wenigstens die Schlüsselmomente 
(Ein- und Austritte, Dialoge, Wendepunkte). 

Fazit: 
Ein Storyboard muss nicht schön sein – aber das Drehen wird zehnmal 
einfacher, wenn du weißt, was als Nächstes kommt. 

 

10. Drehplan – so organisierst du deine Drehtage 

Ein Drehplan ist dein Tagesablauf: Was, wann und wo du drehst. 
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Beispiel für einen Drehtag: 

 10:00 – Ankunft der Crew, Aufbau der Ausrüstung 
 10:30 – Dreh in der Küche, Szenen 3 und 4 
 12:00 – Mittagspause 
 12:30 – Dreh im Flur, Szene 5 
 13:30 – Zusätzliche Einstellungen und Geräusche aufnehmen 
 14:00 – Drehschluss 

Checkliste für jede Einstellung:  

 Sind die Akkus voll? 
 Ist der Ton korrekt eingestellt? 
 Ist das Bild scharf? 
 Hast du eine Klappe (oder zumindest die Szenennummer)? 
 Wissen alle, was gedreht wird? 

 

Fazit: 
Ein guter Drehplan sorgt für weniger Stress, weniger Fehler – und mehr Spaß 
beim Drehen. 

 

11. Mit dem arbeiten, was du hast – Kamera und Ton im 
Amateurfilm 

Gute Nachricht: Du brauchst keine Profi-Ausrüstung, um einen guten Film zu 
machen. 

 
Schlechte Nachricht: Du musst wissen, wie du das Beste aus dem 
herausholst, was du hast. 
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1. Kamera (oder Smartphone) 

Wenn du mit dem Handy drehst: 

 Benutze ein Stativ oder etwas Stabiles (Box, Bücher, Baum…) 
 Dreh im Querformat (außer du willst gezielt Hochformat) 
 Aktiviere das Gitter (Drittelregel) für bessere Bildkomposition 
 Fokus und Belichtung fixieren (antippen und gedrückt halten) 

 

Wenn du eine Kamera verwendest: 

 Dreh in 1080p oder 4K 
 Manuelle Einstellungen für Licht und Fokus sind ein Plus 

 

2. Licht 

 Bestes Licht: Tageslicht (nahe am Fenster oder draußen) 
 Vermeide Lichtmischung (z. B. gelbes + weißes Licht) 
 Verwende ggf eine Lampe mit Papier davor, um das Licht weicher zu 

machen 

 

3. Ton 

Schlechter Ton ist der schnellste Weg, dein Publikum zu verlieren. 

Wenn du kein Mikrofon hast: 
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 Dreh an möglichst ruhigen Orten (Kühlschrank und Ventilatoren 
ausschalten) 

 Nimm Dialoge möglichst nah an der Kamera auf 
 Nutze ein zweites Handy als Diktiergerät – versteck es nah am 

Schauspieler 

Wenn du ein Mikrofon hast: 

 Nutze ein Lavalier-Mikro (klein, an der Kleidung) oder eine Tonangel 
(Richtmikrofon) 

Fazit: 
Du brauchst kein teures Equipment für ein gutes Bild. Wichtig ist, was du 
zeigst – und wie du es erzählst. 

 

12. Kameraeinstellungen – die Filmsprache verstehen 

Wenn du einen Film schaust, merkst du oft gar 
nicht, wie er aufgenommen wurde – das ist ein 
Zeichen guter Regie. 

 

1. Arten von Kameraeinstellungen (nach 
Nähe): 

 Totale (Wide Shot) – zeigt den ganzen 
Raum und die Figuren 

 Halbnahe (Medium Shot) – von der Hüfte 
aufwärts, ideal für Gespräche 

 Nahaufnahme (Close-Up) – Fokus auf 
Gesicht oder Objekt, für Emotionen 
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 Detailaufnahme (Extreme Close-Up) – Fokus auf einen Teil (z. B. 
Hände, Augen) 

Tipp: Kombiniere verschiedene Einstellungen – das macht den Film 
lebendiger. 

