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   Das Schreiben einer Erzählung kann man mit einer Reise verglichen. Die Parallelen liegen auf der Hand, denn auch das Schreiben ist immer lohnend und nicht selten mühsam, gewährt faszinierende Einblicke und Ausblicke und egal wie weit man damit kommt, am meisten erfährt man dabei über sich selbst. Wenn also das Schreiben eine Reise ist, dann soll dieses E-Book der Rucksack mit den notwendigsten Dingen sein, die man braucht, um an das Ziel zu gelangen und die Reise gut zu überstehen. Zu einer vernünftigen Ausrüstung gehört Wissen über das Schreibhandwerk, nicht um stupide Regeln zu folgen, sondern um die Strippen wahrzunehmen, an denen man ziehen kann, um die Geschichte wie gewünscht in Bewegung zu setzen. Themen wie Figurenentwicklung, Dialoge, Konflikte, Handlungs- und Spannungsaufbau sind daher im ersten Teil des E-Books zu finden. Sie erfahren, wie der Antagonist beschaffen sein sollte, wie man Kitsch und Klischees vermeidet und was man bei der Analyse von Filmtrailern für den Plot lernen kann.
Zur Ausrüstung gehört aber auch ein sorgfältig zusammengestelltes Erste-Hilfe-Paket, das in Notfällen wie bei Schreibblockaden, lähmendem Perfektionismus oder dem Würgegriff der Selbstzweifel verwendet werden kann. Hier erfahren Autoren unter anderem, wie das Führen eines Schreibjournals ihre Arbeit unterstützt, wie man die eigene Schreibstimme nutzt und wie ein Zeitmanagement für Autoren aussehen kann.
Der Proviant besteht schließlich aus Wissenswertem über die Textgattungen Märchen, Fabeln, Kürzest- und Kurzgeschichten. Schreibanregungen und -spiele runden diesen Bereich ab.
 
   Dieses E-Book geht zurück auf Artikel, die im Laufe der letzten Jahre online und offline erschienen sind. 
 
   


[bookmark: _Toc341988667][bookmark: _Toc342684943]Figuren entwerfen
 
    
 
   Die Figuren sind das A und O einer Geschichte. Sind sie langweilig, trivial, unglaubwürdig, kann nichts den Leser noch halten. Positiv formuliert: Nichts ist spannender, als eine komplexe Figur kennenzulernen, einem Charakter nahe zu kommen, ihn zu verstehen, womöglich jemanden, dem man im richtigen Leben so nie nahegekommen wäre (man würde es eventuell auch nicht wollen). Wie bastelt man Figuren, die Leser berühren können?
 
    
 
   Erst die Figur, dann die Handlung
 
    
 
   Wichtig ist zunächst, dass die Figur der Ausgangspunkt der Geschichte sein sollte und nicht die Handlung. Das wird klar, wenn man sich Folgendes verdeutlicht: Die Figur hat einen speziellen Charakter, eine eigene Art die Welt zu sehen und zu handeln. Auf eben dieser eigenen Weise wird sie auf die Konflikte reagieren, denen sie in der Geschichte begegnet und genau das treibt die Handlung voran und formt sie.
 
    
 
   Material sammeln
 
    
 
   Die beiden Möglichkeiten, an Figurenmaterial heranzukommen, sind Phantasie und Realität und für sich allein ist keine dieser beiden Möglichkeiten gut. Beschränkt man sich nur auf das Ausdenken, läuft man Gefahr Klischees zu reproduzieren. Bildet man reale Menschen ab, kann man nicht nur verklagt werden, sondern man verschenkt auch Spielraum. Weder kann man einen Menschen so gut kennen wie eine Figur, noch sind Menschen so zielgerichtet, motiviert, dynamisch wie eine gute Figur. Jedenfalls in der Regel. Ideal ist deswegen eine Mischform. Man denkt sich Figuren aus und verlässt sich nicht komplett auf die Phantasie, sondern setzt sie aus Bestandteilen zusammen, die man an verschiedenen Menschen wahrgenommen hat.
 
   Auch wenn man „nur" eine Kurzgeschichte schreibt und gar nicht den Raum hat, einen Charakter in seinem ganzen Spektrum darzustellen, sollte man die Figuren doch so genau wie nur irgend möglich kennen. Gelegenheit für ein Hemingway-Zitat:
 
   „Wenn ein Prosaschriftsteller genug über das weiß, worüber er schreibt, kann er Dinge auslassen, die er weiß, und der Leser wird, wenn der Schriftsteller aufrichtig genug schreibt, ein so starkes Gefühl dieser Dinge haben, als ob der Schriftsteller sie erwähnt hätte."
 
   Zu den Dingen, die man über eine Figur wissen sollte, gehört ganz offensichtlich: Name, Aussehen, Beruf, Alter, Bildung, charakterliche Eigenschaften, Vorlieben, Abneigungen, Herkunft, Hobbys ...
 
   Weniger offensichtlich, dennoch wichtig und interessant: die Art zu sprechen, Handschrift, politische Ansichten, Narben, Wohnort und Wohnungseinrichtung, Gesten, Macken, Träume und Albträume, Beziehungen, Spitznamen, Besitz, Lieblingsgegenstand, religiöse Überzeugung, Modegeschmack, ...
 
   Diese Aufzählung ist nicht als abgeschlossen anzusehen.
 
    
 
   Grauabstufungen
 
    
 
   Wichtig ist es, Schwarz-Weiß-Malerei zu vermeiden. Eine Figur, die durch und durch gut ist, ist auch durch und durch langweilig. Kleine Fehler und Unzulänglichkeiten sind interessant, menschlich und bringen die Figur dem Leser näher. Genauso ist es mit den Bösewichten. Auch zu ihnen muss der Leser eine Beziehung aufbauen. Klar, er soll den eiskalten Serienmörder verabscheuen, er sollte aber gezeigt bekommen, dass dieser Serienmörder sich auch nach dem siebzehnten Mord liebevoll um sein kleines Kind kümmert. Ambivalenz ist das Geschäft der Literatur, Schwarz-Weiß-Malerei kann man an jedem Stammtisch bekommen.
 
    
 
   Organisch gewachsen
 
    
 
   Eine Liste für die Figurenentwicklung soll nicht bedeuten, dass man eine Figur am Reißbrett entwirft, sich hinsetzt und nacheinander einfach festlegt, wie sie sein soll. Genau wie ein Mensch besitzt jede Figur eine Persönlichkeit, die auf einer inneren Logik beruht und organisch gewachsen ist. Das heißt allerdings nicht, dass es wahnsinnig kompliziert ist, Figuren zu entwerfen und man erstmal ein Grundstudium in Psychologie absolvieren sollte. Am besten schaut man der Figur einfach zu wie in einem Film. Bevor man überhaupt an die Geschichte und ihre Handlung denkt, beobachtet man die Figur, als ob es ihr Leben bereits gäbe, und zwingt sie nicht zu einer bestimmten Form oder Entwicklung. Das mag jetzt enttäuschend esoterisch klingen, funktioniert jedoch tadellos.
 
    
 
   Sprechendes Detail 
 
    
 
   Bleibt die Frage, wie man die Figur dem Leser präsentiert. Viele Texte, gerade aus dem Bereich der Unterhaltungsliteratur, fangen damit an, dass dem Leser komplett mitgeteilt wird, wie der Protagonist aussieht. Eventuell kommt er oder sie dafür extra an einem Spiegel vorbei, damit auch jeder die stahlblauen Augen und den verwegenen Dreitagebart mitbekommt. Das ist nicht gerade subtil und ist das überhaupt wichtig? Statt einer Darstellung, die für eine steckbriefliche Suche ausreichen könnte, ist es geschickter sich zu fragen, was an dieser Figur charakteristisch ist und dieses Detail sollte dann an exponierter Stelle dem Leser präsentiert werden. Was ist typisch für den Protagonisten? Was zeichnet ihn aus? In Katherine Mansfields Kurzgeschichte „Glück" (oder in einer neueren Übersetzung „Seligkeit") ist das überschwängliche Glücksgefühl bezeichnend für die Protagonistin Bertha. Also wird dieses Gefühl, „dieser kleine Funkenregen, der durch den Körper jagt, bis in jeden Finger und Zeh", als Erstes dargestellt. Die Farbe ihrer Augen bleibt durchgehend unwichtig.
 
    
 
   

[bookmark: _Toc341988668][bookmark: _Toc342684944]Ziel und Antrieb der Figuren 
 
   Wo auch immer man etwas über das Entwerfen von Figuren hört oder liest, wird ganz bestimmt erwähnt, dass man sehr, sehr viel über jede Figur wissen muss, und das ist ja auch ganz richtig. Was sie mag, wo sie herkommt, wie sie spricht, wen sie nicht leiden kann, wovon sie träumt, wovor sie sich fürchtet, woran sie glaubt, wie viel sie erträgt … Man kann eine lange Liste der Punkte erstellen, die man über eine Figur wissen kann 
 
   Dann sieht man sie genau vor sich, würde sie am Gang in der Fußgängerzone erkennen, aber eine Geschichte hat man trotzdem noch nicht. Was fehlt sind zwei Dinge, nämlich etwas, das die Figur anzieht und etwas, das sie treibt.
 
    
 
   Das Ziel der Figur
 
    
 
   Angezogen wird die Figur von einem Ziel, das sie verfolgt. Dieses Ziel setzt sie in Bewegung und so entsteht eine Geschichte. Es kann ein Wunsch sein, den sich die Figur erfüllen will, es kann aber auch sein, dass sie von äußeren Einflüssen bedrängt und gezwungen wird, sich Richtung Ziel zu bewegen. Möglicherweise handelt es sich um etwas so geringes wie eine Tasse Kaffee oder es spielt sich in der Dimension „Rette die Erde …“ ab, das ist einerlei.
 
    
 
   Der Antrieb hinter der Handlung
 
    
 
   Was nun noch fehlt, ist der Motor, der die Figur nach vorn treibt. Nur in den seltensten Fällen handeln Menschen und somit auch Figuren vollkommen grundlos. In der Regel wird jede Tat von einer bestimmten Motivation angetrieben, mag sie noch so sinnvoll sein oder für andere abwegig erscheinen. Diese Motivation kann sich aus ganz unterschiedlichen Quellen speisen, sie geht aus der Persönlichkeit der Figur hervor.
 
    
 
   Menschliche Antriebe
 
    
 
   Ganz verschiedene Faktoren beeinflussen im realen Leben unsere Handlungen. Dinge, von denen wir uns leiten lassen, sind unter anderem:
 
    
 
   •              unsere Beziehungen: Wen wir lieben oder hassen, von wem wir geliebt  werden, wollen, wen wir beschützen wollen, an wem wir uns rächen wollen …
 
   •              Bedürfnisse und Wünsche: Grundbedürfnisse, Lebensträume, Geld
 
   •              Verpflichtungen
 
   •              Erfahrungen und Erziehung
 
   •              kulturelle Einflüsse
 
   •              (religiöser) Glaube
 
   •              Ängste
 
    
 
   Wenn man sich darüber im Klaren ist, warum jemand handelt, wie er es tut, kann die Figur mehr Tiefe erhalten und es wird für den Autor klarer, welchen Weg sie nehmen wird.
 
   Um den Blick für solche Antriebe zu schärfen, ist es hilfreich, Bücher zur Hand zu nehmen, die man schätzt, und einmal zu überprüfen, welche Motivation hinter den Handlungen der Figuren steht. Auch ein Blick auf die lieben Mitmenschen ist erhellend, wenn man sie denn gut genug kennt, um ihren Antrieb nachvollziehen zu können.
 
    
 
   

[bookmark: _Toc341988669][bookmark: _Toc342684945]Der Antagonist – Den Gegenspieler des Helden erfinden 
 
   Der Protagonist, die zentrale Figur einer Geschichte, sprich „der Held“ braucht einen Gegenspieler, mit dem er um das Erreichen des wie auch immer gearteten Ziels kämpfen kann. Ohne Widerpart keine Spannung. In einer absolut klassischen Konstellation ist der Polizist oder Detektiv der Protagonist, der den Verbrecher, den Antagonisten jagt. Der eine will genau das, was der andere mit allen Mitteln verhindern möchte. Eine andere Möglichkeit wäre, dass zwei Figuren um das gleiche Ziel kämpfen, das nur einer erreichen kann, beispielsweise als Erster eine Station am Südpol erreichen oder die Beförderung bekommen. Eine Auseinandersetzung zwischen Protagonist und Antagonist muss nicht notwendigerweise ein verbissener Kampf zwischen erklärten Gegnern sein. In einer humorvollen Geschichte, in der eine Kinderärztin ein so gut wie gar nicht krankes Kind behandelt, während die besorgte Mutter alles besser weiß, wäre die Mutter der Antagonist.
 
   Ebenso ist es möglich, dass der Antagonist keine individuelle Figur ist, sondern die Gesellschaft, die Familie, eine Behörde, vielleicht sogar eine dem Protagonisten innewohnende Charakterschwäche.
 
    
 
   Ausgeglichenes Kräfteverhältnis
 
    
 
   Um das Duell der beiden Figuren (wovon wir der Einfachheit halber ausgehen wollen) so interessant und spannend wie möglich zu gestalten, sollten beide etwa gleich stark sein. Sie müssen nicht die gleichen Stärken besitzen, sondern können dem anderen auf verschiedenen Gebieten überlegen sein, aber in der Endsumme sollten sie ebenbürtige Gegner sein. Auf diese Weise kann der Ausgang lange offen bleiben, Teilsiege können errungen und Rückschläge müssen verkraftet werden.
 
   Die interessantesten Möglichkeiten stecken wahrscheinlich in der Auseinandersetzung zweier Parteien, bei denen beide „das Gute" verkörpern, beide einen moralisch unbedenklichen Antrieb und das Recht auf ihrer Seite haben.
 
   Entwirft man jedoch als Antagonist einen echten „Bösewicht", sollte man dafür Sorge tragen, dass er nicht durch und durch böse und somit völlig eindimensional ist, das wäre trivial und langweilig.
 
    
 
   Die Faszination des Bösen
 
    
 
   Nicht das abgrundtief Böse ruft Schaudern hervor, sondern eher das Böse im menschlichen Antlitz oder die Tatsache, wie nah gut und böse beieinander liegen. Gute Gründe, um den Charakter des Antagonisten und seine Biographie sorgfältig zu gestalten. Dabei sind einige Punkte zu beachten.
 
   Der Leser, und erst recht der Autor, sollten wissen, warum der Antagonist so geworden ist. Was hat ihn geprägt? Was ist sein Antrieb?
 
   Man kann noch so unmoralisch und verwerflich handeln, selber hat man eine einleuchtende Erklärung für diese Taten und sieht sich in einem guten Licht. Auch der Antagonist braucht eine stabile Selbstrechtfertigung - und sei sie noch so abwegig.
 
   Nicht zuletzt hat auch der Bösewicht sympathische Seiten. Wer von einem Serienmörder erzählt, könnte ihn mit einem trockenen Humor ausrüsten und ihn zeigen, wie er seinen Kindern Biomüsli zum Frühstück serviert und darauf besteht, dass sie nicht ohne Schal das Haus verlassen.
 
    
 
   Teuflisches Vorbild
 
    
 
   Der großartigste Antagonist der deutschsprachigen Literatur ist Mephisto in Goethes Faust. Eher Verführer denn Vernichter geht von ihm eine Faszination aus, der sich weder der Protagonist, also Faust, noch die Leser entziehen können.
 
    
 
   

[bookmark: _Toc341988670][bookmark: _Toc342684946]Der Antagonist: die guten Seiten des bösen Gegenspielers 
 
   Während die Hauptfigur einer Geschichte auch unter dem Namen „Protagonist“ bekannt ist, firmiert ihr Gegenspieler, die Person, die ihr im Weg steht und zu verhindern versucht, dass die Hauptfigur ihre Ziele erreicht, unter dem Begriff „Antagonist“. Über diesen Gegenspieler, den „Bösen“ zu reden, ist nicht ganz einfach, ziehen doch schnell Reminiszenzen auf an Sporengeklingel, tief ins Gesicht gezogene Cowboyhüte und Duelle zur Mittagsstunde. Kurz: Zunächst klingt das Konzept von der Hauptfigur und ihrem Gegenspieler etwas flach, tatsächlich steht aber jedem Protagonisten irgendjemand oder irgendwas im Wege, sonst gäbe es keine Konflikte und nichts zu erzählen.
 
    
 
   Wie sollte der Antagonist beschaffen sein?
 
    
 
   Zunächst ist es verführerisch, den Bösen auch so richtig böse darzustellen – empfehlenswert ist das jedoch nicht, würde es die Figur doch flach werden lassen, und wer interessiert sich schon für eine eindimensionale Figur? Die besten Antagonisten, die Leser interessieren und faszinieren, verfügen über eine komplexe Persönlichkeit, die genauso sorgfältig ausgearbeitet wurde wie der Charakter des Protagonisten, man denke nur an Mephisto oder Hannibal Lecter. 
 
   Das Wichtigste bei der Entwicklung des Gegenspielers ist, dass er auch über positive Seiten verfügt. Nehmen wir einmal an, Anton und Bertram haben sich beide in Charlotte verliebt. Anton ist die Hauptfigur in der Geschichte, wenn Bertram nun ein durch und durch fieser Typ wäre, aber sagen wir mal stinkreich, dann würde das der Geschichte ihren Reiz nehmen. Erstens wären die Rollen zu eindeutig verteilt, es gäbe nichts zu entdecken, zweitens müsste man sich fragen, ob Charlotte so begehrenswert sein kann, wenn sie auf diesen Typen reinfällt. Wenn aber Bertram ein netter Kerl wäre und obendrein seit vielen Jahren Antons bester Freund, dann würde die Geschichte an Fahrt gewinnen. Bertram wäre noch immer der böse Gegenspieler, sein Sieg bei Charlotte müsste Anton um so wahrscheinlicher vorkommen, weil er weiß, wie nett Bertram ist und Anton wäre in einen zusätzlichen Konflikt gestürzt, weil er seinen besten Freund verliert.
 
   Natürlich soll das nicht heißen, dass alle Protagonisten und Antagonisten am besten befreundet sein sollten. Anderes Szenario: Der Protagonist verabscheut seinen Chef, und das mit guten Gründen, denn dieser gibt ihm mehr Arbeit, als er schaffen kann, gibt die Leistungen des Protagonisten als seine eigenen aus, übergeht ihn bei jeder Beförderung und zufällig weiß der Protagonist auch noch, dass der Chef seine Frau betrügt. Ein ziemlich mieser Typ dieser Chef, aber keine sonderlich interessante Figur. Die Konstellation wird komplexer, wenn sämtliche anderen Mitarbeiter von diesem Chef begeistert sind und er ständig in den Zeitungen für sein soziales Engagement gelobt wird.
 
    
 
   Wie entdeckt man die guten Seiten des Bösen?
 
