
TUNING-DOKUMENT FÜR DIE FILMAUSBILDUNG 
 
1 Vorstellung des Fachgebiets 
 

„Zweck einer beruflichen Ausbildung ist es nicht, Genie oder Talent zu erzeugen, sondern 
eine Methode zu unterrichten und Menschen einen methodischen Rahmen zu vermitteln – 

Menschen, die später Verantwortung gegenüber der Gesellschaft und dem Individuum 
übernehmen müssen; denn ein Filmregisseur hat ein Millionenpublikum, und er hat eine 

Mission zu erfüllen. Eine berufliche Ausbildung kann ihm die Mittel an die Hand geben, sich 
ein System aufzubauen, das zu ihm passt, mit dem er für einen guten Start gerüstet ist, mit 

dem er seine Persönlichkeit weiterentwickeln und stärken kann.“ 
JEAN LODS: The Professional Training of Film Technicians 

(UNESCO-Bericht, 1951) 
 
 
„Filmhochschule“ ist der Oberbegriff für Ausbildungsstätten (in aller Regel Hochschulen), in 
denen die praktischen Fähigkeiten des Filmemachens vermittelt werden. Meist, wenn nicht 
sogar immer, umfasst der Begriff heute außer Film auch Fernsehen und Video sowie häufig 
auch Animation und/oder digitale Medien. So wie sich die Studienfelder erweitert haben, 
haben sich auch die Bezeichnungen der Studiengänge verändert, um das breitere Curriculum 
widerzuspiegeln. Grundständige Studiengänge im englischen Sprachraum reichen 
beispielsweise von „Film Production“, „Film and Television Production“, „Film and Broadcast 
Production“, „Film and Video Production“, „Film and Moving Image Production“, „Video 
Production“ oder „Film and Television“ über „Film and Video” bis hin zu „Screen Arts“, 
„Media Arts“, „Cinematic Arts“ und „Moving Image Production“. Ungeachtet dieser neuen, 
erweiterten Definitionen sind praktisch alle Studiengänge mit Titeln wie „Audiovisuelle 
Produktion“, „Multimedia“ oder „Kommunikation“ tendenziell zu allgemein ausgelegt und 
umfassen entweder auch Radio und Journalismus oder sind stark (computer-)technologisch 
geprägt. Ebenso muss betont werden, dass das Gebiet, um das es im vorliegenden Tuning-
Dokument geht, die praxisbezogene Vermittlung der Film- und Fernsehproduktion ist, bei 
der das praktische Element mindestens 50 % des Lehrplans ausmacht. Theoretische 
Medienwissenschaft und -analysen, selbst mit praktischen Elementen, gehören nicht dazu. 
 
Trotz ihrer weltweit steigenden Beliebtheit wird die formelle Filmausbildung in der 
Filmbranche seit jeher kontrovers diskutiert – das Gegenmodell ist das traditionelle 
hierarchische Lehrsystem, bei dem der Nachwuchs „on the job“ von erfahrenen Profis der 
jeweiligen Abteilung lernt (obwohl es in einem Filmteam gar keine Abteilung zum Beispiel 
für Regisseure oder Drehbuchautoren gibt). Andries Deinium, in den 1940er Jahren Dozent 
an der University of Southern California, brachte es auf den Punkt: „In Hollywood eine 
Filmhochschule zu betreiben ist etwa so, als würde man in einem Dorf von Handauflegern 
eine medizinische Universität gründen.“ Dennoch ist die Zahl der Filmhochschulen 
insbesondere in den letzten 20 Jahren sprunghaft gestiegen; überall in der Welt sind sie aus 
dem Boden geschossen, und der Anteil der Filmschaffenden, die an einer Filmhochschule 
studiert haben, ist höher als je zuvor. Der aktuelle Bericht des Irish Film Board, der „Irish 
Audiovisual Content Production Section Review“ (PWC, 2008), beispielsweise verzeichnet bei 
den Unter-40-Jährigen einen deutlich höheren Anteil an Absolventen formeller Film- und 
Medienproduktionsstudiengänge als im Branchendurchschnitt. Während insgesamt 53 % der 
Befragten angaben, vor ihrer Filmtätigkeit eine formelle einschlägige Ausbildung absolviert 
zu haben, entfielen 80 % dieser Absolventen auf die Altersgruppe zwischen 20 und 40 
Jahren. Die Filmhochschule hat sich ganz offensichtlich fest etabliert und ist von größerer 
unmittelbarer Bedeutung für die Branche als früher. Doch man muss auch zur Kenntnis 