 

2. Kamerawinkel: 

 Vogelperspektive (ganz von oben) 
 Obere Perspektive (High Angle) – Figur wirkt schwächer 
 Augenhöhe – neutral und realistisch 
 Untere Perspektive (Low Angle) – Figur wirkt mächtiger 
 Froschperspektive (ganz von unten)  

 

3. Kamerabewegungen: 

 Schwenk – nach links/rechts vom Standpunkt aus 
 Fahrt – Kamera bewegt sich links/rechts mit 
 Zoom – heran- oder herauszoomen 
 Lift – Kamera nach oben/unten bewegen 
 Neigung (Tilt) – Kamera neigt sich nach oben/unten vom festen 

Standpunkt 

 

4. 180-Grad-Regel (Achse wahren) 

Stell dir eine Linie zwischen zwei sprechenden 
Personen vor. Die Kamera sollte immer auf 
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derselben Seite dieser Linie bleiben, damit die Blickrichtungen im Film logisch 
bleiben. 

 

5. Drittelregel 

Teile das Bild in drei horizontale und drei vertikale Linien. Platziere wichtige 
Figuren oder Objekte an den Schnittpunkten – das wirkt harmonischer. 

 

Fazit: 
Eine Kameraeinstellung ist wie ein Satz: Sie hat Betonung, Bedeutung und 
Rhythmus. Wenn du die Grundregeln beherrschst, kannst du sie auch gezielt 
brechen – aber mit Stil. 

 

13. Dreharbeiten – praktische Tipps vom Set 

Jetzt hast du Drehbuch, Einstellungen und einen Plan – Zeit, auf „REC“ zu 
drücken! Hier ein paar erprobte Tipps für ein stressfreies Set: 

 

1. Fang frühzeitig an zu filmen 

Starte die Aufnahme ein paar Sekunden vor dem Einsatz der Schauspieler. So 
hast du mehr Spielraum beim Schnitt und weniger Stress. 

 

2. Klappe benutzen (oder klatschen) 
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Wenn du keine Filmklappe hast, sag laut: „Szene 3, Einstellung 2 – erster 
Versuch“ Dann klatsche sichtbar in die Kamera – das hilft, Ton und Bild im 
Schnitt zu synchronisieren. 

 

3. Mehrere Takes aufnehmen 

Auch wenn es gut aussieht – dreh lieber nochmal. Beim Schneiden wirst du 
froh sein, Auswahl zu haben. 

 

4. Natürliches Schauspiel statt Theater 

Gute Film-Schauspielerei wirkt live manchmal langweilig – auf der Kamera 
wirkt sie echt. Du brauchst mehr „innere Energie“ als große Gesten. 

 

5. Achte auf Kontinuität 

Requisiten, Kleidung und Positionen müssen von Einstellung zu Einstellung 
übereinstimmen. Mach dir Notizen oder Fotos dazwischen. 

 

6. Ruhe am Set! 

Eine Person sagt: 
„Ruhe bitte – wir drehen!“, dann: 
„Kamera läuft“, „Ton läuft“, „Und... Aktion!“ 
Das schafft Konzentration – selbst im Wohnzimmer. 
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7. Drehe zusätzliche Bilder (B-Roll) 

Das sind Einstellungen ohne Schauspiel: Straße, Hände am Glas, Licht durch 
Fenster... Nutze sie später für Übergänge, Stimmung und Rhythmus. 

 

14. Grundlagen des Schnitts – Wie dein Film atmet 

Der Schnitt ist wie der Kleber, der alles, was du gedreht hast, zu einem 
Ganzen verbindet. Ein gut geschnittener Film kann schlechtes Schauspiel 
verbessern, Fehler kaschieren und der Geschichte Rhythmus geben. So fängst 
du an: 

 

1. Wähle die passende Software aus 

Kostenlose Tools: 

 CapCut (mobil, einfach) 
 DaVinci Resolve (leistungsstark, erfordert jedoch etwas Einarbeitung) 
 Shotcut, OpenShot, Lightworks (PC – für Einsteiger) 

Kostenpflichtig: Adobe Premiere Pro, Final Cut Pro – für professionelle 
Optionen. 