    
 
   Früher konnte ich mir nie vorstellen, dass meine Mathelehrer Freunde haben und Menschen, von denen sie geliebt werden. Fakt ist aber, dass so ziemlich jeder „seine Leute“ hat, die ihn mögen. Auch der schreckliche Nachbar aus Ihrer Geschichte. Der Massenmörder. Die hysterische Chefin. Überlegen Sie sich, wer die Lieben Ihres Antagonisten sind und warum sie ihn mögen, und Ihre Figur, und mit ihr die ganze Geschichte wird deutlich an Tiefe gewinnen. Diese Freunde müssen nicht unbedingt selbst im Text auftreten, sie dienen zunächst einmal nur dazu, Ihnen die Stärken der Figur zu offenbaren, und diese Stärken sollten in der Geschichte sichtbar werden.
 
    
 
   Übung für mehrdimensionale Gegenspieler
 
    
 
   Lassen Sie einen der Freunde des Gegenspielers einen Text über ihn schreiben. Das kann beispielsweise ein Brief an den Antagonisten sein, indem er gemeinsame Erlebnisse anspricht, oder dieser Freund schreibt an irgendwen (im Zweifel an Sie) einen Brief, in dem er den Freund verteidigt und ihn so darstellt, wie er ihn sieht.
 
    
 
   

[bookmark: _Toc341988671][bookmark: _Toc342684947]Handlungsaufbau: Die acht Elemente einer Geschichte 
 
   Jede Geschichte, die erzählt wird, setzt sich aus acht Elementen zusammen, die ihrerseits den Spannungsbogen der Geschichte bilden, das ist zumindest die These von Nigel Watts, die er in seinem Buch „Writing a novel and getting published“ vorstellt. Zunächst klingt das nach einem etwas zu simplen Aufbauschema, einer Art „Malen nach Zahlen“, doch wenn man sich die Mühe macht, einige Geschichte dahingehend zu analysieren, fällt auf, dass Watts richtig liegt. In der ein oder anderen Form verstecken sich die folgenden Elemente in jeder Geschichte, sei sie nun von Shakespeare, Dan Brown oder Juli Zeh erzählt worden.
 
    
 
   Basis
 
    
 
   Das erste Element ist die Basis oder der Alltag, der besteht, bevor die zu erzählende Geschichte einsetzt. Dieser Abschnitt mag in der Geschichte wenig Raum einnehmen, da längere Schilderungen langweilig wären, er ist aber eine entscheidende Voraussetzung für die spätere Geschichte, die immer mitschwingt.
 
    
 
   Auslöser
 
    
 
   Möglichst früh setzt das auslösende Ereignis ein, das sie Handlung in Gang bringt. Mr. Darcy beleidigt Elizabeth Bennet, eine außerirdische Lebensform kracht durch die Garagendecke, Gatsby bittet seinen Nachbarn, ein Treffen mit Daisy zu arrangieren. Der Auslöser verändert die bestehenden Verhältnisse, den Alltag der Figuren, er ist nicht einfach rückgängig zu machen, sondern löst eine Reihe von Konflikten aus.
 
    
 
   (Lösungs-)Suche
 
    
 
   Die Suche nach einer geeigneten Lösung dieser Konflikte, begleitet von zahlreichen Fehlschlägen, bildet den Hauptteil der Handlung. Der Begriff „Suche“ mag zunächst flach klingen und an eindimensionale Geschichten erinnern, doch egal welchen Roman der Weltliteratur man in die Hand nimmt, um die Theorie von Watts zu überprüfen, man kann die verschiedenen Handlungsstränge auf eine simple Suche nach der Lösung des Konflikts herunterbrechen. Gatsby sucht nach Möglichkeiten seine Jugendliebe Daisy wieder an sich zu binden. Die Bennet-Schwestern suchen nach einem Mann zum Heiraten, den sie wirklich lieben.
 
    
 
   Überraschung
 
    
 
   Etwa in der Mitte der Geschichte treten Überraschungen auf den Plan, neue Enthüllungen, frische Hindernisse für die Figuren. Nicht vorhersehbar, jedoch plausibel sollten sie sein.
 
    
 
   Kritische Wahl
 
    
 
   Schließlich läuft die Geschichte auf einen ganz entscheidenden Punkt zu: Die Figur muss eine Entscheidung treffen, von der alles abhängt. Macht sie hier einen Fehler wird das Ende nicht happy sein. Diese Wahl ist auch eine Art Charakterprobe für die Figur, ihr Kern wird einer Prüfung unterzogen.
 
    
 
   Höhepunkt
 
    
 
   Der Spannungshöhepunkt der Geschichte geht aus der gerade getroffenen Wahl der Figur hervor. Sie hat sich für oder gegen etwas entschieden und nun zeigt sich, welche Auswirkungen diese Entscheidung für sie und die Geschichte hat.
 
    
 
   Umkehr
 
    
 
   Die Konsequenzen aus der kritischen Wahl und dem Durchleben des Spannungshöhepunktes werden nun gezogen. Ein eifersüchtiger Ehemann erschießt Gatsby, Elizabeth Bennet hat mehr Glück und erhält als Belohnung für die Überwindung ihrer Vorurteile Mr. Darcy. Für die Figuren muss sich nun zum zweiten Mal, nach dem auslösenden Ereignis, etwas gravierend ändern. Sie selbst haben sich verändert und nun gilt das auch für ihre Lebensumstände.
 
    
 
   Auflösung
 
    
 
   Letzteres, die Änderung der Lebensumstände, wird oft noch im Ausklang der Geschichte dargestellt. So wie zu Beginn der Alltag oder die Ausgangslage präsentiert wurde, zeigt der Autor nun noch kurz die veränderte Lage, den neuen Alltag. 
 
    
 
   Je komplexer eine Geschichte ist, desto weniger offensichtlich und eindeutig sind die Handlungselemente in ihr auszumachen, trotzdem sind sie enthalten. Um den Aufbau von Geschichten zu erlernen, ist es sehr effektiv, Lieblingsromane zu analysieren, um herauszufinden, in welcher Form die Handlungselemente bei ihnen verwendet wurden.
 
   Ebenfalls nützlich ist es, den Aufbau eigener Geschichten mit ihrer Unterstützung abzuklopfen, um Schwachstellen zu entdecken. 
 
    
 
   

[bookmark: _Toc341988672][bookmark: _Toc342684948]Filmtrailer als Übung für die Handlungsstruktur von Geschichten nutzen 
 
   Man kann es drehen, wie man will: Egal ob Chick-Lit oder hochkomplexe Weltliteratur, alle Geschichten basieren tief in ihrem Inneren auf derselben Handlungsstruktur. Sie ist eine Art erzählerische DNA, die wir alle teilen.
 
   In kürzester Form kann man sagen, eine Geschichte besteht aus der Basis (dem bis dahin gültigen Alltag), einem auslösenden Ereignis, der Lösungssuche, Überraschungen bzw. Hindernissen, der kritischen Wahl, die getroffen werden muss, einem Spannungshöhepunkt, der Umkehr und Auflösung. Einzelheiten dazu bietet der Abschnitt Handlungsaufbau: Die acht Elemente einer Geschichte.
 
    
 
   Trailer als Skelett der Geschichte
 
    
 
   Für Autoren ist es also mehr als nützlich, mit der Geschichten zugrundeliegenden Struktur vertraut zu sein. Daher ist die Methode interessant, die der amerikanische Autor Larry Brooks ersonnen hat, um das Gespür für die Struktur zu schulen. Er stellt sie auf seinem Blog in dem Beitrag How to Learn Story Structure in Two Minutes or Less vor. Seine Theorie ist, dass Filmtrailer, die nicht mehr als zwei Minuten Zeit haben, um die Geschichte dem Publikum schmackhaft zu machen, das Drehbuch auf sein Skelett reduzieren, nämlich genau auf die Elemente der Handlungsstruktur. Brooks verwendet dabei das Vokabular des klassischen Drei-Akt-Modells, mit Plot Points und Setup, doch das sind nur andere Begriffe für die immergleichen Storyelemente.
 
    
 
   Übung fürs Kino
 
    
 
   Wenn Sie also das nächste Mal im Kino sitzen und auf den Hauptfilm warten, überprüfen sie einmal, was Ihnen in einem Trailer präsentiert wird. Das kann dabei helfen, das Gefühl für die Handlungsstruktur zu schulen, sodass sie irgendwann in Fleisch und Blut übergegangen ist und Geschichten von vornherein sicherer geplottet werden.
 
    
 
   Beispiel „Der ganz große Traum“
 
    
 
   Der Trailer zum Film „Der ganz große Traum“ gibt uns als Erstes darüber Auskunft, wo der Film verortet ist, nämlich in einer Schule während des deutschen Kaiserreichs. Wir erfahren etwas über die Zucht und Strenge, die dort herrscht. Das ist die Basis.
 
   Das auslösende Ereignis ist eindeutig der neue Englischlehrer, der die Schüler mit dem bis dahin unbekannten Spiel Fußball bekannt macht. Dieses Ereignis löst immer Konflikte aus, sonst gäbe es ja nichts zu erzählen. Hier ist der Konflikt, dass das Fußballspiel von der Schule abgelehnt wird. Die Lösungssuche folgt im Trailer sofort: Der Lehrer bietet den Schülern an, sie außerhalb des Schulgeländes zu trainieren. Etliche Überraschungen und Hindernisse werden angedeutet, etwa in Form des armen Kerls, der an die Decke der Sporthalle hochgezogen wird oder die Ohrfeige, die ein Sohn für seine sportliche Betätigung kassiert.
 
   „Jeder, der diesen Raum verlässt, fliegt von der Schule.“ Dieser Satz kann die kritische Wahl verkörpern, die von den Figuren getroffen werden muss. Sie löst den Spannungshöhepunkt aus, denn jetzt steht so viel auf dem Spiel wie nie zuvor in der Geschichte. Wir erfahren sogar, wie die kritische Entscheidung ausgefallen ist, denn als Nächstes folgt ein Schnitt auf das Spiel.
 
   Nur die Umkehr und Auflösung kommen im Trailer nicht vor, etwas Spannung muss erhalten bleiben.
 
   
[bookmark: _Toc341988673][bookmark: _Toc342684949]Der Anfang der Geschichte: Den ersten Satz und Absatz schreiben
 
    
 
   An den Einstieg in eine Geschichte werden besondere Anforderungen gestellt, um ihn für die Leser besonders spannend und interessant zu gestalten. 
 
   Die amerikanische Autorin Ursula K. Le Guin schreibt „Erste Sätze sind Türen zu Welten.“. Der erste Satz einer Geschichte hat die Aufgabe, den Leser in die Geschichte hineinzulocken. Idealerweise soll er die Leser neugierig machen und ihnen schon einen Vorgeschmack auf das geben, was sie im Text erwarten wird.
 
   „Falls Sie wirklich meine Geschichte hören wollen, so möchten Sie wahrscheinlich vor allem wissen, wo ich geboren wurde und wie ich meine verflixte Kindheit verbrachte und was meine Eltern taten, bevor sie mit mir beschäftigt waren, und was es sonst noch an David-Copperfield-Zeug zu erzählen gibt, aber ich habe keine Lust, das alles zu erzählen.“ 
 
   (J. D. Salinger: Der Fänger im Roggen)
 
   Hier tritt der Erzähler dem Leser direkt entgegen, was ein sehr klassischer Einstieg ist, den man in der zeitgenössischen Literatur nur noch selten findet (ein Umstand, von dem Sie sich nicht abhalten lassen sollten, dieses Mittel einzusetzen). Noch auffallender als die Leseransprache ist die schnodderige Sprache des Erzählers. Indem er Dickens erwähnt, entsteht eine interessante Diskrepanz zwischen seiner Schnodderigkeit und Bildung. Der Leser fragt sich, „Was ist das für ein Typ?“, und liest weiter. Mit dem ersten Satz beim Leser interessierte Fragen entstehen zu lassen ist ein idealer Einstieg.
 
    
 
   Mittel, um Leser zu interessieren
 
    
 
   Zu den gängigsten Mitteln, um den Leser mit dem ersten Satz in die Geschichte hineinzuziehen, gehören neben der Leseransprache und dem Verdeutlichen des Charakters wie bei Salinger noch:
 
    
 
   Das Vorführen einer Diskrepanz:
 
   Mit fünfzehn Jahren Verspätung lernte ich als 8-Jährige Schwimmen.
 
    
 
   Der Dialog:
 
   "Wie geht es Ihnen", fragte er. "Seit mein lieber Mann gestorben ist, sehr gut", sagte sie.
 
    
 
   Die allgemeine Aussage:
 
   Alle glücklichen Familien sind einander ähnlichen; jede unglückliche Familie ist jedoch auf ihre besondere Weise unglücklich. 
 
   (Leo N. Tolstoi: Anna Karenina)
 
    
 
   Die Vorstellung einer Figur und ihrer Situation:
 
   Nach dem Nachmittagsdinner mit seinen acht Gängen und endlosen Gesprächen ging die Gattin des Gefeierten, Olga Michajlovna, hinaus in den Garten. 
 
   (Anton Tschechow: Der Namenstag)
 
    
 
   Die Vorausdeutung des Kommenden:
 
   Dass es an diesem Abend zum Essen Muscheln geben sollte, war weder ein Zeichen noch ein Zufall, ein wenig ungewöhnlich war es, aber es ist natürlich kein Zeichen gewesen, wie wir hinterher manchmal gesagt haben, es ist ein ungutes Omen gewesen, haben wir hinterher manchmal gesagt, aber das ist es sicherlich nicht gewesen und auch kein Zufall. 
 
   (Birgit Vanderbeke: Das Muschelessen)
 
    
 
   Die Beglaubigung:
 
   Am 16. August 1968 fiel mir ein Buch eines gewissen Abbé Vallet in die Hände: Le manuscript de Dom Adson de Melk, traduit en francais dàprés l'édition de Dom J. Mabillon (Au Presses de l'abbaye de la source, Paris 1842). 
 
   (Umberto Eco: Der Name der Rose)
 
    
 
   Das Rätsel oder die geheimnisvolle Situation:
 
   Hier am Rande der Stadt, auf der Kante ihres Sprungbretts in meine ferne heimatliche Welt, erwarte ich = Spaik keinen Nachfolger. 
 
   (Georg Klein: Libidissi)
 
    
 
   Der erste Absatz
 
    
 
   Was für den ersten Satz gilt, trifft auch in erweitertem Maße für den ersten Absatz zu. Auch er hat die Aufgabe, den Leser in die fiktionale Welt einzuführen. Bereits in diesem Abschnitt soll die Geschichte beginnen, dem Leser ein Konflikt, eine ungewöhnliche Situation, eine Verwicklung, ein unglücklicher Umstand oder Ähnliches begegnen.
 
   Der erste Absatz sollte den Protagonisten, also die Hauptfigur, vorstellen und Sympathie oder Interesse für ihn oder sie wecken. Diese Vorstellung braucht nicht umfassend zu sein. Ein Detail, das typisch für die Figur ist, oder eine kurze, charakteristische Handlung, das reicht schon, um ein erstes Bild im Leserkopf entstehen zu lassen.
 
   Der Anfang soll den Typus der Geschichte erahnen lassen, das heißt, die Leser sollen sich orientieren können, ob sie eine lustige Geschichte, ein Psychothriller oder eine Horrorgeschichte erwartet. Diese Erwartung darf im Verlaufe der Geschichte nicht enttäuscht werden.
 
   Der individuelle Erzählton sollte deutlich werden, ist er etwa schnodderig wie bei Salinger, übt er einen eigenen Reiz aus.
 
    
 
   In medias res
 
    
 
   So direkt wie möglich sollte der erste Absatz in die Geschichte einführen, man nennt das auch in medias res gehen. Nur die wichtigsten Informationen, um die Lage zu verstehen, gehören in den ersten Absatz. Alles Weitere kann man nach und nach einfließen lassen. Einen Leser mit Informationen, deren Wert er noch gar nicht nachvollziehen kann, zu überschütten, heißt, ihn zu verscheuchen.
 
    
 
   Plastische Figuren und charakteristische Details
 
    
 
   Der Leser soll neugierig gemacht werden, entweder durch die Konfliktsituation oder durch einen interessanten Protagonisten bzw. eine interessante Beziehungskonstellation. Um auf wenig Raum neugierig zu machen, braucht es zweierlei: Erstens die Figuren müssen plastisch wirken, damit man mit ihnen mitfühlen kann, das erreicht man durch charakteristische Details, zweitens durch Andeutungen, die etwas erahnen lassen.
 
   Diese Einführung in die Geschichte sollte möglichst kurz gehalten werden. Nichts ist langweiliger als eine Geschichte, die sich windet, ohne zur Sache zu kommen.
 
   Es gibt eine große Menge verschiedener Möglichkeiten, einen Einstieg in die Geschichte zu gestalten. Für welchen man sich entscheidet, hängt immer davon ab, welche Geschichte man erzählen möchte, wovon sie handelt. Ton und Fokus müssen sofort in die richtige Richtung gelenkt werden. Liegt der Schwerpunkt auf der Psyche der Hauptfigur oder vielleicht auf der Ungeheuerlichkeit einer bestimmten Situation? Dann sollte dieses Element in der Einleitung angesprochen werden.
 
   Selbstverständlich sind die hier vorgestellten Methoden keine Gesetze, die auf jeden Fall befolgt werden müssen, sondern nur Richtlinien, deren man sich bewusst sein sollte, um sie im Zweifelsfall, gekonnt brechen zu können.
 
    
 
   

[bookmark: _Toc341988674][bookmark: _Toc342684950]Das Ende der Geschichte: Den Schluss schreiben 
 
   Ende gut, alles gut? Ganz so einfach ist es für Autoren nicht, trotzdem sollte der Ausgang einer Geschichte sorgfältig durchdacht und gestaltet werden. 
 
   Das Ende einer Geschichte ist zwar im Vergleich mit dem Anfang und der Mitte der kürzeste Abschnitt einer Geschichte, doch er trägt ein enormes Gewicht, denn wenn dieser letzte Eindruck, den die Leser vom Text haben, unbefriedigend ist, verdirbt das die vorangegangenen Leseerfahrungen komplett. Seine Aufgabe besteht darin, die während der Geschichte aufgeworfenen Fragen zu beantworten.
 
    
 
   Krise, Höhepunkt und Konsequenz
 
    
 
   Wie kurz das Ende genau zu sein hat, lässt sich unmöglich festlegen. In einer Kurzgeschichte reichen manchmal drei Zeilen, ein enormer Romanwälzer braucht eventuell zehn Seiten oder mehr. Was der Schluss beinhaltet, lässt sich hingegen genauer sagen, es sind die drei literarischen Zutaten Krise, Höhepunkt und Konsequenz. Damit ist Folgendes gemeint:
 
   Die Krise ist der Punkt der Geschichte, an dem die Spannung am allergrößten ist. Würde dieser Punkt deutlich vor dem Ende stattfinden, hieße das, die Spannungskurve würde abebben, um nicht zu sagen durchhängen und die Geschichte würde langweiliger werden.
 
   Der Höhepunkt schließt sich an diese Krise an. Es ist der Moment, an dem der Knoten der Spannung gelöst wird. Rettung oder Untergang – jetzt ist es entschieden.
 
    
 
   Die Konsequenzen sind das, was durch die Entscheidung, die während des Höhepunktes gefallen ist, ausgelöst wird. Was wird aus den Figuren? Die Antwort auf diese Frage wird in modernen Geschichten häufig eher angedeutet denn ausgebreitet. Es reicht, wenn die Leser eine Empfindung erhalten, wohin es mit den Figuren zukünftig gehen wird.
 