nehmen, dass parallel zur hochschulischen Ausbildung das traditionelle „Lehrlingsmodell“ 
der praktischen Ausbildung weiter Bestand hat. Tatsächlich müssen in den meisten Ländern 
auch die Absolventen und Abgänger von Filmhochschulen noch das klassische System 
durchlaufen, wenn sie anfangen zu arbeiten. Das gilt insbesondere für die technischen 
Fächer. Allerdings können sie oft auf einer höheren Stufe der Leiter einsteigen, oder sie 
werden automatisch Gewerkschaftsmitglieder mit entsprechendem Status, beispielsweise 
im Fall der (britischen) National Film and Television School. Natürlich besteht das 
hierarchische Modell nicht in gleichem Maße bei Regisseuren, Produzenten und 
Drehbuchautoren. Dennoch sind die Filmhochschulen der festen Überzeugung, dass ihre 
Lehrpläne, die breiter angelegt sind als eine Schulung an den technischen Geräten einer 
bestimmten Disziplin (z. B. Kamera oder Schnitt) und praktisch ausnahmslos auch Elemente 
von Filmgeschichte und kultureller Kontextualisierung umfassen, einen runderen, 
sinnvolleren Einstieg in den Filmberuf geben. 
 
Als weltweit erste Filmhochschule wurde vor gut 90 Jahren, im Jahr 1919, die WGIK 
gegründet. Viele große internationale Filmhochschulen sind staatlich finanzierte, aber 
eigenständige Institute, die also nicht Teil einer anderen Universität oder sonstigen 
Hochschule sind. Zu dieser Gruppe zählen unter anderem Filmhochschulen in Ländern des 
ehemaligen Ostblocks, zum Beispiel die 1946 gegründete FAMU in Prag als integraler 
Bestandteil der Akademie der Darstellenden Künste, an der außerdem auch Musiker und 
Theaterschaffende ausgebildet werden; die 1948 gegründete PWSFT, die polnische 
Nationale Hochschule für Film, Fernsehen und Theater in Lódz sowie die seit 1947 
bestehende Szinház – es Filmüvészeti Egyetem, die ungarische Universität für Theater, Film 
und Fernsehen in Budapest. Alle diese Filmhochschulen waren auf die staatlich finanzierte 
Filmindustrie zugeschnitten, und den Absolventen waren feste Arbeitsplätze für das ganze 
Leben sicher. Anderswo gibt es staatliche (und meist ebenfalls eigenständige) 
Filmhochschulen mit tendenziell eher kleinen Studierendenzahlen, zum Beispiel die 
Nederlandse Film en Televisie Academie in Amsterdam, die 1958 gegründet wurde und etwa 
285 Studierende zählt; die Danske Filmskole in Dänemark (1966 gegründet, rund 100 
Studierende); die britische National Film and Television School (NFTS), die seit 1971 besteht 
und 160 Vollzeitstudierende hat, oder die Norske Filmskolen in Norwegen, die 1998 
gegründet wurde und rund 84 Studienplätze bietet. Staatliche Filmhochschulen gibt es 
jedoch nicht nur in Europa: Die 1973 gegründete Australian Film, Television and Radio 
School (AFTRS) ist eine Filmhochschule von Weltrang, ebenso wie die 1950 in Peking 
gegründete Beijing Film Academy, bei der angeblich jährlich 100.000 Bewerbungen für die 
400–500 Studienplätze eingehen (allerdings einschließlich Schauspielern).  
 
Viele Filmhochschulen bestehen auch als Teil von Kunsthochschulen, Universitäten oder 
Fachhochschulen. Dies gilt zum Beispiel für die führenden Institute in den USA wie die an der 
UCLA, NYU oder University of Southern California. In Europa bestehen an den Universitäten 
Aalto (Helsinki, Finnland), Ljubljana (Slowenien) und Westminster (UK) sowie am Institute of 
Art, Design & Technology in Irland Filmhochschulen als Fakultät, Institut oder Abteilung der 
Hochschule, der sie angeschlossen sind. Darüberhinaus ist zu erwähnen, dass Studiengänge 
im Fach Film nicht nur von Filmhochschulen angeboten werden – mehrere sehr 
renommierte Studiengänge sind auch in Universitätsfakultäten für Kunst, 
Geisteswissenschaften oder Theater, in den Medien- oder Designabteilungen von 
Kunsthochschulen oder an Musik- und Theaterkonservatorien angesiedelt. 
 
Das Vertretungsgremium der Filmhochschulen ist CILECT (Centre International de Liaison des 
Écoles de Cinéma et de Télévision), der internationale Verband der Film- und 
Fernsehhochschulen. Alle namhaften Filmhochschulen sind dort Vollmitglied. CILECT wurde 



1955 in Cannes mit dem Ziel gegründet, in einer tief gespaltenen Welt den Dialog zwischen 
den Filmhochschulen zu fördern. Vertreten waren damals Schulen aus acht Ländern. Im Jahr 
2010 hat CILECT 148 Mitglieder aus 58 Ländern auf fünf Kontinenten. Der Verband will den 
Hochschulen eine Plattform für den Gedankenaustausch bieten und sie darin unterstützen, 
die Ausbildung kreativer Kräfte für Film, Fernsehen und verwandte Medien 
zukunftsorientiert auszurichten. Er will den Auf- und Ausbau und langfristigen Erhalt von 
regionalen und internationalen Kooperationen unter seinen Mitgliedern ebenso fördern wie 
die Film- und Fernsehausbildung in Entwicklungsländern.  
 
