
Storytelling und Bildgestaltung 

Storytelling-Grundlagen 
Wahrscheinlich ist, dass der Homo errectus vor etwa 1,5 Millionen Jahren anfing, die 
Sprache zu entwickeln. Von Anfangs wahrscheinlich eher rudimentären Lauten 
entwickelte sich die Sprache nach und nach zu einer der wichtigsten Errungenschaften 
der Menschheit. Komplexe Gedanken, Dinge aus der Vergangenheit und Vorstellungen 
der Zukunft können so weitergegeben werden. 

Es gibt auch die Theorie, dass der Homo sapiens, der von etwa 150.000 Jahren entstand, 
die Sprache, so wie wir sie heute verstehen entwickelt hat. Er hatte ein größeres Gehirn 
und war in der Lage, abstrakte Gedanken zu fassen, was für das Sprechen essentiell ist. 
Ganz genau werden wir das nie erfahren. Was wir aber sicher wissen ist, dass Sprechen 
und Geschichten erzählen zu unserer Identität als Mensch gehört. Das ist etwas, was in 
allen Kulturen geteilt wird, das uns global verbindet. 

Seither berühren uns klassische Erzählungen wie der Kampf zwischen Gut und Böse, 
Heldengeschichten, Liebesgeschichten, Mythen und Sagen oder Fabeln. Mittlerweile 
können wir dank moderner Forschung sogar belegen, was wir schon seit der Kindheit 
selbst erfahren haben: Das Erzählen von Geschichten fördert Empathie und soziales 
Verständnis, verbessert unsere Problemlösungsfähigkeiten, regt die Kreativität an, baut 
Stress ab und steigert das Wohlbefinden. 

Wie erzählt man also eine Geschichte im 21. Jahrhundert? Es gibt einige klassische 
Konzepte, die wir verwenden können. 
Dabei immer unabdingbar ist, dass sich unsere Zuhörer mit der Geschichte identifizieren 
können. 

Hook 
Ein unabdingbares Element von Inhalten setze ich ganz zu beginn. Ein Hook ist ein 
Abschnitt, der am Anfang eines Videos die Aufmerksamkeit des Zuschauers fesseln soll. 
Durch TikTok ist es notwendig geworden, mit einem gewissen Schockfaktor um die 
Aufmerksamkeit zu werben. Es hat plattformübergreifend dafür gesorgt, dass sich Intros 
verändert haben. 

Dreiteilung 
Es ist immer ein guter Ansatz, die Erzählung in drei Teile zu kategorisieren. Einleitung, 
Hauptteil und Schluss. In der Einleitung wird die Ausgangssituation dargestellt. Das kann 
der Plan für den Inhalt des Videos sein oder eine Herausforderung. Eine Einleitung 
startet nach dem Thumbnail und dem Titel eines Videos. Wenn das Video also den Titel 
trägt: „So wasche ich mein Auto in 5 Schritten“ und auf dem Thumbnail das Auto in vorher 
/ nachher zu sehen ist, sollte das Video nicht mit „Hallo, heute reinige ich mein Auto in 5 
Schritten“ beginnen. Das wissen deine Zuschauer bereits. Es ist langweilig und 
wiederholend. Bei YouTube sind die ersten 30 Sekunden eines Videos besonders wichtig 
für die Zuschauerbindung. Auf Kurzformatplattformen wie TikTok ist es noch weniger 
Zeit. Besser ist es, wenn dein Intro dort anknüpft: „Die letzte Wäsche meines Autos ist 
viel zu lange her. Wir werden uns von außen nach innen vorarbeiten.“ 
Im Hauptteil werden verschiedene Ansätze für die Lösung des Problems besprochen. 
Hier ist es meiner Erfahrung für die Qualität des Videos hilfreich, wenn du dir in einem 
kleinen Drehbuch die Inhalte schonmal strukturiert hast. 
Im Schlussteil kommt dann ein Fazit, dass das Gezeigte nochmal abrundet. 
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Bei der Gewichtung der Anteile kann es extreme Unterschiede geben. Der Fokus sollte 
auf dem Hauptteil liegen – denn das ist, was deine Zuschauer am spannendsten finden. 
Das Intro ist ebenfalls wichtig, um deine Zuschauer an das Video zu knüpfen. Der 
Schlussteil darf heute kürzer ausfallen. 