 

2. Sichtung des Materials 

Bevor du irgendetwas schneidest: 

 Markiere die besten Takes 
 Trenne schlechte Tonaufnahmen, Fehler, Lacher und Unterbrechungen 

aus 
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 Erstelle Ordner für jeden Tag / Ort / Schauspieler 

 

3. Grundreihenfolge festlegen 

Richte dich nach dem Drehbuch, aber sei flexibel – manchmal passt ein Take 
besser früher oder später im Film. 

Beginne mit: 

 Einführenden Einstellungen (Stimmung, Ort) 
 Dialogen – nutze Nah- und Halbtotale 
 Reaktionen – zeige das Gesicht des Schauspielers beim Zuhören, nicht 

nur beim Sprechen 

 

4. Nutze Zwischenschnitte und B-Roll 

Wenn der Dialog "hakt" oder die Aufnahme nicht perfekt ist, schneide auf 
etwas anderes – einen Blick, eine Hand, ein Detail im Raum… Das schafft 
Rhythmus und visuellen Fluss. 

 

5. Schnitt und Rhythmus 

 Schnelle Schnitte = Spannung, Action 
 Langsame Schnitte = Beklemmung, Drama 
 Nicht zu viel schneiden – lass Einstellungen „atmen“, besonders bei 

emotionalen Momenten 

 

6. Ton ist die halbe Miete 
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 Dialoge lauter machen (ohne zu verzerren) 
 Störgeräusche entfernen (wenn möglich) 
 Hintergrundgeräusche hinzufügen (Ambiente: Vögel, Stadt, Stille) 

 

7. Exportiere im passenden Format 

1080p, MP4-Format, Stereo – das ist der goldene Mittelweg für Online-
Veröffentlichung. 

Der Schnitt ist Magie. Hier bekommt deine Idee Form, Rhythmus und Herz. 
Und ja – manchmal brauchst du Stunden, um eine einzige Sekunde zu 
ändern. Aber es lohnt sich. 

 

15. Ton und Musik – Wie du Emotionen verstärkst 

In einem Film sind Musik und Ton nicht da, um Stille zu füllen – sie schaffen 
Atmosphäre und Stimmung. Der richtige Ton zur richtigen Zeit kann eine 
Szene unvergesslich machen. 

 

1. Dialog – Klarheit ist der Schlüssel 

Der aufgenommene Dialog muss klar und verständlich sein. Wenn möglich, 
verwende ein externes Mikrofon. In der Nachbearbeitung: Stimmen 
verstärken, Lautstärken anpassen. Wenn das Original zu laut ist, mach 
Nachsynchronisation (ADR). 

 

2. Atmosphärischer Ton 
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Nimm an jedem Drehort ein paar Minuten „Stille“ auf – das verwendest du 
zum Füllen von Lücken. 
Beispiele: Straßenrauschen, Vogelgezwitscher, Raumhall, Wind, Kühlschrank 
Lege sie leise unter den Dialog, damit die Szene natürlicher wirkt. 

 

3. Geräuscheffekte (Sound Effects) 

Schritte, Rascheln von Kleidung, Türöffnungen, Handygeräusche – all das 
kannst du nachträglich hinzufügen. Kostenlos auf Websites wie: 

 freesound.org 
 zapsplat.com 
 mixkit.co 

Tipp: Nutze keine zu lauten Effekte – sie sollen unterstützen, nicht ablenken. 

 

4. Musik – Wähle mit Bedacht 

Musik schafft emotionale Rahmen: 

 Leise, langsame Musik – für Trauer, Stille, Einsamkeit 
 Schnelle, rhythmische Musik – für Komödie, Action, Nervosität 
 Stille – manchmal der stärkste Effekt 

Wo findest du Musik? 