Die wichtigsten Werte, die das Herz des Fachs ausmachen, sind kreatives Erzählen und 
Entwickeln der visuellen Vorstellungskraft – unabhängig von den technischen Mitteln, die 
man dabei verwendet. Gelehrt werden der Einsatz und die Bedeutung von Bild und Ton – ob 
die Inhalte nun in einem hochgradig kommerziellen Stil oder Genre oder von 
experimenteller Natur sind, oder auf einer Zwischenstufe dieses Spannungsbogens. Die 
einen Absolventen werden hochspezialisierte technische Fachleute, die anderen werden 
kreative Künstler. 
 
In seiner Breite deckt das Studienfach die praktische Arbeit in den drei Bereichen der 
Präproduktion, Produktion und Postproduktion ab. Das umfasst folgende Aufgaben: 
Drehbuch, Regie, Producing, Scriptbearbeitung, Zeitplanung, Budgetplanung, Kamera, Ton, 
Art Direction/Szenenbild, Kostümbild, Maskenbild, Produktionsmanagement, 
Schnitt/Montage, Spezialeffekte und Abmischen, außerdem fachergänzende theoretische 
Studien, zum Beispiel zu Geschichte, Analyse, Kritik oder Kontext, sowie Vorbereitungen auf 
die berufliche Laufbahn, zum Beispiel unternehmerische Kompetenzen in den Bereichen 
Medien, Finanzen, Vertrieb und Bereitstellung auf den immer zahlreicher werdenden 
Plattformen. 
 
Etwa über die letzten zwanzig Jahre hinweg haben sich die Schulen davon abgekehrt, 
vorwiegend auteurs, also Autoren und Regisseure auszubilden. Der „Triangle“-Ansatz, den 
CILECT seit den 1990ern vertritt, hat maßgeblich dazu beigetragen, den Blickwinkel der 
Filmausbildung zu erweitern, indem das Gewicht gleichmäßig auf die drei Seiten des 
Dreiecks aus Regisseur, Autor und Produzent aufgeteilt wird. Vor der Einführung von 
Triangle gab es nur sehr wenige Ausbildungsmöglichkeiten für Produzenten, doch das hat 
sich erfreulicherweise geändert. In ähnlicher Weise wird heute in vielen grundständigen 
Filmstudiengängen auch technischen Spezialfächern wie Kamera, Schnitt, Design oder Ton 
mehr Platz im Lehrplan eingeräumt. 
 
Diese aktuellen Trends in der Branche bedeuten, dass neben denjenigen, die in traditionell 
besetzten Teams für große Kinofilme arbeiten, mehr und mehr auch Absolventen mit breiter 
gefächerten Fähigkeiten und einiger Kompetenz in den genannten Standardfächern gefragt 
sind. Parallel dazu hat eine sogenannte Demokratisierung der Medien stattgefunden, 
ermöglicht durch erschwinglich gewordene Videokameras, Mobiltelefone mit Filmfunktion, 
Schnittprogramme für den Heimcomputer und Plattformen wie YouTube. Diese 
„Demokratisierung“ hat sich jedoch weitgehend als Illusion entpuppt, häufig angefacht von 
den Herstellern der digitalen Geräte und Anbietern der Websites, die mit Bedacht den 
Eindruck schürten, jedermann könne über Nacht zum Filmemacher werden, wenn er nur die 
richtige Technik besäße. In jedem Fall hat es sich auf die beruflichen Perspektiven der 
Hochschulabgänger positiv ausgewirkt, sich weniger auf die Ausbildung von 
Autoren/Regisseuren zu konzentrieren und mehr Gewicht auf den Aufbau umfassender 
technischer Kompetenzen zu legen. Dieser Paradigmenwechsel hat es auch mit sich 
gebracht, dass die Filmhochschulen Portfolios mit verwandten/sich überschneidenden 



Aufbaustudiengängen eingeführt haben, die tiefergehende bzw. weiterführende Studien in 
spezifischen Gebieten beinhalten. Beispiele dafür sind MA-Studiengänge in Fiction-Regie, 
Dokumentar-Regie, Drehbuch, Producing, Szenenbild oder Schnitt. 
 