    
 
   Unerwartet und unvermeidlich
 
    
 
   Zwei Ansprüche werden an das Ende der Geschichte gestellt, egal ob es happy oder unhappy ist: Es soll unerwartet, aber auch unvermeidlich sein. Diese Balance zu halten, kann ziemlich schwierig sein. Die Leser sollen natürlich nicht schon die ganze Geschichte hindurch fest mit dem Ausgang der Geschichte rechnen können, der dann auch tatsächlich eintritt. Vielmehr soll so lange wie möglich offen sein, wie der Schluss aussehen wird, gerne darf eine raffinierte Wendung, mit der niemand gerechnet hat, die Dinge in einem anderen Licht erscheinen lassen, eine Pointe oder ein neuer Lösungsweg dürfen auftauchen. Jedoch muss sich das Ende logisch aus den Komponenten der Geschichte ergeben. Ein Retter, der aus dem Nichts auftaucht, oder auch die Wendung „Und dann wachte ich auf …“ sind nicht angemessen und enttäuschen die Leser. Viel besser ist es, wenn ein Autor im Laufe der Handlung vielfältige Spuren, Fährten und Andeutungen unterbringt und die Leser im Rückblick denken müssen „Auf dieses Ende hätte ich doch schon beim Lesen kommen können.“ – sie sind es aber nicht.
 
    
 
   Keine Deutung oder Moralpredigt
 
    
 
   Zu vermeiden ist es, am Ende den Lesern noch mal die Deutung der Geschichte zu erläutern. Das begreifen sie auch sehr gut alleine. Ebenso verpönt ist jedes Moralisieren, es reicht aus, etwas darzustellen, die Wertungen sind den Lesern zu überlassen.
 
    
 
   Lineares Ende
 
    
 
   Ein lineares Ende beantwortet eindeutig die zu Beginn der Geschichte aufgeworfene zentrale dramatische Frage: Das Ziel wird entweder erreicht oder nicht, es gibt ein Happy End oder eine Katastrophe, nichts bleibt offen oder vage.
 
    
 
   Kreisförmiges Ende
 
    
 
   Bei einem kreisförmigen Ende ist der Endpunkt gleich dem Ausgangspunkt. Das ist beispielsweise bei einer Heimkehr oder Rückkehr der Figur der Fall. In einer Geschichte mit dieser Schlussvariante könnte es als zu erreichendes Ziel darum gehen, den Anfangszustand wieder herzustellen.
 
    
 
   Offenes Ende
 
    
 
   Bei einem offenen Ende muss der Leser selbst herausfinden, wie die Geschichte für die Figur endet, er muss im Erzählten Hinweise finden und deuten. Ein Beispiel dafür ist der Roman „Die Glasglocke“ von Sylvia Plath. In der letzten Szene wartet die Protagonistin auf die Entscheidung der tagenden Ärzte, ob sie die Klinik verlassen darf. Die Tür geht auf, sie wird hineingerufen, um die Entscheidung zu vernehmen – der Roman ist aus. Ganz am Anfang, wenn man noch nicht damit rechnet, findet man jedoch einen – im Nachhinein – deutlichen Hinweis, um mit etwas Nachdenken zu wissen, wie die Ärzte entschieden haben und was dann mit der Figur geschah.
 
    
 
   Ambivalentes Ende
 
    
 
   Eine Geschichte muss nicht dezidiert glücklich oder unglücklich enden, sie kann auch, wenn es eben zum Inhalt passt, als ein „sowohl als auch“ enden. Das ist nicht gleichbedeutend damit, dass der Schluss vage ist, es heißt vielmehr, dass der Ausgang für die Figuren gute und schlechte Komponenten enthält.
 
    
 
   

[bookmark: _Toc342684951]Konflikte 
 
   Konflikte sind das A und O einer Geschichte. Wie langweilig wäre eine Erzählung, in der die Hauptfigur ein Ziel hat, darauf zuläuft und es einfach so erreicht. Wenn man Sportereignisse mitverfolgt, dann gehören die Sympathien meistens auch nicht den Überfliegern, sondern man leidet und freut sich am stärksten mit den Sportlern, die Rückschläge verkraften müssen, denen das Scheitern droht und die an ihre letzten Reserven gehen müssen auf dem Weg zu ihrem Ziel. So ist es auch mit literarischen Figuren. Ihnen werden Steine in den Weg gelegt, sie müssen Hindernisse überwinden, Konflikte lösen.
 
    
 
   Ein Konflikt ist so definiert, dass zwei oder mehr Parteien etwas wollen, und nur einer kann sein Ziel erreichen. Sowohl Andreas als auch Benjamin würden gern Conny heiraten, doch sie kann nur einen erwählen. Ein Konflikt besteht aber auch, wenn die Figur sich etwas wünscht, was nicht mit den Vorstellungen und Konventionen ihrer Umgebung übereinstimmt. Billy Elliot möchte Balletttänzer werden, seine Familie ist jedoch der Ansicht, dass Balletttanz keine Beschäftigung für einen Mann ist.
 
    
 
   Schauen wir uns die unterschiedlichen Konfliktvarianten an.
 
   Es gibt zwei indirekte Konflikte:
 
   Den implizierten Konflikt bekommt man nicht zu sehen, als Leser erfährt man nur von seinen Auswirkungen. Zum Beispiel sieht man nichts weiter als eine geschlossene Tür, doch unter dieser Tür breitet sich eine Blutlache aus. Hier gibt man dem Leser das Versprechen, dass etwas Wichtiges passiert ist, die kritische Information bleibt ihm jedoch erst einmal verborgen, was wem passiert ist und warum, wird zunächst nicht verraten. 
 
    
 
   Der allwissende Konflikt (auch wenn dieses Bild etwas schief ist, denn wie kann ein Konflikt etwas wissen) sieht so aus, dass der Leser die Veränderung, die durch den Konflikt ausgelöst wird beobachten kann. Er erfährt jedoch erst einmal nicht, wer davon betroffen sein wird und was dadurch ausgelöst wird. Wenn wir zum Beispiel ausdrücklich zeigen, wie der Wind durch das Fenster weht und einen Brief hinter den Schreibtisch fegt, wo er nicht mehr gesehen werden kann, dann kann sich der Leser darauf verlassen, dass dieser verlorene Brief noch zu Problemen führen wird.
 
    
 
   Die direkten Konflikte sind uns vertrauter.
 
    
 
   Der innere Konflikt ist die Auseinandersetzung der Figur mit ihren Schwächen und Ängsten. Sie will etwas haben, loswerden oder tun, darf, kann, soll oder will es aber auch nicht. Es ist vorteilhaft, wenn zumindest ein Teil des Konflikts in den innerlichen Bereich gehört. Durch den Einblick in die Psyche der Figur bleibt die Geschichte nicht oberflächlich und nichts geht uns näher als der Kampf der Figur mit sich selbst.
 
    
 
   Der zwischenmenschliche Konflikt kann subtil oder extrem sein. Die Figur interagiert mit einer oder mehreren anderen Figuren. Entweder sie wollen das Gleiche und nur einer kann es haben oder sie wollen gegensätzliche Dinge. 
 
    
 
   Beim äußeren Konflikt wird die Figur von – logisch – äußeren Mächten und Gewalten bedroht. Das kann beispielsweise eine Dürre, ein sich abzeichnender Krieg, ein Kometeneinschlag oder die Steuerprüfung sein. 
 
    
 
   Diese verschiedenen Konflikttypen werden wir uns noch einzeln anschauen. Sie können übrigens alle in einer Szene auftauchen – müssen sie aber nicht.
 
    
 
   Dynamik zeichnet einen Konflikt aus. Zwei Parteien ringen miteinander, sie können also keinesfalls passiv bleiben, sondern sind gezwungen zu handeln. Selbst wenn es sich um einen innerlichen Konflikt handelt, muss es zu einer aktiven Auseinandersetzung kommen, bei der mal die eine und mal die andere Partei im Vorteil ist.
 
   Der Kampf ist umso spannender, wenn die Gegner ungefähr gleich stark und auch von einer ähnlich starken Motivation beseelt sind.
 
    
 
   Die Konfliktsituation muss von den Lesern nachvollzogen werden können. Sie müssen sich in die Figuren einfühlen können und verstehen, warum dieser Figur das so wichtig ist, warum sie nicht anders handelt und weshalb diese Schwierigkeiten, die der Gegner bereitet fast unüberwindlich sind. Nur so können die Leser interessiert bleiben. 
 
    
 
   Es sollte etwas Wichtiges auf dem Spiel stehen, womöglich sogar eine existenzielle Frage, auf jeden Fall etwas, dass das Leben der Hauptfigur erschüttert. Ein Konflikt hat Konsequenzen: Wenn die Figur scheitert, darf ihr Leben nicht einfach so weitergehen, wie es vor der Auseinandersetzung war. Das ist ein ganz wichtiger Punkt: Ein Konflikt hängt immer mit Veränderungen zusammen.
 
    
 
   Außerdem muss ein Konflikt eskalieren. Es reicht nicht, dass ein Hindernis aus dem Weg geräumt wird, sondern sofort taucht das nächste auf, das noch schwieriger zu bewältigen ist, die Situation wird schlimmer und schlimmer. Diese Steigerung setzt sich fort, bis eine Lösung für den Protagonisten nicht mehr möglich zu sein scheint.
 
    
 
    
 
    
 
   

[bookmark: _Toc341988675][bookmark: _Toc342684952]Spannend schreiben: Wie man in einer Geschichte Spannung aufbaut 
 
   Verschiedene Methoden helfen Autoren dabei, eine spannende Geschichte zu schreiben und gekonnt mit Spannungsbögen zu arbeiten. 
 
   Es gibt keine verbindlichen Regeln für das Schreiben, bis auf die eine: Du sollst nicht langweilen. Spannend soll man also schreiben, und diese Spannung muss nicht unbedingt actiongeladen sein. Vielmehr kann man unter Spannung bereits verstehen, dass die Leser weiterlesen möchten. Auch eine sehr ruhige Geschichte, in der kaum etwas passiert, weist ihre subtile Form von Spannung auf, wenn sie gut gemacht ist. In diesem Abschnitt schauen wir uns ein paar gängige Methoden an, um Spannung aufzubauen.
 
    
 
   Informationen vorenthalten
 
    
 
   Ein klassischer Weg des Spannungsaufbaus besteht darin, den Lesern Informationen vorzuenthalten. Einfaches Beispiel: Hier liegt eine Leiche, wer ist der Täter? Die fehlende Information muss wichtig sein, sonst interessiert sich keiner für sie, und die Frage nach ihr sollte bereits in der Einleitung gestellt werden. Wer tut oder tat etwas? Wo tut er es? Was tut er? Wie tut er es? Wann tut er es? Warum tut er es? Mit einer oder mehrerer dieser Fragen kann man einer Geschichte einen spannenden Dreh geben.
 
    
 
   Spannungsaufbau durch Informationsvorsprung
 
    
 
   Es geht aber auch andersherum, Spannung kann auch dadurch entstehen, dass die Leser bereits etwas wissen, was die Figuren noch nicht ahnen. Dadurch können sie etwa in Gefahr geraten und als Leser möchte man ihnen ständig „Pass auf!“ zurufen. In einem Interview mit François Truffaut beschrieb Alfred Hitchcock, wie eine solche Szene aussehen könnte. Zwei Menschen sitzen in einem Restaurant und unterhalten sich angeregt, unter ihrem Tisch tickt jedoch eine Bombe. Die Leser wissen, dass sie in wenigen Minuten explodieren wird, die beiden Figuren ahnen nichts davon, die Zeit verrinnt … Spannung ist garantiert.
 
    
 
   Emotionen der Leser ansprechen
 
    
 
   Diese Restaurantszene wird umso spannender, je sympathischer den Lesern die beiden Figuren sind. Logisch: Denn dann sollen sie erst recht nicht sterben. Ob man mit der Technik des Informationsvorsprungs arbeitet oder nicht, stets ist es wichtig, die Gefühle der Leser anzusprechen. Die Figuren dürfen ihnen nicht einfach egal sein, das wäre das Schlimmste und Unspannendste, was passieren kann, sie sollen Sympathie, Interesse, Mitgefühl, Faszination oder auch Ablehnung, auf jeden Fall Gefühle für sie empfinden. Auch Themen, die gefühlsbetont sind, wie Abschied, Kinder, Liebe, Sterben, Tiere, unterstützen die emotionale Involviertheit der Leser und damit die Spannung.
 
    
 
   Ein Ziel vorgeben
 
    
 
   Wenn es um ein Ziel geht, das die Figur unbedingt erreichen will oder muss, dann fragen sich die Leser natürlich „Schafft sie das?“ und schon ist Spannung da. Dieses Ziel kann groß oder klein sein, nur für die Figur muss es in dem Moment, indem wir sie als Leser treffen von brennender Bedeutung sein. Egal ob es darum geht, ob Horst es auf den Mount Everest schafft oder ob es ihm gelingt, ein simples Glas Wasser zu erhalten, die Leser müssen nachvollziehen können, wie sehr die Figur dieses Ziel zu erreichen versucht.
 
    
 
   Ungewöhnliche Dinge zeigen
 
    
 
   Eine Figur kommt mit den Einkäufen nach Hause, packt das Brot aus, steckt es in eine Gefriertüte und legt es ins Gefrierfach, nimmt die Wurst aus der Metzgertüte, steckt sie in eine Gefriertüte, legt sie in den Kühlschrank, nimmt die Konservendosen, packt sie in eine Gefriertüte und stellt sie ins Regal. Stopp! Mit an Sicherheit grenzender Wahrscheinlichkeit möchten die Leser wissen, warum man so etwas Merkwürdiges tut. Ungewöhnliche Dinge und Normbrüche zu zeigen ist ebenfalls eine Technik, um eine Form von Spannung zu erzeugen.
 
    
 
   Mit Andeutungen arbeiten
 
    
 
   Ein simples, aber wirkungsvolles Mittel sind Vorausdeutungen, die den Lesern mitteilen, dass sie gleich noch etwas Großes, Wichtiges, vielleicht sogar Dramatisches erfahren werden, aber noch nicht verraten, worum es sich handelt. So kann es funktionieren: „Auf meinem Spaziergang stellte ich mich an einen Baum und pinkelte. Es sollten zwei Monate vergehen, bis ich wieder im Stehen pinkeln konnte.“
 
    
 
   Verzögerung
 
    
 
   Die bekannteste Verzögerungstechnik ist der Cliffhanger. Die Figur befindet sich in akuter Gefahr, doch dann endet das Kapitel, der Schauplatz wechselt und man wird erst später erfahren, wie es für die arme Figur ausgeht. Auch auf andere Weise kann man Verzögerungen einbauen. Meggie hat endlich die Chance, Darius zu fragen, ob die fremde Frau etwa ihre Mutter ist, doch das Gespräch verläuft nicht zackig Frage – Antwort – fertig, sondern es treten Störungen auf, die Antwort verzögert sich, bis die Spannung nahezu unerträglich geworden ist.
 
    
 
   Geschwindigkeit
 
    
 
   Nicht nur Langsamkeit ist spannend, sondern natürlich auch die Geschwindigkeit, das schnelle Hin und Her, die Action, der rasche Szenenwechsel, kurze Sätze, abgehackte Sprache.
 
    
 
   Der Spannungsbogen
 
    
 
   In einer kurzen Geschichte reicht ein Spannungsbogen, der vom Anfang der Geschichte bis zu ihrem Ende reicht. Wird die Figur ihr Ziel erreichen? In längeren Geschichten ist das zu wenig. Neben dem Haupt-Spannungsbogen gibt es mehrere kürzere Bögen, die sich überlappen. Eine Nebenfrage wird beispielsweise in Kapitel 3 gestellt und in Kapitel 7 beantwortet, ein weiterer Spannungsbogen erstreckt sich vielleicht von Kapitel 5 bis Kapitel 17. So sind stets mehrere Fragen offen oder befinden sich in einem unterschiedlichen Grad der Beantwortung.
 
    
 
   Die Balance halten
 
    
 
   Wesentlich für den Spannungsaufbau ist die Abwechslung. Nach einem sehr spannenden Moment folgt die Entspannung, bevor es dann wieder noch spannender wird als vorhin – eine sich aufschaukelnde Wellenbewegung. Man kann auch sagen, die Geschichte pendelt so lange wie möglich zwischen der Hoffnung auf einen guten Ausgang und der Möglichkeit eines katastrophalen Endes. Solange diese Balance gewahrt bleibt, kann sie Spannung aufrechterhalten werden.
 
    
 
    
 
   

[bookmark: _Toc341988676][bookmark: _Toc342684953]Infodumping vs. sinnvolle Beschreibungen 
 
   Zu den ewigen Fragen beim Schreiben gehört: Wie viel Beschreibung ist notwendig? Tendenziell meint man es als Autor zu gut mit den Lesern und überhäuft sie mit Informationen, die sie weder brauchen noch wollen. Ein Begriff, der sich dafür eingebürgert hat, heißt Infodumping.
 
    
 
   Was ist Infodumping?
 
    
 
   Unter Infodumping versteht man die Passagen, in denen zu viele Informationen auf einmal über die Leser ausgegossen werden, irrelevante Infos oder Informationen auf eine besonders plumpe Art vermittelt werden. Wenn der Protagonist eine Wohnung betritt und diese erst einmal ausführlichst beschrieben wird, inklusiv der Muster der Sofakissen, wenn uns am Anfang lang und breit die ‚Geschichte der Geschichte’ erzählt wird, bevor die Handlung losgeht oder wenn eine Figur sagt: „Deine Schwester Anne, mit der du seit drei Jahren nicht gesprochen hast, weil sie findet, dass du eure Mutter beleidigt hast, hat eine Nachricht auf dem Anrufbeantworter hinterlassen.“, dann ist das ein Infokübel, der rücksichtslos über die armen Leser ausgegossen wird. Dem Leser wäre es aber viel lieber, nur die wesentlichen Dinge über die Wohnung pointiert zu Gesicht zu bekommen, die Geschichte, die vor dem Einsatz der Romanhandlung passierte, mag möglicherweise interessant sein, aber das kann der Leser nicht einschätzen, da er den eigentlichen Roman ja noch nicht beginnen durfte, sondern sofort von der Rückblende ausgeknockt wurde und diese Dialogzeile ist sowieso eine Beleidigung des Leserverstandes, da hier viel zu auffällig etwas nur erzählt wird, damit der Leser es auch versteht. Also, bitte, die angesprochene Person, wird sich doch wohl daran erinnern, dass Anne ihre Schwester ist und was da wann vorgefallen ist.
 
   Das sind nur drei Beispiele für Wege, um den Leser mit Informationen zu verprellen. Autoren sind sehr kreativ darin, neue Infodumpingmethoden zu entwickeln.
 
   Doch bei der Überflutung des Lesers mit Dingen, die er laut Autor jetzt unbedingt wissen sollte, langweilt er sich, er überfliegt diese Passagen lediglich flüchtig oder überblättert sie ganz, schlimmstenfalls legt er das Buch weg, kurz: Der Leser fühlt sich abgestoßen und reagiert genau so, wie wir es als Autoren nicht wollen können.
 