Heldenreise 
Wir lieben es, dem Prozess des „Held werden“ zu folgen. Dabei muss es gar keine riesige 
Bedrohung sein, die bekämpft wird. Die Heldenreise beinhaltet meist eine Hauptperson, 
die in ihrem Leben plötzlich mit einer Herausforderung konfrontiert wird. Im weiteren 
Verlauf – dem Hauptteil der Erzählung – versucht die Person, das Problem zu lösen. Im 
letzten Teil wird dann der Sieg gefeiert. Jeder, der ein Produkt verkauft kann dieses 
Konzept umsetzen: Die Hauptperson sieht, dass sich das Geschirr in der Küche stapelt 
und hat keine Lust, den Abwasch zu erledigen. Mühselig schrubbt unser zukünftiger Held 
nun und überlegt dabei, wie die Aufgabe leichter zu lösen wäre. Mit einem Geistesblitz 
erinnert er sich an einen „Zauberschwamm“ in der Schublade und tada: das Geschirr 
reinigt sich viel leichter. Am Ende wird unser Held von dem Rest der Familie gefeiert. 

Charaktere 
Eine beliebte Technik bei der Erstellung von Videos sind verschiedene Charaktere. 
Gerade in den letzten zwei Jahren sind einige Creator dadurch sehr berühmt geworden. 
Clemens Brock nimmt mit einem Kissen unter einem Karohemd zum Beispiel Väter aufs 
Korn. Mr. Eit zieht in seinen unterhaltsamen Moutnainbike Videos „den Professor“ 
zurate, wenn es um die technischen Details geht. Dabei zieht er einen weißen Kittel an. 
Solche Rollen ermöglichen Zuschauern eine noch bessere Identifikation mit den Inhalten. 
Außerdem bieten sie eine Abwechslung und erhöhen die Spannung. Charaktere können 
auch andere Felder beleuchten oder kritische Meinungen haben, ohne, dass das auf dich 
als Hauptfigur negativ zurückfällt. 

Visuelle Gestaltung 
Hast du schonmal etwas vom Goldenen Schnitt gehört? Schon in der Antike hat man 
festgestellt, dass die Natur immer wieder zu ähnlichen Proportionen kommt. Man hat 
alles mögliche vermessen und kam zu dem Schluss, dass Dinge, die uns besonders schön 
vorkommen, etwa ein Verhältnis von 61,8 % zu 38,2 % oder 1:1,681 aufweisen. 
Für uns spielt das auch heute noch eine entscheidende Rolle. Wir haben uns im Kapitel 
zur Technik Gedanken über die Bildqualität gemacht. Jetzt beschäftigen wir uns mit der 
sogenannten Bildkomposition. Für Videos gelten grundsätzlich die selben Ansätze. 
Zur Bildkomposition gehören die Themen von Brennweite, Bildausschnitt, Höhe der 
Kamera und in welchem Winkel das Licht erscheint. 

Ich kann dir gängige Techniken und Ansätze an die Hand geben, aber es ist wichtig, dass 
du auch immer mal wieder die Regeln brichst. Die oberste Regel ist: Eine Komposition 
sollte nicht „langweilig“ sein. Was heißt das? Alles, was man aus dem Stehen, mit dem 
Handy in der Hand filmt oder fotografiert ist verboten. Es ist ein Anblick, den wir viel zu 
sehr gewöhnt sind. 