Im Gesamtkontext der Filmausbildung ist jedoch zu beklagen, dass die Schulen in der 
Sekundarstufe sich nicht ausreichend mit Medienthemen befassen, wenngleich es hier in 
den letzten Jahren Fortschritte gegeben hat. Weitere Verbesserungen in diesem Bereich 
wären von großem Vorteil für die Anbieter praktischer Filmausbildung, für die Branche – und 
letztlich für die Gesellschaft. Medienkompetenz ist ein Mittel, um den Einfluss der 
Massenmedien und die Auswirkungen der in rasantem Wandel begriffenen Technologie auf 
unseren Alltag zu verstehen. Medienkompetenz hat auch damit zu tun, dass junge 
Menschen lernen, ein fundiertes und kritisches Verständnis und Freude daran zu entwickeln, 
wie Medien funktionieren, wie sie Bedeutung herstellen, wie sie organisiert sind und wie sie 
Realität konstruieren. Ob die Beschäftigung mit Film, Fernsehen und anderen Medien die 
Schüler dazu antreibt, sich näher mit diesen Themen und Kunstformen zu beschäftigen, oder 
nicht – Medienkompetenz ist eine wertvolle und notwendige Fähigkeit für das Leben. 
 
Der europäische Film besitzt eine reiche und vielfältige Tradition, die sich auch in den 
Filmstudiengängen widerspiegelt – besonders im Vergleich zu den USA, wo die Filmbranche 
insgesamt stärker auf das homogene, kommerzielle Hollywood-Kino ausgerichtet ist. Obwohl 
europäische Filmhochschulen und -studiengänge wie erwähnt heute stärker als früher die 
Zwänge der „Industrie“ berücksichtigen, ist die auf unserem Kontinent angebotene 
Ausbildung erfreulicherweise sehr weit davon entfernt, monolithisch zu sein, sondern 
spiegelt auch weiterhin das kulturelle Mosaik wider, das von großen Künstlern wie Lumières, 
Méliès, Eisenstein, Dreyer, Vertov, Bresson, Buñuel, Fellini, Bergman, Tarkovsky, Wajda, 
Godard, Fassbinder, Angelopolous, Marker, Wenders, Kieslowski, Loach, Almodóvar oder 
Haneke gebildet wird. 
 



2. Profile der Abschlussgrade 
 
1. Stufe  
  
Bachelor (BA) in Film- und TV-Produktion. Wird bisweilen auch als Medienproduktion 
bezeichnet, oder auch als BA in Kommunikationsdesign. Typische Elemente sind praktische 
Filmproduktion, Geschichte und Theorie des Fachs, Berufspraxis, 
Produktionsmanagement/Producing, Forschung und Teilnahme an Filmfestivals für 
Studierende und für die Öffentlichkeit. Bei einigen Abschlüssen ist ein gewisses Maß an 
Spezialisierung vorgesehen; in postkommunistischen Ländern beginnt die Spezialisierung 
grundsätzlich gleich im 1. Zyklus. 
 
2. Stufe  
 
Auf der  2. Stufe, dem Master (MA) spezialisieren sich die Studierenden auf einzelne 
Bereiche der Produktion – Drehbuch, Kamera, Ton oder Postproduktion; Dokumentarfilm, 
Fiction, Animation oder Szenenbild. Auf dieser Stufe kommen oft auch Studierende aus 
anderen Fachrichtungen, z. B. Anthropologie, Musik, Journalismus oder Wirtschaft; sie hat 
viele Merkmale eines nicht-konsekutiven Studiengangs. Studierende auf der 2. Stufe können 
von einer anderen Fachrichtung her kommen, müssen aber berufsqualifiziert sein. Oft 
nutzen die Studierenden die 2. Stufe, um eine weitere Spezialisierung/Ausrichtung zu 
erwerben (z. B. Umstieg von Schnitt auf Regie). 
  
Typische Elemente der 2. Stufe sind größer angelegte Projekte und Produktionen in 
Eigeninitiative sowie die Theorie des Erzählens und des Narrativen und in einigen Fällen eine 
schriftliche Abschlussarbeit und eine Vorführung bei öffentlichen Filmfestivals. 
Fortgeschrittene Selbstanalyse und kritisches Denken sowie eine stärker theoretische 
Ausrichtung prägen die 2. Stufe. 
Der International Masters in Mittel- und Osteuropa ist jedoch ein Produktionsstudiengang. 
In der Regel weisen Studiengänge der 2. Stufe einen stärkeren Industriebezug auf. 
  
3. Stufe 
 
Es gibt in Europa keine Programme zur Promotion in Filmproduktion. 
 
Typische Berufsbilder 
 
1. Stufe: Die Absolventen sind grundlegend qualifiziert für den Berufseinstieg, in der Regel 
eine Einsteigerposition in einer Produktions- oder Postproduktionsfirma oder in einer TV-
Firma z. B. im Schnitt. Mit dem Abschluss erfüllen sie auch die Aufnahmebedingungen für die 
Gewerkschaft.  
 