    
 
   Wofür ist Infodumping gut?
 
    
 
   Erstaunlicherweise hat das Anwenden von Infodumping sogar Vorteile – nicht für die Leser, aber für den Autor. Wenn man an der ersten Textfassung sitzt, wird es passieren, dass man während des Schreibens plötzlich den Ort genau vor sich sieht, an dem sich die Figuren aufhalten. Toll. Das will man auch den Lesern zeigen und schreibt deswegen restlos alles auf, was man sieht. Das ist für den Moment auch völlig okay. Auf diesem Weg wird man sich immer besser in die Szene einfühlen. Allerdings werden die Leser von dieser ausführlichen Beschreibung gelangweilt sein, deswegen kürzt man diese Stellen während der Überarbeitung auf das Nötigste zusammen.
 
   Dieses Vertiefen in das Detail, das damit verbundene sich besser in die Geschichte einfühlen, ist der eine Vorteil. Der andere besteht darin, dass ausschweifende Beschreibungen genau dann hilfreich sind, wenn man nicht mehr weiß, wie die Geschichte an dieser Stelle weitergehen soll.
 
   In beiden Fällen ist das Infodumping natürlich nur im Rohentwurf akzeptabel und kein Leserauge wird es jemals erblicken.
 
    
 
   An welchen Textstellen kommt es besonders häufig vor?
 
    
 
   Zugegeben, es ist schwierig zu entscheiden, wo denn welche Informationen überflüssig sind. Bei der Überarbeitung gibt es jedoch vier spezifische Textstellen, an denen besonders gerne zu üppige Beschreibungen auftauchen:
 
    
 
   •                                             Immer wenn Figuren vorgestellt werden, besteht die Gefahr, mehr über sie zu erzählen, als an dieser Stelle notwendig ist.
 
    
 
   •                                             Wenn eine neue Szene beginnt, ist die Versuchung ebenfalls groß, ein Übermaß an Erklärungen einfließen zu lassen und womöglich noch mal in Erinnerung zu bringen, was davor geschah.
 
    
 
    
 
   •                                             Ein neuer Handlungsort reizt ebenfalls, ihn den Lesern exakt vor Augen zu führen. Einschließlich der genauen Zahl der Gänsefüßchen auf der Wiese.
 
    
 
   •                                             Und schließlich ist die Hintergrundgeschichte eine beliebte Gelegenheit, um dem Leser eine Ladung Informationen vor die Füße zu kippen. Wie sollen die Leser auch die Geschichte verstehen, wenn sie nichts wissen über das Venedig von 1480 oder den Aufbau der Fantasywelt? Es ist vertrackt.
 
    
 
   Wie kann man die Infoberge abtragen?
 
    
 
   Wie viel Beschreibung oder Hintergrundwissen ist denn nun notwendig? Schwierige Frage. Einfacher ist die folgende Frage zu beantworten: Welche Art von Beschreibung ist notwendig?
 
    
 
   Ausgesuchte, spezifische Details
 
    
 
   Gewöhnlich ist es sinnvoller, einige wenige spezifische Details zu nennen, statt zu einer alles umfassenden Aufzählung anzusetzen. Es ist ganz erstaunlich, wie gut Leser den Rest selbstständig ergänzen können, wenn sie nur diese kennzeichnenden Merkmale kennen. Man kann eine Figur vom Scheitel bis zur Sohle beschreiben oder erzählen, wie ihr schnaubendes Lachen klingt. Es ist sinnvoll, sich nur auf den Aspekt zu konzentrieren, der aussagekräftig und für die Geschichte wirklich wichtig ist, und den Rest weitestgehend wegzukürzen.
 
    
 
   Beschreibungen aufsplitten
 
    
 
   Ein Informationsblock, der womöglich einen ganzen Absatz einnimmt, bedeutet, dass die eigentliche Geschichte stehen bleibt, während man kurz zur Seite tritt, um sich zu informieren, dann geht die Handlung weiter. Wenn der Leser dann noch da ist. Hingegen bleibt die Geschichte flüssiger, wenn man die Informationen in kleine Häppchen teilt und sie hier und da an sinnvollen Stellen einfließen lässt.
 
    
 
   Show, don’t tell
 
    
 
   Die viel zitierte Devise ‚Zeigen, statt behaupten’ ist ein guter Weg, um auf unterhaltsame Weise Informationen zu vermitteln. Man könnte lang und breit erläutern, dass Amalia ein chaotischer, impulsiver Mensch ist, der aber auch sehr offen und warmherzig ist …. Oder man zeigt „Kaum hatte sie Beate erspäht, stürzte Amalia aus dem Supermarkt, wobei ihre Einkäufe aus der Tasche fielen und eine Spur auf dem Bürgersteig bildeten, und warf sich Beate mit dem Satz ‚Ich habs gehört, ich freu mich so für dich!’ um den Hals.“
 
    
 
   Wahrnehmung des Perspektivträgers
 
    
 
   Schließlich gibt es noch einen vierten Weg, um störende Informationsberge aus dem Text abzutragen. Dabei konzentriert man sich darauf, die Beschreibung ausschließlich aus der Wahrnehmung des Perspektivträgers wiederzugeben. Egal, ob es sich um einen Ich-Erzähler handelt, der selbst die Geschichte erzählt oder um einen personalen Erzähler, über dessen Schulter hinweg die Geschichte berichtet wird, die Erzählfigur wird nicht alles, sonder nur bestimmte Dinge wahrnehmen und sie wird sie auf ihre eigene Art bewerten. Damit schlägt man jede Menge Fliegen mit einer Klappe: Die Leser erfahren etwas über die darzustellende Figur, den Ort etc., sie erfahren aber auch gleichzeitig noch etwas über den Erzähler und der Erzählton bleibt erhalten, das heißt, die Leser fallen nicht aus dem Fluss der Geschichte heraus, um sich eine Lektion anzuhören.
 
    
 
   

[bookmark: _Toc341988677][bookmark: _Toc342684954]Sinneswahrnehmungen: Wie man Geruch und Geschmack in Texte einfließen lässt 
 
   So etwas passiert ständig: Jemand erzählt, wie er beim Kartoffelschälen mit dem Messer abgerutscht ist und die Klinge bis zum Knochen durchging. Oder wie sich die Wurzelbehandlung beim Zahnarzt anfühlte. Und wir leiden mit – wir fühlen Schmerz, obwohl wir doch gänzlich unverletzt sind. Bei solchen Schilderungen möchte ich regelmäßig schreiend davonlaufen, dabei müsste man dem Redenden gratulieren, weil er einfach gut erzählt hat. Wenn jemand so eindringlich Schmerz schildert, spricht er die Sinneswahrnehmung der Leser oder Zuhörer an.
 
    
 
   Wozu Sinneswahrnehmungen in Texten gut sind
 
    
 
   Das ist ein ganz entscheidender Schritt beim Erzählen, denn aus dem, was unsere Sinne wahrnehmen, setzt sich unsere Vorstellung von der Umgebung zusammen. Genauso bilden wir aus den gelesenen sinnlichen Details die fiktionale Welt. Je detaillierter und spezifischer die Details sind, die uns der Autor präsentiert, umso eindringlicher und präziser ist unsere Vorstellung.
 
   Dieser Abschnitt beschäftigt sich vor allem mit dem Geschmack und Geruch, zwei Sinne, die eng zusammenhängen, aber aufgrund ihrer Flüchtigkeit am schwierigsten darzustellen sind. Doch die Mühe lohnt sich. Geruch und Geschmack sind Sinne, die lange zurückliegende Zeiten plötzlich wieder lebendig werden lassen können. Ein Hauch Koriander – und schon befindet man sich wieder in Großmutters Küche. Eine gelungene sinnliche Darstellung – und schon hat man die Leser mitten in die Geschichte hineingezogen.
 
    
 
   Wie es funktioniert Sinneswahrnehmungen in Geschichten einzubauen
 
    
 
   Theoretisch können wir lediglich sagen, ob etwas bitter, süß, sauer oder salzig ist, mehr geben unsere Geschmacksnerven nicht her. Aber damit kommen wir nicht weit.
 
   Hier ein Beispiel für eine weit umfassendere Darstellung von Geschmack:
 
    
 
   „Er biss auf den Fischkopf, was im inneren Ohr ein Geräusch wie bei berstenden Kartoffelchips verursachte, Zunge und Gaumen allerdings entschieden vielgestaltigere taktile Reize bot: Auf die mit Marinade vollgesogene Bratkruste folgte hauchdünner Schädel, weiter vorn waren die kleinteiligen Kieferspangen zu spüren, dazwischen leberweiches Hirn, zartes Backen- und kräftigeres Brustfleisch. Im selben Moment füllte der Geschmack des Meeres Achims Mund. Nicht der tranige, mit Schweröl versetzte der sterbenden Nordsee, die man aus seinem Gedächtnis streichen musste, wenn man genussvoll Fisch essen wollte, sondern der an Salz, frisches Seegras und schäumende Gischt erinnernde eines fernen Ozeans, auf dem winzige Fischerboote aus Holz hin und her geworfen wurden wie Spielsteine von Riesen. Im Ausatmen verwandelte sich der Geschmack in Duft und füllte die Atemwege als stünde Achim an einem umtosten Kai.“
 
   Christoph Peters: Mitsukos Restaurant
 
    
 
   Zunächst fällt auf, dass der Autor eine Art Sinnesverschiebung einsetzt, indem er schildert, wie es sich anhört den Fisch zu essen („Geräusch wie bei berstenden Kartoffelchips“ und wie es sich anfühlt („leberweiches Hirn“ usw.).
 
   Dann arbeitet er mit Assoziationen und drückt den Geschmack in Bildern aus („frisches Seegras und schäumende Gischt“ etc.). Diese Bilder sprechen wieder unsere anderen Sinne an, wir sehen die Fischerboote, riechen das Meer, hören das Tosen der Wellen am Kai …
 
   Natürlich setzt er auch das Naheliegende ein, die deskriptiven Adjektive wie hauchdünn, kleinteilig, zart …
 
    
 
   „Der Duft war so ausnehmend zart und fein, dass er ihn nicht festhalten konnte, immer wieder entzog er sich der Wahrnehmung, wurde verdeckt vom Pulverdampf der Petarden, blockiert von den Ausdünstungen der Menschenmassen, zerstückelt und zerrieben von den tausend anderen Gerüchen der Stadt. Aber dann, plötzlich, war er wieder da, ein kleiner Fetzen nur, eine kurze Sekunde lang als herrliche Andeutung zu riechen … und verschwand alsbald. […]
 
   Dieser Geruch hatte Frische; aber nicht die Frische der Limetten oder Pomeranzen, nicht die Frische von Myrrhe oder Zimtblatt oder Krauseminze oder Birken oder Kampfer oder Kiefernnadeln, nicht von Mairegen oder Frostwind oder von Quellwasser …, und er hatte zugleich Wärme; aber nicht wie Bergamotte, Zypresse oder Moschus, nicht wie Jasmin und Narzisse, nicht wie Rosenholz und nicht wie Iris …“
 
   Patrick Süskind: Das Parfum
 
    
 
   In diesem höchst bekannten Beispiel wechselt der Geruch quasi den Aggregatzustand und wird von etwas Gasförmigem zu etwas Festem, das man zerstückeln und zerreiben und das auch in Fetzen vorhanden sein kann.
 
   Als Nächstes setzt der Autor eine Art Einkreisung ein, indem er lauter Dinge benennt, die fast so riechen wie dieser unbenennbare eine Geruch. Dabei benutzt er präzise Begriffe, also treffende Wörter, er könnte auch einfach von Kräutern, Obst, Blumen und Bäumen sprechen, zählt stattdessen jedoch Krauseminze, Limetten, Iris und Kiefernnadeln auf.
 
   Eine weitere Möglichkeit Geruch und Geschmack darzustellen, besteht darin, die Reaktion einer Figur zu zeigen, also etwa Gier, Ekel oder das Einsetzen von Erinnerungen.
 
    
 
   Wo man Geschmack und Geruch einsetzen kann
 
    
 
   Interessant ist bei diesem Thema noch die Überlegung, wo man Geschmack und Geruch einsetzen kann. Essen und Trinken sind nicht die einzigen Gebiete für Geschmackswahrnehmungen; ob jemand bei einem Sturz eine Ladung Erde aufnimmt, sich vor Nervosität in den Jackenärmel beißt, an einem Hals knabbert – viele Einsatzgebiete sind denkbar.
 
   Gerüche werden in den meisten literarischen Texten vernachlässigt. Kein Wunder, wenn uns im Alltag kein akutes stinkendes Problem begegnet, kann man den Eindruck haben, selten etwas zu riechen, was natürlich nicht stimmt. Eine Maßnahme zur Sensibilisierung für diesen Sinn kann darin bestehen, mal einen Tag lang überall, wo man hinkommt, darauf zu achten, wie es dort riecht, und sich vielleicht sogar Notizen dazu zu machen. Zukünftige Lesernasen werden es zu schätzen wissen.
 
    
 
   

[bookmark: _Toc341988678][bookmark: _Toc342684955]Ein Milieu darstellen 
 
   Zu den interessantesten Aufgaben von Autoren gehört es, ein Milieu darzustellen. Dafür braucht man nicht Soziologie studiert zu haben, aber eine sehr genaue Beobachtung und feine Abstufung ist vonnöten, denn wenn diese Schilderung zu oberflächlich gelingt und nur auf Hörensagen beruht, wird die Erzählung platt und vorurteilsbeladen.
 
    
 
   Fragen, um sich ein Milieu zu erschließen
 
    
 
   Um eine Milieuzugehörigkeit zu umschreiben, kann man sich fragen: Welche Werte sind der Figur wichtig? Nach welchen Werten richtet sie sich selbst und nach welchen beurteilt sie? Welche Ziele hat die Figur in ihrem Leben? Wie hoch ist ihr Stellenwert? Wie groß ihr Einsatz, um sie zu erreichen? Wie sieht ihre Lebensweise aus? Womit verbringt sie ihre Zeit? Wie geht sie mit anderen um? Welcher Umgang wird in ihrem sozialen Umfeld als normal betrachtet? Zusätzlich interessant: Wie geht sie mit Menschen außerhalb ihres sozialen Umfeldes um?
 
   Mit welchen typischen Requisiten ist die Figur umgeben? Welchen Wert schreibt sie ihnen zu? Wodurch zeichnet sich ihr Verhalten aus? Was charakterisiert ihre Sprache und ihre Sprechweise? Welche “ästhetischen Neigungen” hat sie?
 
    
 
   Perspektive des Außenseiters
 
    
 
   Ein Milieu kann besonders deutlich dargestellt werden, wenn man eine Figur, die nicht dazugehört, hineinsetzt. Im Grunde werden dann durch ihre geschärfte Beobachtung und ihr Anecken sogar zwei Milieus sichtbar, das, aus dem die Figur stammt genauso wie das, in dem sie sich neu befindet.
 
    
 
   Beispiel für eine Milieuschilderung
 
    
 
   Um die Darstellung eines Milieus zu studieren, eignet sich vorzüglich der Roman “Fischtal” von Philipp Tingler, von dem der Autor sagt, dass er eigens dafür geschrieben wurde, um das aussterbende Milieu des Berliner Großbürgertums festzuhalten. Das folgende Beispiel zeigt eine Szene, die am Mittagstisch spielt. Gustav, seine Großmutter und die Hausangestellte Hildchen essen zusammen, doch Hildchen hat einen Fehler begangen.
 
    
 
   "Hildchen öffnete schon den Mund, doch sie erstarrte in dieser Miene. Denn Gustavs Großmutter richtete einen scharfen, Sterbliche prüfenden Blick auf sie, einen Blick, in dem die vollständige Bedeutung der Strafbarkeit lag, jetzt auch nur einen einzigen Ton hervorzubringen. Darauf erhob die Hausherrin ihr Glas, ein ehemaliges Senfglas, um daraus einen Schluck bittere, englische Orangenlimonade zu trinken."
 
    
 
   Zeigen, nicht behaupten
 
    
 
   “Zeigen, nicht behaupten” heißt die Devise auch bei der Milieudarstellung. Der Blick, mit dem Hildchen zum Schweigen gebracht wird, ist viel eindrucksvoller als die Behauptung “Die Großmutter war herrisch.” je sein könnte. Interessant ist an dieser Passage einerseits die Strenge, mit der die Großmutter ihr Personal behandelt, aber noch wichtiger ist das Senfglas. Der Roman spielt wie gesagt im Berliner Großbürgertum, man ist reich, hat Stil und nur die edelsten Möbel und Accessoires, was im Roman auch ausführlich dargestellt wird, doch dann trinkt diese Figur aus einem ehemaligen Senfglas. Dieses vielsagende Detail enthüllt, das nicht alles glatt und stimmig ist, ein kleiner Makel wird präsentiert.
 
    
 
   "Stattdessen musterte seine Großmutter Hildchen gehässig. Dann sagte sie mit vertrockneter Stimme: 'Was tragen Sie da eigentlich für ein Halstuch?'
 
   Es war zu spät. Als Gustav die Hände von den Augen nahm, lächelte Hildchen schon inbrünstig, beinahe verzückt. Möglicherweise erwartete sie ein Kompliment oder sonst was Versöhnliches. Die Ärmste hätte es besser wissen sollen, denn niemals äußerte sich Gustavs Großmutter vorteilhaft über die Aufmachung des Personals.
 
   Mit einer unkontrollierten Bewegung griff sich Hildchen an das laut gemusterte Tuch, das sie um den Hals trug.
 
   'Das hab ich bei Brenningmeyer gekauft', sagte sie.
 
   [...]
 
   Gustavs Großmutter seufzte ungeduldig. Sie schüttelte traurig den Kopf und bekümmertes Staunen lag in dem Blick, mit dem sie Hildchen fixierte, während sie feststellte: 'Bitte, merken Sie sich: Die einzige Person, die in diesem Haushalt seidene Halstücher trägt, bin ich.'
 
   Hildchen senkte den Kopf, wie unter einem Hieb. Außerdem entfernte sie das rangwidrige Kleidungsstück auf der Stelle."
 
    
 
   Auch hier sind es Gesten und Gesagtes, die spiegeln, wofür die Figuren stehen. Auf diese Weise lässt sich Verhalten auch viel nuancenreicher darstellen. Wenn die Großmutter keine Seidentücher an Personalhälsen zu sehen wünscht, könnte sie auch sofort sagen "Legen Sie das Tuch ab." Schlimm genug. Aber indem sie heimtückischerweise sich zunächst nach dem Tuch erkundigt "Was tragen Sie ...", provoziert sie Hildchen ein wenig Stolz zu sein auf ihre neue Errungenschaft und demütigt sie dadurch anschließend umso stärker. So wird die Fiesheit der Großmutter gegenüber dem Personal noch viel präziser geschildert.
 