Kostenlos und legal: 

 YouTube Audio Library 
 Free Music Archive 
 Incompetech (Kevin MacLeod) 
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Wichtig: Verwende keine populären Songs ohne Genehmigung! YouTube und 
soziale Netzwerke könnten deinen Film blockieren. 

 

5. Mische mit Feingefühl 

 Der Dialog steht im Vordergrund – alles andere kommt danach 
 Effekte und Musik sollen „spürbar“ sein, nicht dominieren 
 Verwende Fade-In und Fade-Out für sanfte Übergänge 

Der Ton schafft Atmosphäre. Zuschauer merken oft gar nicht, warum sie 
Gänsehaut bekommen – es ist meist der richtige Klang im richtigen Moment. 

 

16. Farbkorrektur – Das visuelle Erscheinungsbild des Films 

Farbkorrektur gibt deinem Film einen einzigartigen visuellen Stil. Gute 
Farbgebung verbessert nicht nur das Aussehen, sondern verstärkt auch 
Emotionen und den Ton der Geschichte. 

 

1. Warum ist Farbkorrektur wichtig? 

 Verbessert die Belichtung – wenn Szenen zu hell oder dunkel sind 
 Passt den Farbton an – kalte Farben für Geheimnisvolles, warme Farben 

für Liebe 
 Vereinheitlicht das Bild – alle Szenen wirken wie im gleichen Umfeld 

gedreht 

 

2. Grundlegende Einstellungen der Farbkorrektur 
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 Weißabgleich – für natürliche Farben. Wenn das Licht zu orange ist, 
„abkühlen“ (Rottöne reduzieren). 

 Belichtung – bestimmt, wie hell oder dunkel die Szene ist. 
 Helligkeit und Kontrast – Helligkeit hebt dunkle Bereiche hervor, 

Kontrast bringt Tiefe. Nicht übertreiben, sonst gehen Details verloren. 

 

3. Farblook (Color Grading) 

Das gibt deinem Film den gewünschten Stil. 
Beispiele: 

 Teal and Orange – kühle Schatten (bläulich), warme Lichter (orange) 
 Vintage Look – bräunliche Töne, reduzierter Kontrast, geringe Sättigung 
 Schwarz-Weiß – für einen filmischen, dramatischen Effekt 

 

4. Tools für Farbkorrektur 

Kostenlos: 

 DaVinci Resolve – kostenlos, aber sehr professionell 
 Lightroom – für einzelne Bilder oder Standbilder 

Kostenpflichtig: 

 Adobe Premiere Pro 
 Final Cut Pro 

 

5. Wie stark soll man die Farben ändern? 
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Nicht jeder Film muss wie ein Kunstwerk mit Spezialeffekten aussehen. Nutze 
Farben, um zu unterstützen – nicht zu übertreiben. 

Tipp: 
Fang mit minimalen Korrekturen für Helligkeit und Kontrast an, dann passe 
die Farben an. Gib deinem Film einen einzigartigen Ton, der zu seiner 
Stimmung passt. 

 

17. Wie du deinen Film promotest 

 

Auch wenn du viel Mühe in Dreh und Schnitt gesteckt hast – erst wenn 
andere deinen Film sehen, bekommt er Bedeutung. Die Promotion ist der 
Schlüssel, um dein Werk bekannt zu machen. 

 

1. Nutze soziale Netzwerke 

Schnellster Weg zur Zielgruppe: 

 Teaser und Trailer: 15–30 Sekunden lange Clips mit Highlights. 
Mehrmals posten. 

 Regelmäßige Updates: Behind-the-scenes, Aufnahmen, Arbeit mit 
Schauspielern, erste Reaktionen 

 Hashtags: #film #indiefilm #amateurfilm #filmfestival 
 Publikum einbinden: Fragen stellen, Umfragen, Teilen anregen 

 

2. YouTube und Vimeo 
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 YouTube: Ideal für Filme bis ca. 10–20 Minuten. 
Attraktiver Thumbnail, klarer Beschreibungstext mit Keywords. 