2. Stufe: Die Absolventen sind voll qualifiziert für den Berufseinstieg. Die Studiengänge der 2. 
Stufe sind stärker auf Selbstentwicklung ausgerichtet. Studierende der  2. Stufe können von 
einer anderen akademischen Fachrichtung her kommen, sind aber bereits berufsqualifiziert. 
Oft nutzen die Studierenden die 2. Stufe, um eine weitere Spezialisierung/Ausrichtung zu 
erwerben (z. B. Umstieg von Schnitt auf Regie). 
 
3. Stufe: Studien der 3. Stufe sind meist im Bereich Filmwissenschaften angesiedelt und 
zielen in der Regel auf eine akademische Laufbahn ab. 
 



Rolle des Fachgebiets in anderen Studiengängen 
 
Filmproduktion kann auch Hauptfach in einem Designstudium oder Nebenfach in einem 
Studium der Film- oder Medienwissenschaften sein.  



3. Lernergebnisse und Kompetenzen 
 
Innerhalb der Film- und Produktionsausbildung gibt es unterschiedliche Philosophien. 
Während die einen Studiengänge stark auf die Berufspraxis ausgelegt sind und sich an der 
Industrie orientieren, legen andere den Schwerpunkt auf die Person des Studierenden und 
die Förderung künstlerischer oder experimenteller Arbeitsweisen. Es besteht eine gewisse 
Spannung zwischen denjenigen, die im klassischen System der praktischen Lehre ausgebildet 
wurden, und denen, die ein formelles Produktionsstudium absolviert haben. Das 
traditionelle Lehrsystem ist jedoch auf dem Rückzug; die Sekundarschulbildung hat die 
Erwartungen an eine formelle Qualifikation im tertiären und quartären Bereich erhöht. 
 
Die Umsetzung der Produktionsausbildung variiert stark – einen allgemeingültigen 
Standardansatz gibt es nicht. In einigen Akademien, insbesondere in Osteuropa, liegt der 
Schwerpunkt auf der Spezialisierung in einer bestimmten Disziplin (z. B. Kamera) schon im 
grundständigen Studium. Andere Institute verfolgen den Ansatz, Film, Fernsehen und 
Animation zu integrieren (mit unterschiedlicher Gewichtung). Ein gewisses Maß an 
Spezialisierung kann möglich sein, doch die grundsätzliche Auffassung ist die, dass die 
Studierenden eine breite Kompetenzbasis erwerben und sich auch mit Filmgeschichte und 
Medientheorie befassen sollen. Innerhalb der Akademie wird eine umfassende theoretische 
Komponente gemeinhin als sinnvoll für die Kompetenz erachtet, Geschichten zu entwickeln 
und darüber zu reflektieren, wie man sie erzählen kann. 
 
Ziele 

• Das übergeordnete Ziel des Studiums besteht darin, einen rigorosen, disziplinierten 
Zugang zu Theorie und Praxis auf dem Niveau eines grundständigen Studiums zu 
vermitteln. 

• Theoretisches, kritisches und reflektives Verständnis eines breiten Spektrums von 
Medienformen entwickeln 

• Medieninhalte – namentlich Dokumentar-, Drama- und Animationsprojekte – 
erzeugen und entwickeln  

• Mit unterschiedlichen Medienformaten arbeiten: stille und bewegte Bilder, 
Fernsehen und Internet 

• Lernende auf das Arbeiten in einer sich rasant wandelnden Medien- und 
Kulturbranche vorbereiten; sowohl im Heimatland als auch auf internationaler 
Ebene 

• Den Lernenden angemessene Kenntnis professioneller Standards und 
Verfahrensweisen vermitteln 

• Kreativität und konzeptuelles Denken fördern 
 
Lernergebnisse 
 
Fachliche Kompetenzen 
 
Im ersten Studienzyklus erwerben die Studierenden folgende Kenntnisse und Fähigkeiten: 

• Kritische Beurteilung von Theorie, Konzepten und Praxis der aktuellen 
Medienformen und -inhalte 

• Kenntnis der Geschichte der Medien und der Beziehung zwischen Medien und der 
Kultur, der sie angehören 

• Kenntnis der Kultur und Geschichte von Kino und Fernsehen und deren Bezug zur 
Gesellschaft 



• Verwendung aller Elemente von Text, Bild, Ton und Geschichtenaufbau, um kreative 
Inhalte zu schaffen und zu entwickeln 

• Arbeiten mit unterschiedlichen Medienformaten: stille und bewegte Bilder, 
Fernsehen und Internet 

• Beherrschung der gewählten Fachdisziplin 
• Angemessene Kenntnis professioneller Standards und Verfahrensweisen sowie 

technischer Ausrüstung in einer Reihe verwandter Medienbranchen 
• Kenntnis rechtlicher und ethischer Verpflichtungen sowie Gesundheits- und 