    
 
    
 
   

[bookmark: _Toc341988679][bookmark: _Toc342684956]Texte mit Sogwirkung schreiben – Wie man Leser in eine Geschichte hineinzieht 
 
   Da hat man nun eine großartige Idee und an der soll der Leser doch bitteschön geradezu kleben, in die Geschichte eintauchen und sich völlig mit der fiktiven Welt identifizieren. Da Leser von Natur aus störrisch sind, auch noch andere Bücher, wenn nicht sogar einen Fernseher besitzen, muss man zu Tricks greifen, mit deren Hilfe man sie in die Geschichte hineinziehen kann. Geht man geschickt vor, erntet man vielleicht das höchste Lob: „Ich konnte das Buch nicht mehr aus der Hand legen."
 
    
 
   Zeigen, nicht behaupten
 
    
 
   Wichtigstes Mittel ist die Regel „Zeigen, nicht behaupten". „Die Küche sah furchtbar aus und an der Wand stand ein alter Schrank." Dieser Satz wird auf Leser nicht gerade wie ein Magnet wirken, denn indem er das schreibt, verlangt der Autor vom Leser, ihm blind zu vertrauen. Der Leser hingegen glaubt nur, was er auch sieht. „Eine Packung Cornflakes, verschimmelte Brotscheiben und ein undefinierbarer roter Glibber verteilten sich gleichmäßig in der ganzen Küche. Rechts an der Wand stand ein Schrank, auf dem tiefe Kratzer mindestens drei verschiedene Farbschichten freilegten." Auf diese Weise kann man sich Urteile und Behauptungen wie „furchtbar" und „alt" sparen. Man präsentiert dem Leser ein Bild und urteilen darf er dann selber. So wird Lesen zu einem Dialog zwischen Text und Leser, und indem er „beschäftigt" wird, lässt sich der Leser auf die Geschichte ein.
 
    
 
   Klischees vermeiden
 
    
 
   Dieses Zeigen, das Entrollen eines Films vor den Leseraugen, benötigt lebendige Details. Arbeitet man zu schnell und greift auf Klischees zurück, auf Dinge, die jedem als Erstes eingefallen wären, erreicht man nur, dass der Leser mit den Schultern zuckt und sich gelangweilt abwendet. Lebendige Details findet man zum Beispiel, indem man beobachtet. Wer einen alten Schrank zeigen will, kann sein Gedächtnis durchforsten, um festzustellen, auf was für Möbelungetüme er schon getroffen ist. Das ist eine wirkungsvollere Methode als sich krampfhaft etwas Originelles auszudenken.
 
    
 
   Symptomatische Details
 
    
 
   Die Figuren sollten den Leser natürlich auch fesseln. Dafür muss er sie klar vor sich sehen können. Um das zu erreichen, braucht man keine lange Beschreibung vom Scheitel bis zur Sohle, sondern es geht wiederum um Details. Was ist typisch für die Figur? Vielleicht hat sie ein nervöses Zucken um den rechten Mundwinkel oder sie geht sehr langsam und streckt die Nase nach vorn, so als ob sie den Weg erst erschnüffeln müsste. Das Benutzen öffentlicher Verkehrsmittel sollte nicht unterschätzt werden, wenn es um Material geht, aus dem man wiedererkennbare Figuren herstellen kann. Bei der genauen Observierung der Mitreisenden findet man reichlich Besonderheiten, bei denen man sich fragen kann, wofür sie stehen und was sie über diese Person aussagen.
 
    
 
   Vorausdeutungen
 
    
 
   Ein weiteres Mittel, um den Leser in die Geschichte hineinzuziehen, sind Vorausdeutungen, seien es nun direkte oder indirekte. Mit direkten Vorausdeutungen kann Spannung aufgebaut werden. „Eine Woche bevor sie Walter eine Axt in den Schädel rammte, buchte sie für ihn und sich die Nordmeerkreuzfahrt, die sie sich so lange gewünscht hatten." Vermutlich wird der Leser wissen wollen, wie diese beiden konträren Dinge zusammenhängen.
 
   So ähnlich funktionieren auch indirekte Vorausdeutungen, bei ihnen muss der Leser jedoch stärker Entschlüsselungsarbeit leisten. Wenn in einem Roman wie in Lernet-Holenias „Der Graf von Saint Germain" der Satz auftaucht „Wer je die Schönheit angeschaut mit Augen", dann kann der Leser, der das Gedicht „Tristan" von August von Platen kennt, diesen Satz ergänzen mit: „Ist dem Tode schon anheimgegeben." Somit ahnt er, dass der Protagonist nicht mehr lange zu leben hat. Wer „Tristan" nicht kennt, wird jedoch ohne groß zu stolpern über diesen Satz hinweggehen können. Dieser Hinweis gibt also Insidern einen Spannungsvorsprung und ermuntert zum Mitdenken.
 
    
 
   Realität und Fiktion verknüpfen
 
    
 
   Wenn man sehr fremde Welten kreiert, etwa im Fantasy- oder Science Fiction-Bereich, kann es besonders schwierig werden, das Interesse des Lesers an diesem fernen Geschehen zu wecken. Man kann den Leser „abholen", indem man der fremden fiktionalen Welt eine reale Basis unterlegt. Wenn sich Strukturen unserer Realität in der fiktionalen Welt zeigen, erleichtert das dem Leser sich darauf einzulassen und Stück für Stück kann man sich dann weiter von unserer Realität entfernen. Ein Beispiel dafür ist Harry Potter. Wie zwei Folien auf einem Overhead Projektor werden die Fantasywelt und das gewöhnliche Leben in einer britischen Boarding School übereinandergelegt.
 
   Doch nicht nur Fantasy und Science Fiction erschaffen fremde Welten, auch Autoren anderer Genre müssen ihre Leser von der fiktionalen Wirklichkeit überzeugen. Dan Brown muss die Sakrileg-Leser dazu bringen, ominöse Theorien zu glauben. Dabei hilft es dem Autor, seine Handlung an berühmten „echten" Orten spielen zu lassen. Die Recherchehinweise zu Beginn sind keineswegs nur eine Danksagung sondern signalisieren eine Verknüpfung mit der Wissenschaft, die noch einmal durch den Hinweis einer Figur auf real existierende Bücher verstärkt wird. Auch hier wird eine reale Folie auf die fiktionale Folie gelegt.
 
   Das alles können nur erste Hinweise sein, wie es gelingen kann, die Leser in die Geschichte hineinzuziehen. 
 
    
 
   

[bookmark: _Toc341988680][bookmark: _Toc342684957]Die passende Erzählperspektive auswählen 
 
   Die Perspektive ist ein Filter, durch den man die Geschichte, die man auf unendliche viele verschiedene Weisen erzählen könnte, dem Leser präsentiert. Für welche Perspektive sich der Autor entscheidet, hat also einen immensen Einfluss auf den Text. Doch wie entscheidet man, welche Erzählperspektive für den entstehenden Text die beste ist? Zu experimentieren ist immer ein guter Weg, einfach ein Stück Text von einem anderen Erzähler präsentieren zu lassen, kann zu wahren Erleuchtungen führen.
 
   Um besser abschätzen zu können, welche Perspektive zu welchen Auswirkungen auf den Text führt, folgt hier ein grober Überblick:
 
    
 
   Die auktoriale Erzählperspektive
 
    
 
   Der auktoriale oder allwissende Erzähler schwebt gewissermaßen über dem Geschehen. Er kennt die Vergangenheit und die Zukunft aller Figuren, weiß über ihre Gedanken und Handlungen Bescheid und kann beliebig den Ort des Geschehens wechseln. Dieser Erzähler besitzt eine relativ große Distanz zu den Figuren und auch zu den Lesern, das Herumspringen von Figurengruppe zu Figurengruppe kann eventuell auch verwirren, doch der auktoriale Erzähler ist besonders dann die richtige Wahl, wenn sich die Geschichte über einen langen Zeitraum erstreckt, wenn eine komplexe Handlung mit vielen Figuren erzählt wird und wenn die Handlung im Zentrum der Geschichte steht und nicht die Persönlichkeit einer Figur.
 
    
 
   Die personale Erzählperspektive
 
    
 
   Bei der personalen Erzählperspektive wird die Geschichte aus der Perspektive einer Figur erzählt. Man nennt sie dann den Perspektivträger, sie ist die Kamera, mit der die Geschichte aufgenommen wird. Der Erzähler schaut dieser Figur über die Schulter und berichtet, was sie sieht, erfährt, hört, und auch was sie fühlt und denkt. Allen anderen Figuren kann der Erzähler nur vor den Kopf schauen und man darf auch nichts mitteilen, was der Erzähler gar nicht wissen kann. Mittels der personalen Erzählperspektive verfügen die Leser und die Figur über die gleichen Informationen, die Leser machen die gleichen Erfahrungen und das führt zu Nähe zwischen Leser und Figur. Gut geeignet ist diese Perspektive für eine Geschichte mit einem linearen Handlungsverlauf mit wenigen Nebenhandlungen und einer klaren Hauptfigur. Beim Perspektivträger muss es sich nicht um die Hauptfigur handeln, die Figur muss aber zwingend Zugang zu allen wichtigen Handlungen haben. Auch diese Perspektive ist gut geeignet, wenn die äußeren Geschehnisse wichtiger sind als die inneren.
 
    
 
   Der Ich-Erzähler
 
    
 
   Der Ich-Erzähler ist eine Figur, die an der Geschichte teilnimmt und sie in der Vergangenheitsform oder in der Gegenwart erzählt. Sie kann als Haupt- oder Nebenfigur auftreten und sie darf interpretieren, kommentieren, verschweigen, lügen …  Der Ich-Erzähler sollte über eine charakteristische, individuelle Stimme verfügen. Diese Perspektive ist besonders geeignet, wenn über innere Konflikte erzählt wird und wenn der Plot linear verläuft. Auch hier ist die Einschränkung zu beachten, dass der Ich-Erzähler nur von seinem notwendigerweise beschränkten Wissen berichten kann.
 
    
 
   Zweite-Person-Erzählperspektive
 
    
 
   Sehr selten wird die zweite Person Singular als Perspektive genutzt, bei der die gesamte Geschichte einem „Du“ erzählt wird. „Du mochtest das Steak nicht und warfst es aus dem Fenster.“ Man braucht einen sehr guten, in der Geschichte verankerten Grund um diese Perspektive zu wählen und über eine längere Strecke kann die Perspektive den Leser nerven. Nichtsdestotrotz stellt sie eine große Nähe zwischen Leser und Erzähler her.
 
    
 
   Der objektive Erzähler
 
    
 
   Nüchtern und sachlich berichtet der objektive Erzähler die Geschichte und befindet sich in einer sehr großen Distanz zum Leser. Ähnlich wie in einem Nachrichtentext enthält er sich jedes Kommentars und jeder emotionalen Einmischung. Gerade wenn sensationelle, aufwühlende Ereignisse und schreckliche Begebenheiten geschildert werden, kann der objektive Erzähler die geeignete Perspektive sein, um durch den Kontrast eine unsentimentale und umso wirkungsvollere Schilderung zu erreichen.
 
    
 
   Die Multiperspektive
 
    
 
   In einem Roman ist auch die sogenannte Multiperspektive eine Option. Verschiedene personale Erzähler oder verschiedene Ich-Erzähler wechseln sich dabei ab. Zu beachten ist, dass sich die Erzähler ausreichend voneinander unterscheiden, damit es überhaupt sinnvoll ist, mehrere zu haben. Ihre Zahl sollte auch übersichtlich bleiben.
 
    
 
   Um sich im Perspektivendschungel zu orientieren, können diese Fragen helfen:
 
    
 
   •                                             Gibt die Struktur der Geschichte eine Einschränkung auf eine bestimmte Erzählperspektive vor?
 
    
 
   •                                             Sind die Figuren oder ist die Handlung wichtiger, stehen innere oder äußere Konflikte im Mittelpunkt?
 
    
 
    
 
   •                                             Wie nah oder distanziert soll das Verhältnis zwischen den Lesern und Figuren sein?
 
    
 
   •                                             Welche Figur hat genug Freiheit, um bei den wichtigsten Handlungen anwesend zu sein?
 
    
 
   

[bookmark: _Toc341988681][bookmark: _Toc342684958]Die auktoriale oder personale Erzählperspektive 
 
   Da sie ein so zentrales Thema ist, wird sie in sämtlichen Schreibratgebern behandelt: die Erzählperspektive. Überall liest man von der Unterscheidung in die auktoriale, also allwissende, die personale und die Ich-Perspektive. Auch die neutrale Perspektive und der unzuverlässige Erzähler werden manchmal noch erläutert. Es lohnt sich jedoch das Thema Erzählperspektive einmal aus einem deutlich anderen Blickwinkel zu betrachten. Statt mit einer Handvoll unterschiedlicher Perspektiven zu jonglieren, reicht es von zwei verschiedenen Perspektiven auszugehen, nämlich der auktorialen und der personalen. Sie sind zwei Gegenpole und jeder Text siedelt sich irgendwo auf der Strecke zwischen diesen beiden Polen an.
 
    
 
   Der auktoriale Erzähler als Bescheidwisser
 
    
 
   Der auktoriale Erzähler ist durch zwei Merkmale gekennzeichnet: Er verfügt über Weltwissen und er ist von den Geschehnissen, über die er berichtet, nicht betroffen. Dieser Erzähler weiß alles, erklärt die Welt und tritt sicher auf. Er weiß, was in allen Figuren vor sich geht und verfügt auch über alle Zeiten, kennt also nicht nur die Vergangenheit und Gegenwart, sondern auch die Zukunft. Aus all dem resultiert auch Distanz zum Erzählten, deswegen verwendet man für ihn gern das Bild eines Gottes, der hoch oben über der Welt thront. Einen typischen auktorialen Erzähler, einen „Bescheidwisser“, findet man, wenn man Musils „Der Mann ohne Eigenschaften“ aufschlägt. Auf den ersten Seiten ist er gleichzeitig Meteorologe, Soziologe, Physiker und Stadtgeograf, kennt die Figuren bis auf ihre Unterwäsche, beurteilt sie und schildert mit kühl-unbeteiligtem Blick die Folgen eines Autounfalls.
 
    
 
   Der personale Erzähler auf der Suche nach Erkenntnis
 
    
 
   Der personale Erzähler zeichnet sich dadurch aus, dass er von den erzählten Geschehnissen auf irgendeine Weise betroffen ist und sein Blick wie seine Erfahrungen auf eine Figur begrenzt sind. Er ist unsicher und erzählt auch, um sich in der Welt zu orientieren. Im Gegensatz zum „Ich erklär dir die Welt“-Gestus des allwissenden gehört zum personalen Erzähler am ehesten die Frage „Was ist hier los?“ Kafkas Romane sind bekannte Beispiele für den personalen Erzähler. Schon der erste Satz aus „Der Prozess“, „Jemand musste Josef K. verleumdet haben, denn ohne dass er etwas Böses getan hätte, wurde er eines Morgens verhaftet.“ gibt die angesprochene Unsicherheit wieder, denn der Erzähler stellt eine Mutmaßung an.
 
    
 
   Die Gestaltungsmöglichkeiten der Erzählperspektiven
 
    
 
   Um zu erkennen, um welche der beiden Perspektiven es sich handelt, kann man sich also zwei Fragen stellen:
 
   Wie nah dran oder wie weit entfernt, ist der Erzähler vom Geschehen?
 
   Besitzt er einen „psychoanalytischen Röntgenblick“, der alles und jeden erklären kann, oder ringt er um Erkenntnis?
 
   Das Personalpronomen hingegen spielt überhaupt keine Rolle. Ob da ein Ich spricht oder etwas über einen Er oder eine Sie erzählt wird, sagt nichts darüber, aus welcher Perspektive die Geschichte erzählt wird. Beispielsweise kann auch die Setzung funktionieren, eine siebenjährige Ich-Erzählerin die Geschichte aus einer auktorialen Perspektive erzählen zu lassen. Man kann ihr Weltwissen und Reflexion zuschreiben – wenn man einen Kniff findet, um das glaubwürdig zu gestalten.
 
   Wahrscheinlich gibt es keinen Erzähler, der zu hundert Prozent auktorial oder personal ist. Jeden Text kann man, wie mit einem Regler, auf eine Stelle zwischen diesen beiden Gegenpolen einstellen.
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   Die Entscheidung des Autors, aus welcher Perspektive die Geschichte erzählt wird, beeinflusst den Text entscheidend. Sie bestimmt nicht nur den Tonfall, das Thema, sondern auch wie vertraut der Leser mit den Figuren sein wird. Man braucht nur einmal an eine Dreiecksgeschichte zu denken: Wenn sie vom betrogenen Ehemann erzählt wird, klingt sie komplett anders als die romantische Liebesgeschichte, die der Liebhaber gerade erlebt. Die Frau würde eine eigene, dritte Fassung erzählen, die mit den beiden ersten Geschichten vielleicht wenig zu tun hätte.
 
    
 
   Die Vorteile des Ich-Erzählers
 
    
 
   In der zeitgenössischen Literatur ist die Perspektive des Ich-Erzählers sehr beliebt, und das nicht ohne Grund. Er imitiert die Ursituation allen Erzählens, ein Ich erzählt mir eine Geschichte. Häufig werden die Leser auch mehr oder weniger direkt vom Ich-Erzähler angesprochen, wie in diesem Beispiel aus dem Roman „Schneeblind“ von Andreas Keck:
 
    
 
   „Ich sehe keinen Sinn darin, zu erklären, warum ich hier bin. Am Ende sagten einfach alle, du musst hierher, anders geht’s nicht mehr weiter, mir dir – mit mir.
 
   Und jetzt bin ich eben hier. In einer psychiatrischen Klinik. Einer Anstalt. Einem Irrenhaus. Schweigen. Keiner antwortet. Soll ich weitererzählen? Ja? In Ordnung.“
 
    
 
   Das ist eine sehr private Situation, also fühlen sich die Leser dem Erzähler sehr nahe. Sie erfahren auch sehr viel über diese Erzählerfigur, da sie ihre Gedanken kennen können. Auch dadurch wird Vertrautheit aufgebaut. Was der Ich-Erzähler sagt, ist authentisch, man glaubt ihm in der Regel mehr als einem Erzähler in der dritten Person.
 
   Wichtig ist dabei stets dem Ich-Erzähler seine eigene Stimme zu geben, die seine Persönlichkeit widerspiegelt, eine Stimme, die durch das Vokabular, Lieblingsausdrücke, Tonfall, dem Umgang mit der Grammatik und den Sprechrhythmus gestaltet wird.
 
    
 
   Die Nachteile des Ich-Erzählers
 
    
 
   Diese Perspektive hat jedoch nicht nur Vorteile, sondern auch Beschränkungen. Weil alles durch den Wahrnehmungsfilter des Ich-Erzählers vermittelt werden muss – nur was der Ich-Erzähler sieht, hört, riecht, denkt, fühlt kann geschrieben werden – kann es für Autoren schwierig werden, Ereignisse zu erzählen, an denen der Erzähler nicht teilnehmen kann. Wenn die Figur nicht sehr intelligent ist oder eine sehr einfache Sprache benutzt, kann es auch unvorteilhaft sein, die Geschichte durch diese Figur hindurchzupressen, besonders bei längeren Erzählungen.
 