Blickwinkel 
Für die Höhe der Kamera reicht es aus, wenn du einige Zentimeter runter oder hoch 
gehst. Motive aus der gleichen Ebene zu sehen, stellt eine Verbundenheit her. Aus der 
Vogelperspektive von weit oben kann man einen guten Überblick erreichen. Wenn du 
einen sprechenden Menschen filmst, kannst du so von weiter weg Kontext schaffen oder 
auf Augenhöhe eine Intimität erzeugen. 
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Brennweite 
Die Brennweite ist eine Angabe des Objektivs und steht in Verbindung mit der Größe des 
Sensors. Moderne Smartphones haben heute meist mehrere Kameras für 
unterschiedliche Gegebenheiten. Sie werden meistens mit einer Zahl für die Brennweite 
oder mit den Bezeichnungen Weitwinkel und Tele beschriftet. 

Je kleiner die Zahl ist, desto weitwinkliger ist das Objektiv. Das kann man z.B. für 
Landschaften nutzen oder wenn man auf engem Raum viel einfangen will. Gruppen von 
Menschen fotografiert man meistens mit einen Weitwinkelobjektiv. Portraits mit 
Weitwinkel verzerren allerdings das Gesicht. In Extrembereichen nennt man das Fish-
Eye, was ein eigener Look ist. 

Das menschliche Auge sieht etwa mit einer Brennweite von 50 mm bei Vollformat (ich 
gehe hier jetzt nicht ins Detail, du musst nur die Wirkung verstehen). Daher werden 
Portraits ab dieser Brennweite aufwärts besonders schmeichelhaft. Frontkameras von 
Smartphones sind in der Regel weitwinkelig. Auch, wenn man sich selbst filmt, ist es 
deshalb besser, eine der Kameras auf der Rückseite zu nutzen. 

Der Tele-Bereich beginnt bei 70mm aufwärts. Man kann ein Teleobjektiv nutzen, um 
bestimmte Details herauszustellen. Außerdem eignet es sich auch für Aufnahmen von 
Einzelpersonen vor belebten Hintergrund, da der Bildausschnitt kleiner wird. 

Bildausschnitt 
Bei allen Kameras stelle ich, wenn möglich, ein Bildraster ein. Dadurch sehe ich auf dem 
Display Linien, an denen ich mich bei der Gestaltung orientieren kann. Das geht bei 
professionellen DLSM Kameras wie beim Standard iPhone. Je nach Gerät ist die Auswahl 
beschränkt, aber ein 2 x 2 Raster reicht auch schon aus. Die Linien und die Stellen, an 
denen sie sich treffen, nutze ich für meine Gestaltung. 

Langweilig ist es, wenn das Motiv einfach in der Bildmitte ist. Mit dem Motiv auf den 
Linien und Kreuzen sieht ein Bild meistens viel interessanter aus. 
Mit der Brennweite und mit den Beinen kann man den Bildausschnitt maßgeblich 
beeinflussen. Eine Aufnahme mit Teleobjektiv zeigt besonders wenig vom Hintergrund 
und stellt das Motiv in den Fokus. Wenn ich ein Weitwinkelobjektiv nutze, kann ich dem 
Bild viel Kontext geben, da man den Hintergrund erkennen kann. Dabei sollte man 
allerdings darauf achten, dass die Person weder direkt am Bildrand oder der Bildmitte 
steht, da hier die Verzerrungen am größten sind. 

Welchen Bildausschnitt du auch wählst, du solltest darauf achten, dass für die Augen des 
Betrachters klar ist, wo er hinschauen soll. 
Leitlinien sind ein beliebtes Mittel, um diese Wirkung zu erreichen. Als Leitlinie kannst du 
Wege, Geländer, Zäune, Bäume, etc. nutzen, die zu deinem Motiv hinführen. 

Typische Perspektiven 
Durch die Nutzung von verschiedenen Perspektiven werden deine Inhalte erst richtig 
interessant. Je mehr Material du von einer Szene in unterschiedlichen Perspektiven hast, 
desto mehr Auswahl hast du hinterher im Schnitt. 