Sicherheitsvorschriften für Produktionen 
• Kompetenz in Kamera, Ton, Schnitt und Regie 
• Bewusstsein für und kritisches, kreatives und innovatives Herangehen an technische 

Fortschritte in der Produktion – Ausrüstung/Software, Anpassungsfähigkeit, 
Flexibilität, fachübergreifendes Wissen 
 

Überfachliche Kompetenzen 
 

• Effektive und verantwortungsvolle Kommunikation und effektive Mitarbeit als Teil 
eines Teams 

• Kritische Analyse und Reflexion von und Auseinandersetzung mit 
Medienkommunikation 

• Effektive Nutzung von Informationsressourcen sowie Informationstechnologie und 
Software 

• Fähigkeit, durch Analyse, Synthese und kritisches Denken Probleme in Worte zu 
fassen und kreative Lösungen zu finden; sowohl individuell als auch im Team 

• Initiieren von Projekten und eigenständigen Produktionen nach professionellen 
Standards 

• Initiieren eigenständiger Projekte einschließlich Erschließung von Finanzquellen und 
Vertriebswegen 

• Nutzung und Weiterentwicklung eines Spektrums konzeptueller und übertragbarer 
Kompetenzen (z. B. Recherche) 

• Angemessene Kenntnis der geschichtlichen Entwicklung von Technologie, Ästhetik 
und Inhalten 

• Bewusstsein für und kritisches, kreatives und innovatives Herangehen an technische 
Fortschritte in der Produktion – Ausrüstung/Software, Anpassungsfähigkeit, 
Flexibilität, fachübergreifendes Wissen 

 
Ebenso, wie in Produktionsstudiengängen der ersten Stufe unterschiedliche Ansätze verfolgt 
werden (z. B. Spezialisierung vs. Integration), lassen sich auch auf der zweiten Stufe drei 
Hauptkategorien von Studiengängen unterscheiden, die jede durch eigene Ziele und 
Lernergebnisse geprägt sind: nicht-konsekutiv, vertiefend-spezialisierend und theoretisch.  
 
Nicht-konsekutive Studiengänge der zweiten Stufe sind auf Studierende ausgelegt, die ihre 
erste Stufe in einem anderen Fach absolviert haben. Die Bewerber haben keine Erfahrung 
mit Produktionen; die Anforderungen an sie sind vergleichbar mit denen, die an Studierende 
der Produktion auf der ersten Stufe gestellt werden (siehe oben). Für ihre schriftliche 
Abschlussarbeit müssen sie eine größere eigene Forschungsleistung zeigen, sich 
tiefergehend mit kritischer Theorie auseinandersetzen und auf höherem Niveau analysieren 
als es von einer Abschlussarbeit auf der ersten Stufe verlangt wird. Darüberhinaus wird von 
ihnen erwartet, dass sie die geforderten produktionsrelevanten Fähigkeiten in erheblich 
kürzerer Zeit erwerben.  
 



Zusätzliche Lernergebnisse der nicht-konsekutiven zweiten Stufe 
Auf der nicht-konsekutiven zweiten Studienstufe erwerben die Studierenden folgende 
Kenntnisse und Fähigkeiten: 
 

• Sämtliche Fertigkeiten und Kompetenzen der ersten Stufe 
• Eigenständige Forschung und tiefgehende, kritische Analyse der Ergebnisse  
• Rasches Erfassen von Informationen und Fertigstellen von Medienprojekten nach 

professionellen Standards 
• Bewusstsein für die wirtschaftlichen, fachlichen, ethischen und rechtlichen Fragen 

der Erstellung von Medieninhalten 
• Eigenständiges Üben und Verbessern der Produktionskompetenzen 
• Genaue Kenntnis von Finanzierungsmöglichkeiten und geeigneten Vertriebskanälen 
• Schaffen und aktives Aufsuchen von Gelegenheiten zum Netzwerken (z. B. Wissen, 

welche Wettbewerbe und Festivals relevant sind; Mitgliedschaft in 
Branchenorganisationen) 

• Selbstverantwortliches Lernen und berufliche Weiterentwicklung 
• Einbringen in Problemlösungsprozesse 
• Ausbau fachübergreifender Kompetenzen wie Teamfähigkeit, kritisches Denken und 

zügige Entscheidungsfindung 
 
Vertiefend-spezialisierende Studiengänge des zweiten Zyklus sind auf Studierende 
ausgelegt, die ihre erste Stufe in Produktion absolviert haben und allgemeine, umfassende 
Produktionskompetenzen besitzen. Sie können sich auch bereits auf einen bestimmten 
Aspekt der Produktion oder ein bestimmtes Genre spezialisiert haben. In einem 
spezialisierenden Studiengang der zweiten Stufe sollen sie auf ihre bisherige Erfahrung 
aufbauen und ein extrem hohes Niveau an Expertise erlangen. Die zu erwerbenden 
fachlichen Kompetenzen richten sich nach dem Bereich der Spezialisierung und sind 
beispielsweise im Fach Kamera andere als im Fach Ton-Postproduktion. 
 