    
 
   Das Ich als Protagonist oder Nebenfigur
 
    
 
   Der Ich-Erzähler kann der Protagonist der Geschichte sein, es ist aber auch möglich, eine Nebenfigur erzählen zu lassen. Ein Beispiel findet man in „Der große Gatsby“ von F. Scott Fitzgerald, hier ist es Nick Carraway, der die Geschichte erzählt, der Nachbar von Gatsby und Cousin von Gatsbys Angebeteter Daisy. Als Beobachter, der vom Rand aus dem Drama zuschaut, hat er sowohl die nötige Distanz als auch die Nähe zu den anderen Figuren und die Einblicke, um der bestmögliche Erzähler dieser Geschichte zu sein. Besonders wenn der Protagonist sein Handeln nicht reflektiert, ist die Nebenfigur die bessere Wahl. Sie darf auch Ironie oder Skepsis an den Tag legen, obwohl Sympathie bis Faszination ihre Beziehung zur Hauptfigur prägen sollte.
 
    
 
   Mehr als ein Ich: die Multiperspektive
 
    
 
   Um eine längere Geschichte zu erzählen, kann man auch zwei oder mehr Ich-Erzähler einsetzen. Das hat den Vorteil, dass man die Geschichte durch sehr unterschiedliche Blickwinkel beleuchten kann. Dies eignet sich besonders gut, um zu unterstreichen, dass es nicht einfach die eine Wahrheit gibt, von der man erzählen will. Stattdessen müssen sich die Leser die Puzzleteile der Geschichte selber zusammensetzen und eigenständig ihre Sicht der Dinge entwickeln.
 
   Damit diese Multiperspektive funktioniert, sollten die Ich-Erzähler sehr verschieden voneinander sein, sonst würden sich die unterschiedlichen Blickwinkel auch nicht lohnen. Wichtig ist auch, ihnen eigene, gut zu unterscheidende Stimmen zu verleihen. Um die Leser nicht zu verwirren, sollten in der Regel nicht zu viele unterschiedliche Ich-Erzähler eingesetzt werden und die Perspektive darf nicht innerhalb eines Absatzes geändert werden. Häufig entscheiden Autoren sich dafür, die Perspektive kapitelweise zu wechseln und über das Kapitel den Namen der erzählenden Figur zu setzen, so wie es Lily Archer in ihrem Jugendroman „Der Schneewittchen-Club“ macht:
 
    
 
   Alice Bingley-Beckerman
 
   Am Anfang schien R. ganz nett zu sein. Sie lud mich und Paps zu sich nach Hause zum Essen ein, und den Großteil des Abends standen wir in ihrer Wohnung an der Upper West Side herum und sahen ihr beim Kochen zu. […]
 
   Reena Paruchuri
 
   Ich hasse Yoga. Ich habe Yoga immer gehasst. Ich meine, mal im Ernst. Wer hat Lust, zehn Minuten lang, ohne zu wackeln, auf einem Bein zu stehen? […]
 
    
 
   Der unzuverlässige Ich-Erzähler
 
    
 
   Ein Ich-Erzähler sollte die Leser nicht betrügen, zum Beispiel Informationen zurückhalten, um künstlich Spannung aufzubauen. Aber er darf unzuverlässig sein. Im Grunde ist sogar jeder Ich-Erzähler unzuverlässig, denn alles, was er sagt, ist höchst subjektiv. Im Sonderfall des unzuverlässigen Ich-Erzählers merken die Leser bald, dass diesem Ich nicht zu trauen ist. Man kann beispielsweise einen Gewohnheitslügner oder einen Psychopathen als Ich-Erzähler einsetzen. Den Lesern fällt dann auf, dass dessen ganz eigene Sicht auf die Welt sich von der Sicht der anderen Figuren unterscheidet. Als Autor muss man zwei Versionen der Wahrheit kreieren. Das ist schwierig, aber effektvoll und sehr interessant.
 
    
 
   Sonderform des Ich-Erzählers: Rollenprosa
 
    
 
   Bei der Rollenprosa handelt es sich um eine besondere Form der Ich-Erzählung. Hier steht der Erzähler im Mittelpunkt, der Text ist eine Art innerer Monolog, der sehr direkt die Gedanken der Figur wiedergibt. Es wird nicht szenisch erzählt, sondern ausschließlich aus dem Kopf des Erzählers heraus. Die Sprache der Figur muss sehr ausdrucksstark und unverwechselbar sein und natürlich sollte man ihr auch über eine längere Strecke gerne zuhören wollen. Achten Sie beim Beispiel von Marieluise Fleißner darauf, wie Emil allein durch seine Sprechweise in einem Milieu verortet wird:
 
    
 
   „Wie ich beim Maurern gewesen bin, habe ich immer viel Steine heben müssen. Davon habe ich Hände bekommen, wo ich das Feinere nicht mehr damit spürte. Und wenn mir ein Kamerad die Hand gab, habe ich immer nichts in der Hand gehabt. Ich dachte, Emil, jetzt bist du schön der Blamierte, und wenn du an einem Mädel herumlangst, und tust ihr weh, dann kennst du es nur am Schreien.“ 
 
   (Marielouise Fleißner: Abenteuer aus dem Englischen Garten)
 
    
 
   

[bookmark: _Toc341988683][bookmark: _Toc342684960]Die personale Erzählperspektive 
 
   Wenn man in einer Geschichte die personale Erzählperspektive verwendet, dann ist das so, als ob der unsichtbare Erzähler in einer Kamera steckt, die der Figur auf den Kopf geschraubt wurde. Er kann berichten, was die Figur tut und was sie wahrnimmt, und er kann in sie hineinschauen, was sie fühlt und denkt. Der personale Erzähler kann aber nicht aus der Distanz auf die Figur blicken und kann auch nichts mitteilen, was die Figur nicht weiß.
 
    
 
   Beispiel für die personale Erzählperspektive
 
    
 
   Ein bekanntes Beispiel für die personale Erzählperspektive findet man in Franz Kafkas „Die Verwandlung“:
 
    
 
   „Als Gregor Samsa eines Morgens aus unruhigen Träumen erwachte, fand er sich in seinem Bett zu einem ungeheueren Ungeziefer verwandelt. Er lag auf seinem panzerartig harten Rücken und sah, wenn er den Kopf ein wenig hob, seinen gewölbten, braunen, von bogenförmigen Versteifungen geteilten Bauch, auf dessen Höhe sich die Bettdecke, zum gänzlichen Niedergleiten bereit, kaum noch erhalten konnte. Seine vielen, im Vergleich zu seinem sonstigen Umfang kläglichen dünnen Beine flimmerten ihm hilflos vor den Augen."Was ist mit mir geschehen?” dachte er. Es war kein Traum.“
 
    
 
   Einschränkungen des personalen Erzählers
 
    
 
   An diesem Beispiel kann man gut erkennen, was es bedeutet, dass der personale Erzähler sich auf das beschränken muss, was die Figur wahrnehmen kann. Wir erfahren nicht, wie es von außen aussieht, wenn der Käfer im Bett liegt, sondern die Rede ist davon, wie seine Beine “ihm hilflos vor den Augen” flimmern und davon, was er erkennen kann, “wenn er den Kopf ein wenig hob”. Der personale Erzähler ist also in dem, wovon er berichten darf, eingeschränkt, dafür sind seine Schilderungen aber viel eindringlicher als die eines allwissenden Erzählers, denn er bringt die Leser viel näher an die Figur heran. Die Leser und die Figur verfügen über den gleichen Informationsstand, bei Kafkas Beispiel wissen wir genauso wenig wie Gregor, was mit ihm geschehen ist, was das soll und wann es wieder vorbei geht. Leser und Figur machen also die gleichen Erfahrungen durch und dadurch gehen die Leser eine enge Beziehung mit der Figur ein.
 
    
 
   Beschreibungen des personalen Erzählers
 
    
 
   In der Praxis ist noch zu beachten, dass man bei Beschreibungen auch lediglich das wiedergibt, was die Figur, deren Perspektive man einnimmt, auch wahrnimmt. Diese Wahrnehmung wird von zwei Aspekten bestimmt:
 
   1. Von dem, was sie in dem Moment will. Wenn man beispielsweise ein Polizeirevier betritt, weil das eigene Kind seit drei Stunden vermisst wird, hat man einen anderen Blick auf den Raum und nimmt ihn anders wahr, als ob man dort lediglich den Führerschein abholt, den man vor einem Monat abgeben musste.
 
   2. Jeder Mensch, also auch jede Figur, hat eine eigene Prägung, jeder achtet auf unterschiedliche Dinge. Dem einen fällt bei anderen Menschen zuerst die Stimme auf, der andere sortiert seine Mitmenschen nach deren Kleidung ein. Einem Optiker, Zahnarzt und einem Hausmeister fallen wahrscheinlich unterschiedliche Dinge bei einem ersten Kennenlernen auf oder sie bewerten die Dinge anders. Auch die Figur, von die der personale Erzähler berichtet, sollte ihre eigenständige Wahrnehmung besitzen.
 
    
 
   Wann sich die personale Erzählperspektive empfiehlt
 
    
 
   Die personale Erzählperspektive kann man gut für Geschichten verwenden, die einen linearen Handlungsverlauf haben mit nur wenigen Nebenzweigen. Die Gründe dafür liegen auf der Hand: Die Figur, die man übrigens den Perspektivträger nennt, muss alles wissen, was erzählt wird, bei verzweigten Handlungen mit vielen Nebenplots wird es schwierig, die Figur entweder überall anwesend sein zu lassen oder sie sonstwie mit den für die Erzählung notwendigen Informationen zu versorgen.
 
    
 
   Die Multiperspektive
 
    
 
   Der Perspektivträger muss nicht zwangsläufig die Hauptfigur der Geschichte sein, obwohl sie es sehr oft ist. Bei Kurzgeschichten und Erzählungen gibt es immer nur einen personalen Erzähler, bei Romanen ist es auch möglich eine sogenannte Multiperspektive zu verwenden, was bedeutet, dass es zwei oder drei Perspektivträger gibt. Die Figuren sollten eine sehr unterschiedliche Sichtweise auf die Geschichte haben, damit die Aufteilung der Perspektive auch einen Gewinn für das Erzählen birgt. Innerhalb eines erzählerischen Abschnitts, wie einer Szene oder einem Kapitel, darf die Perspektive nie gewechselt werden, denn das würde die Leser verwirren und sie aus ihrem “fiktionalen Traum” herausreißen.
 
    
 
   Der Unterschied zum Ich-Erzähler
 
    
 
   Der personale Erzähler ist dem Ich-Erzähler in vielem ähnlich, dieser muss jedoch über eine starke Stimme verfügen, die auch viel über seinen Charakter verrät. Kann man der Figur keine eigene Stimme verleihen, die durch die ganze Geschichte hindurch trägt, ist das auch ein Grund die personale Perspektive zu wählen.
 
    
 
   

[bookmark: _Toc341988684][bookmark: _Toc342684961]Dialoge schreiben: Wie man Figuren reden lässt 
 
   Dialoge zu schreiben ist eine ambivalente Angelegenheit: Einerseits sollen sie natürlich klingen, andererseits müssen sie künstlich und geschliffen sein und dürfen keinesfalls so klingen, wie wir täglich reden, denn unsere Alltagssprache ist, wenn man mal genau hinhört, voller ähs, abgebrochener Sätze, Versprecher, Wiederholungen und Grammatikfehler. Stattdessen soll ein Gespräch zwischen den Figuren präzise, akzentuiert und knapp sein, und alle Leerformeln und Allgemeinplätze vermeiden (es sei denn, sie gehören zwingend zur Sprechweise der Figur).
 
    
 
   Jede Figur hat ihre eigene Sprechweise
 
    
 
   Dialoge sind ein wichtiger Bestandteil literarischer Texte. Durch sie wird ein Text lesbarer und lebendiger, sie geben Informationen weiter, treiben die Handlung voran und lassen die Beziehung zwischen den Sprechenden sichtbar werden. Vor allem kommt im Dialog der Charakter der Figuren zum Ausdruck. Bevor man einen Dialog schreiben kann, muss man die Figuren gut kennen, denn jede Figur hat eine individuelle Art zu sprechen. Ihr Wortschatz wird geprägt von ihrer Herkunft, Bildung, dem Beruf und den Interessen, die sie pflegt. Aber auch ihr Stil, Tonfall, Humor, Dialekt wirken sich auf ihre Sprechweise aus. Das alles muss der Autor für jede Figur bedenken. Fachsprachen und Dialekte sollten übrigens vorsichtig und subtil eingesetzt werden, da sie bei üppiger Verwendung schnell zu einer Karikatur werden.
 
    
 
   Der szenische Aufbau des Dialogs 
 
    
 
   Als Erstes sollte man wissen, worauf der Dialog abzielt. Was war vorher, was kommt nachher und welche Funktion erfüllt er innerhalb der Geschichte? Zu viel Harmonie zwischen den Figuren ist schlecht. Ein Dialog braucht einen wie auch immer gearteten Konflikt und er sollte dramaturgisch wie eine Szene aufgebaut sein mit einer Exposition, Steigerungen und einem Höhepunkt.
 
   Bevor man zu schreiben beginnt, sollte man sich in die Figuren hineinversetzen und sich klarmachen, was sie in diesem Gespräch erreichen wollen. Welchen Eindruck wollen sie bei ihrem Gegenüber erwecken? Was wollen sie geheim gehalten? Was denken sie wirklich?
 
    
 
   Die Gestaltung des Dialogs
 
    
 
   Während wir im Alltag gewöhnlich direkt reden und auf eine Frage mit der unverstellten Antwort reagieren, wäre diese Art zu sprechen in einem literarischen Text auf die Dauer langweilig. Ein literarischer Dialog ist indirekt, die Figuren weichen aus, reden drum herum und offenbaren gerade dadurch das Interessante.
 
    
 
   „Wie geht es dir?"
 
   „Hat dich das jemals interessiert?!"
 
    
 
   Auf diese Weise öffnet sich ein Subtext, der Leser erfährt etwas, das über den reinen Wortsinn hinausgeht.
 
   Bei der Gestaltung eines Dialogs kann man auf Unterbrechungen zurückgreifen, Figuren können sich ins Wort fallen oder sich eine Weile anschweigen. Tonfall und Tempo können gewechselt werden und auch die Handlungen, die nebenbei ausgeführt werden, können in den Text einfließen. Man stelle sich beispielsweise ein Streitgespräch vor, bei dem einer der Streitenden gerade ein Huhn ausnimmt.
 
   Nicht unwesentlich ist auch der Raum, in dem der Dialog stattfindet. Zuhause am Küchentisch spricht und streitet man anders als etwa in einem piekfeinen Restaurant.
 
    
 
   Sprecherverben
 
    
 
   Um die Lesbarkeit zu erleichtern, beginnt man bei jedem Sprecherwechsel mit einer neuen Zeile. „sagte er" sollte man weglassen, wenn klar ist, wer gerade spricht. Ob man Wendungen wie "antwortete sie", "stotterte er", "gähnte sie", "brüllte er" verwenden möchte, ist letztlich eine Geschmacksfrage. Man kann gegen diese Verben anführen, dass es besser ist, wenn man der Dialogzeile direkt ablesen kann, ob sie gebrüllt oder gestottert wird.
 
    
 
   Wie oben bereits erwähnt, dient der Dialog auch dem Transport von Informationen. Das ist allerdings etwas schwieriger als es zunächst klingt, denn man muss als Autor stets beachten, dass die Figur zu ihrem Gegenüber spricht und nicht zum Leser. Das heißt, die eine Figur darf der anderen nichts erzählen, was diese sowieso schon weiß. Also nicht: „Deine Mutter, mit der du seit sieben Jahren nicht mehr gesprochen hast, hat heute angerufen."
 
    
 
   Indirekte Rede
 
    
 
   Zu den vielen Entscheidungen, die ein Autor treffen muss, gehört auch die, was er als Dialog wiedergibt und was als indirekte Rede zusammengefasst wird. Diese Entscheidung beeinflusst das Tempo der Szene, zudem kann der Erzähler eventuell Urteile abgeben, Einstellungen deutlich machen, die Redeweise beschreiben, Sentimentalität vermeiden oder die entscheidende Dialogzeile hervorheben.
 
    
 
    
 
   

[bookmark: _Toc341988685][bookmark: _Toc342684962]Einen Text überarbeiten – Von der Rohfassung bis zum Feinschliff 
 
   Die Überarbeitung eines Textes ist ein Arbeitsschritt, der gerne, sehr gerne sogar, vernachlässigt wird. Die Niederschrift betrachten die meisten als den kreativen Akt, auf den es ankommt und die Korrektur und Politur als notwendiges Übel. Das kann daran liegen, dass der Autor sich noch immer gern im Geniegedanken sonnt, die ersten Ideen als ein nicht zu schlagendes Original betrachtet. Es kann an der Faulheit liegen oder an der Angst, dem eigenen Unvermögen ins Antlitz blicken zu müssen. Vielleicht weiß der Autor auch einfach noch nicht, welche Einzelheiten man in den Blick nehmen kann und was besser ist als gut.
 
   Für Abscheu oder Furcht gegenüber der Überarbeitung gibt es keinen Grund. Der Autor Michael Kaplan nennt sie „geistige Theaterproben“, denn auch auf der Bühne wird bis kurz vor der Premiere, nicht selten noch danach, gefeilt, gestrichen, umgebaut, hinzugefügt. Nüchtern betrachtet wird gerade dieses Experimentieren mit dem Material reizvoll.
 
    
 
   Um sich die Überarbeitung zu erleichtern, sollte man sich von vornherein darüber im Klaren sein, eine Erstfassung zu schreiben, auf die per definitionem noch weitere Fassungen folgen werden. Unbelastet davon alles sofort „richtig“ machen zu müssen, dürfte auf diese Weise eine unbefangenere, wahrscheinlich sogar bessere Fassung zustande kommen, als bei einer rigide auf den sofortigen Erfolg ausgerichteten Arbeitsweise. „Richtig“ ist sowieso eine unmögliche Kategorie, stattdessen geht es beim Schreiben darum, so effektiv wie möglich zu sein.
 
    
 
   Der Textfriedhof
 
    
 
   Streichen und Verwerfen tut immer weh, erleichtert wird der Trennungsschmerz, wenn besonders geliebte, jedoch unbrauchbare Textschnipsel in einer eigenen Datei abgelegt werden. Vielleicht kann man sie sogar später noch einmal verwenden, erst einmal zählt, dass sie weg sind. Noch schwieriger als der Verzicht auf einen schönen Satz gestaltet sich die komplette Neustrukturierung des Textes. Plötzlich müssen ganze Figuren und Erzählstränge verschwinden. Auch hier hilft es, alle Versionen zu behalten und jeder ein eigenes Existenzrecht zu verleihen. Obendrein kann man dann später durch den Vergleich der verschiedenen Versionen den Weg erkennen, den die Textgestaltung genommen hat, man kann die Verbesserungen feststellen und daraus Motivation und Erkenntnisse für die nächste Überarbeitung ziehen.
 
    
 
   3 Phasen
 
    
 
   Wie geht man vor? Als Erstes liest man den Text, der idealerweise eine Weile alleine vor sich hin meditieren durfte, einmal „naiv“, um einen Gesamteindruck zu gewinnen. Erst dann nimmt man einen Stift dazu, liest ihn noch einmal und notiert alles, was auffällt, an den Rand. Der nächste Lesegang wird laut ausgeübt und wieder mit Notizen begleitet. Nun erstellt man eine Liste der vorgefundenen Probleme, ordnet sie von schwerwiegend nach Kleinkram und arbeitet sie durch.
 