 SEO beachten: Richtige Schlagwörter im Text und in Tags helfen beim 
Auffinden. 

 Vimeo: Plattform für hochwertigere Produktionen, besser für 
professionelle Wirkung. 

 

3. Filmfestivals 

 Suche passende Festivals (nach Genre, Stil) 
 Anmeldung: Trailer, Synopsis, Filmbiografie korrekt einreichen 
 Networking: Knüpfe Kontakte mit anderen Filmemachern und Kritikern 

 

4. Blogs und Online-Magazine 

 Kontaktiere Blogger und Journalisten, sende Pressekit mit Trailer 
 Interviews, Artikel – gib deinem Film Kontext und Sichtbarkeit 

 

5. Digitale Distribution 

 Netflix, Amazon Prime, iTunes – einige Plattformen bieten 
unabhängigen Filmemachern weltweiten Zugang 

 Video-on-Demand (VOD): z. B. Vimeo on Demand, FilmFreeway 

 

18. Wo du noch mehr über das Filmemachen lernen kannst 



 
 

28 

 

Auch wenn du schon viel gelernt hast – die Welt des Films ist unerschöpflich. 
Hier kannst du weiterlernen: 

1. Online-Kurse 

 MasterClass: Kurse mit Profis wie Martin Scorsese, Jodie Foster 
 Coursera, Udemy: Viele Kurse über Regie, Schnitt, Produktion – oft 

günstig oder gratis 
 YouTube-Kanal „Film Riot“– Tipps, Tricks, Tutorials für 

Filmenthusiasten 

 

2. Bücher 

 „In the Blink of an Eye“  –  Walter Murch (über Schnittkunst) 
 „Rebel Without a Crew“  – Robert Rodriguez (Filmdreh mit 

geringem Budget) 
 „The Filmmaker’s Handbook“– Ascher & Pincus (umfassender 

Leitfaden) 

 

3. Filme und Dokus über Film 

 „Side by Side“  – über Übergang von Film zu Digital 
 „Making a Murderer“  – über Techniken und Produktion von 

Dokus 

 

4. Festivals und Branchenevents 

 Sundance, Tribeca, SXSW – bieten Workshops, Diskussionen, 
Networking 
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5. YouTube und Gratisressourcen 

 Film Riot, Every Frame a Painting, Cinecom.net – Tutorials, 
Analysen 

 

6. Netzwerken mit Profis 

 Reddit (r/Filmmakers, r/Filmmaking) – Fragen, Erfahrungen 
 Facebook-Gruppen, LinkedIn – Austausch mit anderen 

Filmschaffenden 

 

19. Abschließende Gedanken und Inspiration 

Filmemachen ist herausfordernd – aber lohnend. Es gibt keinen perfekten 
Weg, nur deinen eigenen. 

 

1. Fang mit dem an, was du hast 

Warte nicht auf das perfekte Budget – einfach loslegen! 
Beispiel: Robert Rodriguez drehte „El Mariachi“ mit 7.000 $, Soderbergh 
drehte mit kleinem Team. 

 

2. Jeder fängt klein an 

Kein Regisseur wurde über Nacht berühmt. Jeder Film bringt Erfahrung. 
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3. Glaube an deine Idee 

Dein Film ist deine Geschichte – das macht ihn einzigartig. 

 

4. Experimentiere 

Lerne von anderen, aber hab keine Angst vor neuen Wegen. Film ist Kunst – 
und Kunst ist Freiheit. 

 

5. Lerne stetig weiter 

Die Filmwelt ändert sich ständig – bleib neugierig und offen. 

 

6. Geduld ist entscheidend 

Erfolg braucht Zeit. Gib nicht auf – bleib dran. 

 

7. Inspiriere andere 

Dein Film kann Menschen berühren. Deine Kunst hinterlässt Spuren. 

 

 

Autoren: Schüler des Pirot Gymnasiums und der Edith Stein Schule 