Zusätzliche Lernergebnisse der vertiefend-spezialisierenden zweiten Stufe 
 

• Selbstverantwortliches Lernen 
• Durchgängig fachmännische Leistung in der gewählten Rolle bei zahlreichen 

Produktionen 
• Profunde Kenntnis des medialen Kontextes des späteren Arbeitsfelds 
• Kritische Reflexion der eigenen Arbeit und Einflechten der daraus gewonnenen 

Erkenntnisse in den Arbeitsansatz 
• Übernahme erheblicher Verantwortung für die gewählte Rolle beim Initiieren von 

Produktionen oder beim Vorantreiben technischer Innovationen im eigenen Bereich 
• Einbringen in Problemlösungsprozesse 
• Ausbau fachübergreifender Kompetenzen wie Teamfähigkeit, kritisches Denken und 

zügige Entscheidungsfindung 
 
Theoretische Studiengänge der zweiten Stufe sind üblicherweise auf Studierende ausgelegt, 
die ihre erste Stufe in Produktion oder in einem anderen Fach absolviert haben. 
Studiengänge dieser Kategorie enthalten kein praktisches Produktionselement; sie sind ganz 
auf kontextuelle und historische Textarbeit fokussiert. 
 
Zusätzliche Lernergebnisse der theoretischen zweiten Stufe 
In der theoretischen zweiten Studienstufe erwerben die Studierenden folgende Kenntnisse 
und Fähigkeiten: 



 
• Effektive Recherche und Ressourcenverwaltung mit Hilfe relevanter Literatur, 

Datenbanken und digitaler Quellen 
• Kritische Analyse eigener und fremder Forschungsergebnisse 
• Präzises und flüssiges Schreiben im akademischen Kontext 
• Selbstbewusste Präsentation und Verteidigung von Forschungsergebnissen 
• Selbstverantwortliches Lernen 
• Umfassendes Wissen und profundes Verständnis von Film- und Mediengeschichte 

und -kultur  
• Umfassendes Wissen und profundes Verständnis des Kontexts, in dem Film und 

Medien produziert werden 
• Analyse und Beurteilung aktueller Debatten in der zeitgenössischen Kunsttheorie  

 
4. Arbeitsbelastung und ECTS 
 
1 – 3 bis 4 Jahre; 180 bis 240 ECTS-Punkte 
2 – 1 bis 2 Jahre; 60, 90 oder 120 ECTS-Punkte 
3 – 3,5 Jahre 
 
5. Strategien zur Beurteilung 
 
Die wichtigste Gemeinsamkeit der Beurteilungsverfahren in Filmproduktionsstudiengängen 
liegt darin, dass die Beurteilung stets sowohl laufend als auch zusammenfassend erfolgt. Die 
konkrete Ausgestaltung unterscheidet sich je nach Ansatz der Hochschule stark. 
 
Persönliche Leistung 
 
Animation ist im Hochschulkontext weitgehend eine Einzelarbeit; der Animator ist für alle 
Aspekte des Films voll verantwortlich. In der Filmindustrie müssen Animatoren oft im Team 
arbeiten. Animatoren können sowohl anhand der von ihnen produzierten Filme als auch 
anhand ihrer Aufzeichnungen über ihre Entscheidungsfindungen beurteilt werden. 
 
An einigen Instituten müssen die Studierenden allein einen kurzen Film produzieren, bei 
dem sie alle Rollen selbst übernehmen. Dies kann eine einmalige Anforderung sein oder eine 
Daueraufgabe, die sich über mehrere Semester erstreckt. 
Im Grundlagenbereich (in der Regel im ersten Jahr) kann die Modulbeurteilung einfache 
Übungen (z. B. Filmen und Schneiden einer kurzen Sequenz) und praktische Prüfungen (z. B. 
Kamerabedienung) umfassen. 
 
An anderen Instituten müssen die Studierenden den Großteil ihrer Studienzeit in Filmteams 
arbeiten. Bisweilen bestimmen auch die vorhandenen Ressourcen, welchen Ansatz eine 
Ausbildungsstätte wählt. 
Unabhängig davon, ob die Studierenden Filme allein produzieren oder im Team, wird immer 
der einzelne Studierende beurteilt. 
 
Die Beurteilung richtet sich nicht allein nach dem fertigen Film. Auch die Rolle des 
Studierenden in der Produktion und seine Leistung in dieser Rolle werden beurteilt. Die 
Beurteilung erfolgt nicht durch eine Einzelperson, sondern durch ein Gremium von Prüfern 
(Dozenten). 
 