   Die Überarbeitung verläuft in drei Schritten: Man überprüft die Bedeutung, die Struktur und den Stil. Zunächst vergleicht man, was man ursprünglich mit dem Text aussagen wollte und was der real existierende Text aussagt. Gegebenenfalls schließt sich die Frage an, was geändert werden muss, um beides in Einklang zu bringen. Falls gravierende Schritte notwendig sind, spart man sich die weitere Überarbeitung und bringt in einer neuen Fassung erst einmal dieses Problem in Ordnung. Ansonsten betrachtet man den Text mit den Augen des Lesers. Was erfährt er und in welcher Reihenfolge? Ist das sinnvoll oder lässt es sich optimieren? Welche Szenen fehlen und welche sind überflüssig?
 
    
 
   Damit zusammen hängt auch die Frage nach der Spannungskurve. Spannung entsteht, wenn man den Sachverhalt kennt, ein Detail jedoch fehlt. Wie klar oder unklar ist die Situation für den Leser?
 
   Ein wichtiger, strukturgebender Aspekt ist die Perspektive. Nun ist es an der Zeit zu überprüfen, ob sie optimal gewählt ist, welche Vorteile sich aus einer anderen ergeben würden und ob die Perspektive überhaupt lückenlos eingehalten wurde.
 
   Wie sieht der Konflikt aus? Ist er deutlich zu erkennen und bedeutend genug?
 
   Die szenische Darstellung – das berühmte „Zeigen, nicht behaupten“ – zieht den Leser in die Geschichte hinein. Werden ihm die relevanten Dinge auf diese Weise nähergebracht?
 
   Entsteht Atmosphäre und werden die Sinne angesprochen? Welche Stellen eignen sich, um den Leser etwas riechen, hören, ertasten zu lassen?
 
   An den Dialogen arbeitet man am besten, indem man sie sich vorträgt, sodass man direkt mitbekommt, ob sie hölzern oder verdreht klingen. Hat jede Figur ihre eigene Sprache? Sagt eine etwas, was ihr Gegenüber längst weiß, nur damit es auch der Leser mitbekommt?
 
   Der Jagd nach Klischees schließt sich die Überprüfung der Metaphern an. Sind sie schief oder schön? Oder kann man etwas durch ein Bild ausdrücken, das bislang weniger subtil vermittelt wird?
 
   Beim Punkt Sprachstil kontrolliert man, ob die Figuren so sprechen, wie es ihrer Person und ihrem Milieu entspricht. Auch der Gesamtstil des Textes sollte stimmig sein.
 
   Diese Liste ist auf keinen Fall vollständig und jeder einzelne Punkt würde es verdienen, näher betrachtet zu werden.
 
   Nun folgt der Feinschliff, die Frage nach den Wortwiederholungen, den unnötigen Adjektiven und Adverbien, der ungenauen Sprache. „Irgendwie schwammige Wörter werden ja total“ gelyncht, Zeitfehler ausgemerzt.
 
    
 
   Und dann? Dann schreibt man eine neue Fassung, lässt sie liegen, überarbeitet sie, schreibt eine neue Fassung, lässt sie liegen … Wie bei jeder Behandlung gilt auch für den Perfektionismus: Eine Überdosis kann tödlich sein, die korrekte Dosierung nützlich. Was genau angemessen ist, weiß der Autor allein. Sollte er jedenfalls, denn nach Colette erkennt man den guten Autor daran, dass er weiß, wie viel Überarbeitung notwendig ist.
 
    
 
   
 
 
   

[bookmark: _Toc341988686][bookmark: _Toc342684963]Kürzen, streichen, weglassen: Texte straffer und dichter machen 
 
   Ganz egal, ob man straff à la Hemingway erzählen möchte oder so üppig fabulierend wie Salman Rushdie, zum Fertigstellen eines Manuskripts gehört es immer den Text zu kürzen, zu straffen, ihn dadurch auch dichter zu machen und all die überflüssigen kleinen Schlenker zu entfernen, die den Leser aus der Kurve fliegen lassen könnten.
 
   Doch sitzt man dann vor dem Text, den man sich gerade erst unter Mühen aus dem Hirn gewrungen hat, will man meistens partout nichts entdecken, worauf man verzichten könnte. Deswegen gibt es hier ein paar Hinweise, wo man ansetzen kann. Am besten setzt man für das Kürzen viele Durchgänge an und konzentriert sich immer nur auf einen Aspekt. Vorab noch ein Tipp zum Thema "gerade erst geschrieben": Bevor man mit dem Straffen beginnt, sollte der Text eine Zeit lang zur Seite gelegt werden, damit sein Autor ihn distanzierter betrachten kann.
 
    
 
   Überflüssige Szenen
 
    
 
   Was will ich erzählen? Und auf welchem Weg möchte ich das tun? Wer das weiß, kann bei jeder Szene überprüfen, ob sie etwas zur Geschichte beiträgt, ob sie die Erzählung voranbringt. Szenen, die zwar sehr schön sind, jedoch dem Text keinen neuen Aspekt hinzufügen, werden ausgeschnitten und in den Ordner mit dem Titel "geliebter Müll" oder „Textfriedhof“ verschoben.
 
    
 
   Funktionslose Figuren
 
    
 
   Für Figuren gilt Ähnliches wie für Szenen, jeder Einsatz muss sinnvoll sein. Auch Nebenfiguren und Platzhalter müssen für den Text eine Aufgabe haben, zum Beispiel Informationen einbringen oder einen wichtigen Persönlichkeitsaspekt der Hauptfigur zum Vorschein kommen lassen. Schon aus Gründen der Übersichtlichkeit sollte man versuchen mit möglichst wenigen Figuren auszukommen, diese jedoch um so besser ausgestalten.
 
    
 
   Inhaltliche Wiederholungen
 
    
 
   Im richtigen Leben müssen wir mit Wiederholungen leben, erzählen unsere Lieblingsanekdote immer wieder und müssen die alten Geschichten der Verwandtschaft stets aufs Neue ertragen. In Texten sind Wiederholungen das sicherste Mittel, um Leser zu langweilen – außer man setzt sie sehr bewusst ein.
 
    
 
   Erläuterungen
 
    
 
   Es ist nicht nett, aber ehrlich gesagt hält man die Leser gerne mal für ein bisschen … doof. Man schreibt eine Szene, und um sicher zu gehen, dass das Wichtigste beim Leser angekommen ist, fügt man noch eine Erklärung hinzu. Oder man schreibt ans Ende der Geschichte so etwas wie eine Quintessenz und sei es nur der Satz: "Das war ein unvergessliches Wochenende für Karl-Peter." Alle Erklärungen, die das noch mal ganz klar machen, was sowieso schon in der Geschichte steckt, gehören ersatzlos gestrichen.
 
    
 
   Überflüssige Details
 
    
 
   Details können einen Text lebendig machen, sie sollten jedoch sinnvoll ausgewählt sein. Wenn man den Protagonisten in ein Büro gehen lässt und dabei als Detail anmerkt, dass die Sekretärin das Gebiss eines Rottweilers hat, dann charakterisiert das die Sekretärin, vielleicht auch die Atmosphäre. Schreibt man hingegen nur, dass sie eine lilafarbene Bluse trägt, fragt sich der Leser „So what?“. Details, die nicht aussagekräftig und besonders (für die Geschichte) sind, blähen den Text auf und können getrost gestrichen werden.
 
    
 
   Die Einführung
 
    
 
   Anton Tschechow empfahl ganz kompromisslos, die ersten drei Seiten eines Textes wegzuwerfen. Den Anfang einer Geschichte braucht der Autor, um sich warm zu schreiben, sich in den Ton, die Figur und die fiktive Welt einzufinden. Das ist wichtig, was dabei herauskommt ist allerdings für den Leser oft verzichtbar, denn ihm wäre höchstwahrscheinlich eine straffe, ihn direkt ins Geschehen ziehende Einleitung lieber. Neben dem Warmschreiben gibt es noch einen anderen bedenkenswerten Punkt, nämlich die Frage, wann der beste Zeitpunkt ist, um den Leser in die Geschichte einsteigen zu lassen. Das kann man oft erst entscheiden, wenn die Geschichte komplett vorliegt. Also: Erst mal drauflos schreiben und dann wegstreichen.
 
    
 
   Blähwörter und Lieblingsausdrücke
 
    
 
   Irgendwie, völlig, eigentlich – Wörter wie diese sagen nichts aus, sondern blähen Sätze auf und können aus dem Text entlassen werden. Auf ihrem Weg nach draußen sollten sie begleitet werden von den Lieblingswörtern und -ausdrücken, die jeder Autor hat und zu oft verwendet. Diese aufzuspüren ist schwierig, ein Testleser kann dabei eine große Hilfe sein.
 
    
 
   Wortwiederholungen
 
    
 
   "Er legte fragend den Kopf schief. Ich schüttelte den Kopf ..." Wortwiederholungen sind schnell in die Tasten gerutscht und werden am besten laut lesend aufgespürt. Werden sie nicht ausgemerzt, klingt das im Leserohr zu Recht schlampig geschrieben.
 
    
 
   Unpräzise Adjektive und Adverbien
 
    
 
   Jedes einzelne Adjektiv oder Adverb im Text sollte auf Herz und Nieren geprüft werden. Transportiert es einen präzisen, sinnlichen Eindruck, wie etwa samtig, kalt, blutrot? Dann hat es womöglich eine Existenzberechtigung. Handelt es sich um ein unpräzises Adjektiv, wie beispielsweise schön, toll, blöd (denn wer legt fest, was schön, toll oder blöd ist?), ist es meistens ein Fall für die Löschtaste. Aber auch sinn-volle Adjektive sollten besser nicht wie mit dem Salzstreuer im Text verteilt werden. Daher kann man sich in jedem einzelnen Fall fragen, ob das entsprechende Adjektiv tatsächlich notwendig ist.
 
    
 
   Dialogauszeichnungen
 
    
 
   Fragte er, befahl sie, antwortete es. Oder auch: sagte er, sagte sie, sagten wir. Für welche Variante man sich entscheidet, ist immer auch eine Geschmacksfrage. Außer Frage steht lediglich, dass man diese Dialogauszeichnungen weglassen sollte, wenn klar ist, wer spricht.
 
    
 
   Übung: Um das Straffen eines Textes in Ruhe zu trainieren, kann man sich eine ältere, selbst geschriebene Geschichte vornehmen und weder rasten noch ruhen, bis sie um exakt 25 % gekürzt ist. 25 % sind richtig viel, höchstwahrscheinlich sogar zu viel, aber darum geht es in diesem Moment nicht. Hier soll nur geübt werden, auch dann noch weiter zu kürzen, wenn man glaubt, nichts mehr zu finden, was noch weg könnte. Außerdem soll man bei dieser Übung beobachten, wie sich der Text während des Kürzungsprozesses verändert. Vielleicht erreicht die Geschichte ihre ideale Form, wenn sie um 8 % oder 17 % schlanker ist, aber stören Sie sich ein einziges Mal nicht daran, sondern streichen Sie gnadenlos weiter bis 25 % weg sind.
 
    
 
   

[bookmark: _Toc341988687][bookmark: _Toc342684964]Das Adjektiv: Freund oder Feind? 
 
   Für Autoren, die noch über wenig Erfahrung mit dem literarischen Schreiben verfügen, erscheint das Adjektiv (auch bekannt als Eigenschaftswort, Beiwort oder Wiewort) als die ideale Lösung, um dem Leser das zu vermitteln, was der Autor vor dem geistigen Auge sieht. Doch ganz so einfach ist es nicht, denn zu viele Adjektive, oder wie man gleich sehen wird, die falschen, und schon wirkt der Text überladen oder beliebig. Das gleiche gilt auch für Adverbien. Wie so oft ist es also auch hier eine Frage der Dosis.
 
    
 
   Wertende und sinnliche Adjektive
 
    
 
   Es gibt zwei Sorten von Adjektiven: wertende und sinnliche. Das wertende Adjektiv, also Wörter wie super, großartig, schlecht, belanglos, drückt die Einschätzung des Sprechenden aus. Im Grunde transportieren diese Wörter so gut wie gar keinen Inhalt, denn was jemand als einen schönen Abend oder einen furchtbaren Abend bezeichnet, geht sehr weit auseinander und der Leser erfährt nichts Konkretes. Genau darum sollte es jedoch gehen: um das Konkrete, das für den Leser erfahrbar wird. Wenn man jemandem erzählt, einen schönen Abend gehabt zu haben, wird der andere nicht begeistert mit dem Kopf nicken, sondern nachfragen, was denn schön gewesen sei. Der Leser kann aber nicht fragen ...
 
   Das sinnliche Adjektiv drückt, wie der Name schon sagt, etwas aus, das mit den Sinnen wahrgenommen werden kann. Schrill, rot, salzig, verbrannt, seidig sind Beispiele, die das Hören, Sehen, Schmecken, Riechen, Fühlen ansprechen.
 
   Ein Beispielsatz: „Jeden Morgen schüttelte sie die Betten aus und auf der Erde schneite es wunderschön."
 
   Was sagt das Wort wunderschön hier aus? Nichts. Wenn es nicht dort stände, wäre nichts verloren.
 
   Ob ein Adjektiv sinnvoll ist oder nicht, lässt sich mit der Marsmenschenregel herausfinden. Wenn man, um bei diesem Beispiel zu bleiben, einem Marsmenschen erklären müsste, was „schneien" bedeutet, hätte er dann durch das Wort „wunderschön" eine Vorstellung davon? Unter dem, was wir uns als wunderschön denken, wüsste er sich gar nichts vorzustellen. Ein exakteres Bild lieferten ihm Adjektive wie kalt, silbrig, knisternd.
 
    
 
   Offensichtliches streichen
 
    
 
   Die zweite Falle für Autoren besteht darin, etwas Offensichtliches mit einem Adjektiv bzw. einem Adverb auszudrücken. Beispiele: „Sie knallte den Hörer heftig auf die Gabel." oder „Er stürzte schnell aus dem Raum." In diesen beiden Fällen drückt das Verb bereits alles aus, man kann einen Hörer gar nicht nicht heftig aufknallen, deswegen ist das Wort „heftig" eine Verdoppelung und folglich überflüssig.
 
   Was tun, um Adjektive und Adverbien zu vermeiden, beziehungsweise zu ersetzen? In vielen Fällen ist eine Handlung eindrucksvoller als das Adjektiv, das sie beschreibt. Anstatt zu sagen „Er war ein grausamer Mann." könnte es heißen: „Im Vorübergehen trat er nach den spielenden Kindern."
 
    
 
   Disclaimer
 
    
 
   Hier soll nicht behauptet werden, man müsse jedes einzelne wertende Adjektiv löschen, weil man sonst in die Literaturhölle kommt. Es gibt auch gute Gründe, wertende Adjektive zu benutzen, ein einfaches Beispiel: Es kann zur Sprache einer Figur gehören, in jedem Satz „super" zu sagen. Oder man möchte ganz schlicht eine Wertung abgeben.
 
   Selbstverständlich darf man auch mitteilen, dass sich die Figur auf einen rauen Felsen setzt, einen froschgrünen Ford fährt und das Bachwasser eiskalt ist. Wichtig ist nur, dass man nicht jedes Detail notiert, sondern eine Entscheidung fällt, welche Beschreibung für die Geschichte und für den Leser wichtig ist und welche nicht.
 
    
 
   Höhere Weihen der Adjektivverwendung
 
    
 
   Ein besonderer Effekt kann erzielt werden, wenn man ein Adjektiv auswählt, das in dem verwendeten Zusammenhang unüblich ist. Beispiele wären etwa: ein grelles Lächeln, ein feindseliger Gang oder eine aggressive Topfpflanze. Solche Kombinationen können ebenso originell wie vielsagend sein, sollten jedoch sparsam und gezielt verwendet werden, um den Effekt nicht zu verwischen.
 
    
 
   

[bookmark: _Toc341988688][bookmark: _Toc342684965]Klischees vermeiden: Abgedroschene Denk- und Redeweisen überwinden 
 
   Unter einem Klischee versteht man ein eingefahrenes Denk- oder Redeschema, ein abgedroschenes Bild, tausendmal gehört und dadurch schal geworden. Wenn man zum Beispiel davon ausgeht, dass es in England immer regnet und alle dort Tee trinken, wenn man sagt, jemand sei „pünktlich wie die Maurer“ oder wenn man einen nach Schnaps stinkenden Obdachlosen erfindet, dann bedient man sich eines Klischees.
 
   Ein Denkklischee besteht in Schnellurteilen wie dem des verregneten Englands, Redeklischees sind Ausdrücke, die uns bereits automatisch über die Lippen gehen, bevor wir uns um etwas Treffenderes bemüht haben. „Schon schön, aber schau mer mal.“
 
    
 
   Klischees verflachen den Text
 
    
 
   Als Autor fügt man seinem Text dadurch einen schweren Schaden zu, denn Klischees lassen den Text flach und langweilig werden, berechenbar und oberflächlich. Klischees drücken keine individuelle Überzeugung aus, sondern sind das Allzubekannte und warum sollte sich ein Leser damit auseinandersetzen müssen? Wer ein Beispiel braucht, kann Augusten Burroughs Roman „Trocken!“ lesen, in dem ein Klischee an das nächste gereiht wird, und vielleicht auch noch die dazugehörende großartige Rezension von Stephan Maus.
 
    
 
   Das Körnchen Wahrheit
 
    
 
   Heimtückisch an Klischees ist, dass sie oft ein Körnchen Wahrheit beinhalten. Die klimageografischen Bedingungen auf diesem Planeten begünstigen Niederschlag in England, Handwerker wissen einen pünktlichen Feierabend zu schätzen und viele Obdachlose sind dem Konsum alkoholischer Getränke zugeneigt. Was also tun?
 
    
 
   Figuren individuell gestalten
 
    
 
   Um von vornherein Klischees möglichst auszuschließen, ist es wichtig, die Figuren sorgfältig zu gestalten, „alles“ über sie zu wissen, auch wenn nur ein Bruchteil davon in den Text einfließen wird. Wenn man genau weiß, was die Figur zu dem gemacht hat, was sie ist, was ihre Lieblingsbeschäftigung als Kind war, welche Ziele sie im Leben hat, warum sie sie nicht erreicht und was sie von den Fernsehsendungen hält, die ihr Autor schaut, dann ist es schwierig, eine nicht-individuelle Figur zu kreieren. Und die Figur bestimmt bekanntlich die Handlung.
 
    
 
   Durch Beobachtung Material gewinnen
 
    
 
   Eine zweite wichtige Voraussetzung ist die Beobachtung. Man kann in der realen Welt eine Menge Material sammeln, mit dem die fiktive Welt dann ausgestattet wird. Dieses Material wird bedeutend farbiger, ungewöhnlicher, überraschender sein, als ein rasch hingeschriebenes Klischee.
 