Establishing Shot 
Diese Art der Aufnahme soll dem Betrachter einen Kontext zur Umgebung geben. Achte 
bei der nächsten Serie oder Film, den du schaust darauf. Ganz oft wird ein neuer Ort erst 
von außen gezeigt. Dadurch kann der Zuschauer einordnen, an welchem Set man sich 
befindet. 
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POV 
Eine typische Perspektive für Abenteuer- und Reisevideos gerade auf YouTube ist die 
Point of View. Der Protagonist hat dabei die Kamera am Kopf befestigt. Dadurch sieht 
der Zuschauer die Szene, wie auch der Protagonist sie sieht. Man taucht in die Rolle ein. 
Es entsteht eine besondere Nähe zur Tätigkeit. Bei Reisevideos ist es beliebt, weil die 
Aufnahme sehr simpel anzufertigen ist. Man tut, was man ohnehin täte und hat dabei die 
Kamera auf. Allerdings gehört schon etwas Mut dazu, in einer belebten Umgebung mit 
einer Kamera vor der Stirn herumzulaufen. Besonders gut sieht man damit nicht aus. 
Außerdem ruiniert es den Anblick einer möglichen zweiten Kamera und man muss eine 
Szene ggf. doppelt drehen. 

Weite Aufnahmen 
Hier sind wir schon deutlich näher dran, als beim Establishing Shot. Man sieht den 
Protagonisten und die Tätigkeit, aber mit viel Kontext und Hintergrund. Diese Art von 
Aufnahme eignet sich gut, wenn es im Video mehr um den Ort geht, als um die Person. 

Mittlere Aufnahmen 
Wie du dir schon denken kannst, gehen wir hier näher an das Motiv. Der Hintergrund ist 
immer noch zu sehen, aber das Motiv steht klar im Fokus. Solche Aufnahmen sind dafür 
geeignet, die Empfindungen des Protagonisten und den Drehort gleichwertig 
darzustellen. 

Nahaufnahmen 
Hier geht es nur um das Motiv. Besondere Details, Emotionen, wichtige Informationen – 
das sind die Dinge, die du mit der Nahaufnahme einfängst. 

Verbinden verschiedener Perspektiven 
Um aus deinen Videoschnipseln eine Geschichte zu erzählen, solltest du verschiedene 
Perspektiven nutzen, um den Zuschauer „mit auf die Reise“ zu nehmen. Du kannst mit 
einem Establishing Shot starten, um dem Zuschauer zu zeigen, wo sich das Video abspielt. 
Dann kannst du auf einen mittleren Shot wechseln, um den Protagonisten an dem Ort 
vorzustellen. Eine Nahaufnahme zeigt dann zum Beispiel erst die Emotion des 
Protagonisten, dann Details am Drehort. 
So wird aus zusammenhanglosen Clips ein fertiges Video. Wenn du das erstmal einige 
Male geübt hast, wird es dir leicht von der Hand gehen. Ich mache es gerne so, dass ich 
meine Drehs recht detailliert plane. So weiß ich im Vorfeld, welche Einstellungen ich 
wählen will und kann die Aufnahmen nach und nach abhaken. Oft mache ich eine 
Interview Szene, in der ich spreche. Das dient gleichzeitig als mein Voice Over – die 
Erzählerstimme im Hintergrund. Ich nehme dann Szenen in verschiedenen Perspektiven  
auf. Falls es einmal schnell gehen muss oder man eine Szene nicht wiederholen kann, 
versuche ich, eine mittlere Perspektive zu nutzen und die Auflösung des Videos auf das 
Maximum zu stellen. So kann man in der Bearbeitung noch etwas heran zoomen, ohne 
einen großen Qualitätsverlust zu haben. 
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Beispielaufbau Interview 
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