Der Filmtext wird begleitet von weiteren Dokumenten. (Das können Zeichnungen und Pläne 
sein, Kalkulationstabellen, Textdokumente usw.) Die Anforderungen sind je nach Hochschule 
unterschiedlich, allgemein ist jedoch üblich, dass der Studierende eine Produktionsmappe 
und ein Produktionstagebuch/-protokoll führt und eventuell eine kritische Reflexion 
ausarbeitet. Hierzu gehören sämtliche Unterlagen, die die jeweilige Rolle im Team erfordert; 
aus der Vorbereitung, vom Set (z. B. Kamerabericht) und aus der Postproduktion. Bisweilen 
muss der Studierende auch einen Text darüber schreiben, wie er das Projekt 
wahrgenommen hat, wie er seine Leistung sieht und was er daraus gelernt hat.  
 
Die Berichte der Studierenden verschaffen dem Beurteilungsgremium ein Gesamtbild und 
fungieren zu einem gewissen Grad als informelles Element der gegenseitigen Beurteilung. In 
welchem Maße Lehrkräfte die Produktionen der Studierenden beaufsichtigen, ist ebenfalls 
von Schule zu Schule unterschiedlich. Die hierbei gemachten Beobachtungen fließen 
ebenfalls in die Beurteilung der einzelnen Studierenden ein. 
 
In einigen Instituten verteidigen die Studierenden ihre Arbeit bei einer Gruppen-Vorführung 
– ähnlich wie bei der Gruppenkritik („Crit“) im Kunststudium. 
 
In anderen gehen die Studierenden einzeln in ein Abschlussgespräch mit dem 
Beurteilungsgremium. In dieser Situation hat der Studierende Gelegenheit, seine Rolle im 
Projekt zu kommentieren und seine Überlegungen zur gemeinsamen Leistung offenzulegen. 
Eventuell wird der Studierende auch zu seiner Produktionsmappe/kritischen 
Reflexion/seinem Produktionstagebuch/-protokoll befragt. 
 
In beiden Fällen ist es das Ziel der Beurteilenden, herauszufinden, wer für welche Elemente 
der Produktion verantwortlich war und welche Beiträge die einzelnen Studierenden geleistet 
haben. 
 
Beispiel: Beurteilung im Abschlussjahr, Hochschule für angewandte Wissenschaften, 
Fachhochschule Würzburg-Schweinfurt 
 
Im Abschlusssemester arbeitet jeder Studierende an zwei Filmprojekten mit; einmal in einer 
A-Rolle, einmal in einer B-Rolle. A-Rollen sind Regie, Kamera, Schnitt und evtl. Art Direction. 
B-Rollen sind alle anderen Rollen im Team. Während der Dreharbeiten schreibt jedes 
Teammitglied ein Tagesprotokoll.  
Der fertige Film wird den Dozenten vorgeführt und von jedem von ihnen beurteilt. Auf der 
Skala von 1 bis 100 bedeuten Werte unter 50 ‚nicht bestanden‘ und Werte über 84 ‚mit 
besonderer Auszeichnung bestanden‘. Der Durchschnittswert entspricht dann der Benotung 
des Films.  
Im zweiten Schritt werden die Protokolle danach gesichtet, wie die Teammitglieder ihre 
Position/Funktion ausgefüllt haben, und die Berichte werden verglichen. Dadurch können 
die Endergebnisse um 10 Punkte höher oder niedriger liegen als die Note des Films.  
Diese Vorgehensweise berücksichtigt sowohl die Qualität des Films als auch den Beitrag 
jedes Einzelnen, dessen Einsatz und Leistung auf diese Weise honoriert werden können. 
 
Auch an anderen Hochschulen sind ähnliche Konstellationen aus ‚Haupt- und Nebenrollen‘ 
über mehrere Projekte hinweg möglich, bei denen jeder Studierende seine eigene 
Produktionsmappe und weitere Unterlagen einreicht. An den verschiedenen Hochschulen 
gelten unterschiedliche Grenzwerte für das Bestehen und die einzelnen Noten. 
 
Praktikum 



 
Ein Praktikum, auch als Praxissemester oder Praxisphase bezeichnet, ist an einigen 
Hochschulen Bestandteil des Studiengangs. Wenn für ein Praktikum ECTS-Punkte gegeben 
werden, muss es beurteilt werden. Das Praktikum muss dem Studierenden ein echtes 
Lernerlebnis bieten. Der Praktikumskoordinator richtet eine Einweisung/Schulung für den 
Praktikumsgeber (Arbeitgeber) aus, da dessen Rückmeldung für die Beurteilung der Leistung 
des Studierenden gebraucht wird. Dem Studierenden wird ein Betreuer zugeteilt (häufig 
dieselbe Person, die das Praktikum koordiniert), der den Studierenden während des 
Praktikums regelmäßig trifft, üblicherweise am Praktikumsplatz. Auch eine 
Selbstbeurteilungskomponente kann in die Praktikumsnote einfließen. 
 