    
 
   Übung gegen Klischees
 
    
 
   Eine Übung im Kampf gegen das Klischee sieht so aus: Man nimmt sich einen älteren „abgehangenen“ Text und markiert zweifarbig alle Denk- und Redeklischees, die man aufspüren kann. Dann überarbeitet man den Text und versucht die betroffenen Passagen umzuformulieren. In der Regel wird das dazu führen, dass man mehr über die Figuren wissen muss.
 
    
 
   Klischees brechen
 
    
 
   Interessant wird es, wenn man absichtlich Klischees ins Spiel bringt, entweder um sie einer Figur in den Mund zu legen und diese damit zu charakterisieren (aber vorsichtig, sonst wird die Figur selbst zum Klischee) oder indem man Klischees bricht. Das kann man zum Beispiel, indem man eine Figur vordergründig klischeehaft gestaltet, andere Figuren, und eventuell auch die Leser, folgen dieser Denkrichtung, die dann aber eben ihrerseits als Klischee enthüllt wird.
 
    
 
   

[bookmark: _Toc341988689][bookmark: _Toc342684966]Kitsch beim Schreiben vermeiden 
 
   Kitsch bedeutet, dass ein Gefühl völlig übertrieben dargestellt wird. Distanz, Ironie oder eine kritische Darstellung kommen nicht vor. Kennzeichen von Kitsch sind unter anderem die unzeitgemäße Idylle (in den einschlägigen Heftromanen findet man heute noch Ehen wie in den 1950er Jahren), eine Schwarz-Weiß-Zeichnung der Welt im Allgemeinen und der Figuren im Besonderen, klischeehafte Ideale (der gute Arzt als edler Samariter) und natürlich das banale Happy End. Es gibt keine echten Erschütterungen, keine Figur bleibt traumatisiert zurück, sondern alles wird wieder rosarot und gut. Die Entwicklung ist in kitschigen Texten vorhersehbar, es werden Elemente verwendet, die schon lange bekannt sind und auch eine Tendenz zur Verniedlichung kann zum Kitsch gehören.
 
    
 
   Trivial statt originell
 
    
 
   Ein kitschiger Text ist im Grunde von einem faulen Autor geschrieben worden, denn er täuscht vor literarisch und kunstvoll zu sein, benutzt jedoch nur Nachahmungen. Statt originell zu sein und etwas Eigenes zu schaffen, greift der Text auf oft Gehörtes zurück, auf Trivialitäten. Ein guter Text erkundet die Nuancen eines Gefühls, ein kitschiger würde sich diese Mühe nicht machen, sondern auf eine oberflächliche Lösung zurückgreifen.
 
    
 
   Über Gefühle schreiben
 
    
 
   Wann immer man über Gefühle schreibt, besteht die Gefahr in Kitsch abzugleiten. Für manche Autoren ist die Angst vor Kitsch so groß, dass sie wie zu einer Schere im Kopf wird, was dazu führt, dass Gefühle möglichst ausgeklammert werden – was kein Text auf Dauer verkraftet. Zunächst sollte man sich erlauben, hemmungslos so über Gefühle zu schreiben, wie es gerade in die Tastatur rutscht. Wenn es dann kitschig ist, na und? Später kann man den Text immer noch bearbeiten.
 
    
 
   Figuren mit Charakter
 
    
 
   Kitsch zu vermeiden ist gar nicht schwierig. Wenn man sich bemüht, den Charakter der Figuren genau zu erforschen, sie „rund“ zu gestalten mit all ihren Stärken und Schwächen und dann auch noch ihr Handeln von ihrem Charakter steuern lässt, dann wird es schon geradezu schwierig, in den Kitsch abzugleiten.
 
   Hier noch ein paar Strategien, um unkitschig zu bleiben:
 
    
 
   Authentisch sein
 
    
 
   Autoren sollten sich nicht mit dem begnügen, was man angeblich in einer Situation empfindet, sondern tiefer graben und authentisch sein. Ein Beispiel: Wenn man die Figuren genau studiert, dann wird die Witwe vielleicht nicht aus Trauer am Grab weinen, sondern … aus Scham über ihre Erleichterung. Tut man so etwas? Darf man so etwas fühlen? Aber ja.
 
    
 
   Originell sein
 
    
 
   Gefühlsbeladene Situationen sind mit Ausdrücken, Handlungen und Ähnlichem beladen, die wir sofort mit ihnen assoziieren. Ein erstes Rendezvous: Herzklopfen, gerne auch ein Herz, das in der Brust hämmert, Händchenhalten, womöglich verstohlen, ein erster Kuss ... das würde man erwarten. Für Autoren bedeutet das, auf all die erwarteten Dinge zu verzichten und sie durch andere zu ersetzen. Originell sein bedeutet Eigenes zu finden, was genau dieser und nur dieser Situation entspricht.
 
    
 
   Sprachliche Klischees vermeiden
 
    
 
   Auch sprachliche Klischees sollte man vermeiden. Man versteht darunter Ausdrücke, die schon zu oft verwendet wurden und die deswegen ihren Aussagegehalt verloren haben. Sein Herz flatterte wie ein junger Vogel in seiner Brust = Klischee, Kitsch. Greifen Sie lieber zu eigenen Bildern und Sprachkreationen.
 
    
 
   Knappe Andeutungen
 
    
 
   Statt Gefühle breit auszuwalzen ist vornehme Zurückhaltung angebracht. Knappe Andeutungen geben den Lesern Raum, um mitzudenken. Verwenden Sie lieber Bilder, Symbole, Leitmotive statt in epischer Breite Gefühle auszumalen.
 
    
 
   Ambivalenz
 
    
 
   Schwarz-Weiß-Malerei ist ein wichtiges Kennzeichen von Kitsch. Ihr Gegenteil heißt Ambivalenz. Nichts und niemand ist durch und durch gut oder böse. Wenn Sie stets die beiden Seiten von Figuren, Gefühlen usw. darstellen, erzielen Sie eine interessante, spannungsgeladene, kitschfreie Literatur.
 
    
 
   Die Mischung machts. Es bringt den Text nicht um, wenn man mal sehr gefühlsbeladen, um nicht zu sagen sentimental wird, wenn auf der anderen Seite auch Distanzierung, Reflexion oder Ironie vorkommen.
 
    
 
   

[bookmark: _Toc341988690][bookmark: _Toc342684967]Über den Umgang mit Kritik: Faire Textdiskussionen in Schreibgruppen 
 
   Natürlich besucht man eine Schreibgruppe, um ein Feedback zu den eigenen Texten zu erhalten, doch diese Kritik sorgt auch immer wieder für zwischenmenschliche Störfälle innerhalb der Gruppe und für Verletzungen bei den Autoren. Aufs Geratewohl geäußerte Kritik hilft niemandem und es kann mitunter lange dauern, bis die Schäden, die sie angerichtet hat, überwunden sind. Deswegen ist es für eine Schreibgruppe - und auch für den Einzelnen, der um Kritik gebeten wird - sinnvoll, sich mit dem Geben und Entgegennehmen von Kritik zu beschäftigen.
 
    
 
   Der Text und seine Funktionsweise
 
    
 
   Es soll hier keinesfalls der Eindruck erweckt werden, Kritik dürfe nicht offen und ehrlich sein. Das darf sie auf jeden Fall, solange sie gleichzeitig auch fair ist. Doch was bedeutet das?
 
   Bewusst oder unbewusst hat jeder Autor eine Vorstellung davon, was einen guten Text ausmacht. Bei einer Textdiskussion kann es jedoch nicht allein darum gehen, dem fremden Text die eigene Vorstellung aufpfropfen zu wollen, denn wenn ein Science-Fiction-Autor, jemand, der experimentelle Lyrik schreibt und eine ChickLit-Autorin aufeinandertreffen, ist die Schnittmenge ihrer individuellen Qualitätsvorstellungen eventuell gering. Vielmehr geht es darum herauszufinden, was dieser Text zu sein beabsichtigt, nach welchen Regeln er funktioniert, um dann zu ergründen, wie gut das gelingt und wo es hakt.
 
    
 
   Faire Kritik
 
    
 
   Eine faire Kritik streicht immer auch das Positive am Text heraus. Einen Text ohne jeden positiven Kern gibt es überhaupt nicht. Manchmal ist er stark unterentwickelt, aber existent ist er, und das sollte auch laut gesagt werden.
 
   Die Meinung des Kritikers sollte als Ich-Botschaft verkündet werden, schließlich kann ein Kritiker keine universelle Wahrheit aussprechen, sondern immer nur von seinen eigenen Eindrücken ausgehen. Also nicht: „Der Absatz ist nicht spannend.", sondern „Ich empfinde diesen Absatz als nicht spannend."
 
   Diese Ich-Botschaft wäre schon mal nicht schlecht, ist aber noch unzulänglich, denn es fehlt der konkrete Beleg. Der Kritiker sollte immer eine Begründung mitliefern, direkt am Text festmachen, wie er zu seiner Meinung kommt.
 
   Dazu kann man Wege vorschlagen, um die Textstelle zu verbessern. Wichtig ist dabei jedoch, dass sich alle Beteiligten jederzeit bewusst sind, dass zwar Meinungen und Eindrücke geschildert und begründet werden, dass jedoch allein der Autor anschließend entscheidet, welche er bei der Überarbeitung aufgreifen wird und welche ihm nicht einleuchten.
 
    
 
   Die Diskussion diskutieren
 
    
 
   Um von vornherein für ein gutes Arbeitsklima zu sorgen, sollte eine Schreibgruppe sich die Zeit nehmen, gemeinsam zu besprechen, wie eine Textdiskussion ablaufen soll. Dabei kann man auch all die Punkte zusammen tragen, auf die man bei der Textkritik ein Auge haben möchte. Zu überlegen wäre zudem die Frage, ob der Autor mitdiskutieren darf oder den Mund zu halten hat. Beides hat Vor- und Nachteile: Lässt man den Autor mitreden, läuft man Gefahr, dass er erschöpfend erläutert, was er eigentlich sagen wollte. Heißt man ihn schweigen, fühlt er sich der Kritik gegenüber ausgeliefert und nimmt sie weniger offen entgegen. Es kann ein Gewinn sein, wenn der Autor sagt, was er mit einer Szene, die misslungen ist, eigentlich wollte, damit gemeinsam Lösungsvorschläge entwickelt werden können, es kann aber auch gut sein, ohne den Autor zu beachten, nur auf das zu schauen, was der Text anbietet, denn manches, was im Text angelegt ist, wird der Autor in seiner Betriebsblindheit gar nicht bemerken.
 
   Des Weiteren kann man entscheiden, ob man jemanden zum Protokollanten bestimmt, der alle Kommentare zum Text mitschreibt. Erfahrungsgemäß notieren Autoren die Meinungen zum Text nicht, die ihnen nicht behagen, deswegen ist dafür eine neutrale Person sinnvoll.
 
   Geht man mit Bedacht vor, kann man für jeden Autor das Optimum aus einer Textbesprechung rausholen - ohne Aggressionen zu schüren.
 
    
 
    
 
    
 
   
 
 
   

[bookmark: _Toc341988691][bookmark: _Toc342684968]Wie ein Arbeitsjournal das Schreiben unterstützt 
 
   Viele Autoren führen ein Tagebuch, in dem sie über Erlebtes und Gedachtes, Erhofftes und Geplantes berichten. Ebenso selbstverständlich ist für die meisten das Führen eines Notizbuchs, worin Ideen aufbewahrt werden. Es gibt jedoch noch eine dritte Möglichkeit, um sinnvoll ein weiteres Notizheft pflegen zu können: das Arbeitsjournal. 
 
   Ein Arbeitsjournal ist so etwas wie ein eigener persönlicher Schreibcoach. Es füllt die Lücke, die im Idealfall ein ebenso verständnisvoller wie geduldiger Vertrauter einnehmen würde, der den Schreibprozess begleitet, dem man die Ohren volljammern kann und der trotzdem immer einen Tipp bereithält. 
 
    
 
   Arbeitsjournal als eigener Schreibcoach
 
    
 
   Wie funktioniert das? Das Arbeitsjournal begleitet ein Schreibprojekt von der ersten Idee bis zur Abgabe. Indem man darin reflektiert, was man macht, wie gut das funktioniert, was man noch zu tun gedenkt etc., behält man einen Überblick über den Schreibprozess. Außerdem kann man sowohl für das aktuelle Schreibprojekt als auch für das künftige Schreiben aus den eigenen Erfahrungen lernen. Oft wird auch das Schildern einer Situation, für die man eine Lösung sucht, bereits der Lösung den Weg ebnen. Indem man darüber schreibt, zieht man neue Ideen an. 
 
    
 
   Kommentare für den Lernprozess
 
    
 
   Als Arbeitsjournal wählt man entweder ein Notizbuch oder einen Ordner. Empfehlenswert ist es, das untere Drittel jeder Seite freizulassen, um später Kommentare hinzufügen zu können. Wenn der Arbeitsprozess vorangeschritten oder abgeschlossen ist, erkennt man oft, warum man in einer Phase besondere Schwierigkeiten hatte oder sich das Leben selbst unnötig schwer gemacht hat. Erkenntnisse dieser Art kann man beispielsweise im unteren Drittel der Seite notieren, um in Zukunft besser mit dieser Situation umgehen zu können. 
 
   Eine andere Einteilung hat John Steinbeck gewählt. Er nutzte die rechte Seite seines Notizbuchs für den Roman und die linke Seite für das Tagebuch dieses Romans. 
 
    
 
   Fremdkommentare unterstützen den Prozess
 
    
 
   Möglich sind aber auch zusätzliche Fremdkommentare. Das Besondere an einem Arbeitsjournal ist, dass man es – im Gegensatz zu einem privaten Tagebuch – auch durchaus anderen Leuten zeigen kann, um von ihnen Anregungen und Einschätzungen zu erhalten. Wer ein halböffentliches Journal führt, also weiß, dass er es bestimmten Leuten zeigen wird, der schafft damit eine optimale Gesprächsgrundlage, um dann mit den Vertrauten den Text und den Schreibprozess zu besprechen. 
 
    
 
   Was in ein Arbeitsjournal gehören kann
 
    
 
   Im Arbeitsjournal können Ideen gesammelt, Texte entworfen und überarbeitet werden, aber es ist eben auch ein Ort für die Reflexion des Schreibhandelns. Der Schreibforscher Gerd Bräuer empfiehlt, sich die folgenden Fragen zu stellen:
 
    
 
   Was habe ich heute gemacht?
 
   Wie habe ich mich dabei gefühlt?
 
   Was hat geklappt? Was nicht?
 
   Was bleibt zu tun?
 
    
 
   Mithilfe dieser Fragen kann man das eigene Tun aus der Halbdistanz im Blick behalten. Man sieht jederzeit vor sich, was als Nächstes getan werden kann, erhält eine ehrliche Einschätzung der eigenen Tagesleistung und obendrein das gute Gefühl, mitten in einem Prozess zu stehen, der voranschreitet. 
 
    
 
   Das Arbeitsjournal von Elizabeth George
 
    
 
   Nicht nur der schon erwähnte John Steinbeck hat ein sehr lesenswertes Tagebuch seines Romans verfasst. Auch Elizabeth George ist eine Verfechterin dieses Hilfsmittels. In „Wort für Wort“ zitiert sie nicht nur Auszüge daraus, sondern schreibt auch, welchen Nutzen das Tagebuch für sie hat und wie sie es einsetzt. Jeden morgen liest sie zunächst einen alten Beitrag aus dem Journal zu ihrem vorangegangen Roman. Das gibt ihr das Gefühl, diese Arbeit schon einmal bewältigt zu haben und stärkt somit ihre Zuversicht. Als Nächstes schreibt sie einen neuen Eintrag in ihr Journal und beginnt dann mit der Arbeit an ihrem Roman. Auf diese Weise nutzt ihr das Journal auch zum Warmschreiben, sie schwingt sich ein für die Aufgaben, die dieser Schreibtag ihr stellen wird. 
 
   Auch für Ängste und Zweifel ist im Arbeitsjournal Platz. „Der Beruf des Schriftstellers macht mir immer noch Angst, da ich mich selbst nicht als besonders begabt betrachte und oft überlege, wie lang ich noch Romane aus meinem kärglichen Vorrat an Talenten schöpfen kann.“ Das schrieb Elizabeth George 1998 nach und vor einer Reihe erfolgreicher Romane. Ihre Arbeit scheint durch das Journal also unterstützt, ihre Zweifel aufgefangen zu werden.
 
    
 
   Jammern, klagen, fluchen, jubeln, fragen überlegen, erwägen – es gibt nichts, was so ein Arbeitsjournal nicht aushalten und mit Gewinn an den Autor zurückgeben würde.
 
    
 
   

[bookmark: _Toc341988692][bookmark: _Toc342684969]Clustern zur Ideenfindung 
 
   . 
 
   In der noch recht jungen Disziplin des kreativen Schreibens ist das Clustern als Technik zur Ideenfindung bereits ein Klassiker. Erfunden wurde diese Methode Anfang der 70er Jahre von Gabriele L. Rico, einer amerikanischen Wissenschaftlerin, und in ihrem Praxisbuch „Writing the Natural Way" (in der deutschen Ausgabe: „Garantiert schreiben lernen") ausführlich vorgestellt.
 
    
 
   Der Hintergrund
 
    
 
   Das Clustern beruht auf der Annahme, dass wir zwei verschiedene „Denkarten" haben, das begriffliche und das bildliche Denken. Das begriffliche Denken beruht auf Logik, Analyse und Linearität, während die bildliche Variante assoziativ ist und sinnlich, also beispielsweise für Klänge und Rhythmen empfänglich ist. Rico geht davon aus, dass beide Denkarten zusammenarbeiten müssen, um einen guten Text entstehen zu lassen. Allerdings werden wir gewöhnlich dazu erzogen, vor allem das begriffliche Denken zu nutzen. Unsere Schulaufsätze sollten logisch und gut gegliedert sein, ihr Klang und ihre Metaphern spielten keine Rolle. Hier setzt nun das Clustern an, in dem es einen Zugang zu unserem bildlichen Denken schafft.
 
    
 
   Der Ablauf
 
    
 
   Das Clustern ist eng mit dem Brainstorming und Mindmapping verwandt. Es geht darum, Assoziationen frei fließen zu lassen und sie erst einmal nicht zu bewerten.
 
   In die Mitte eines Blattes schreibt man ein Kernwort, also das Thema, zu dem man schreiben möchte, und kreist es ein. Rundherum notiert man nun die ersten Wörter oder Satzfetzen, die einem spontan zu diesem Kernwort einfallen, kreist auch sie ein und verbindet sie mit einer Linie mit dem Kernwort. Diese neuen Wörter rufen weitere Assoziationen hervor, die man ebenfalls notiert und mit einer Linie zu ihnen verbindet. Cluster lässt sich mit ‚Büschel' oder ‚Traube' übersetzen, und traubenartig gruppieren sich die Assoziationen um die jeweiligen Stichwörter. Wichtig ist dabei, entspannt vorzugehen und einfach dem Gedankenfluss bzw. den Gedankensprüngen zu folgen, dann kann man gar nichts falsch machen. Wenn man ein paar Minuten geclustert hat, dann wird plötzlich klar, worüber man schreiben will und wie das Material, das man soeben zusammengetragen hat, sich zusammenfügt - der Funke springt über. Man muss nicht alle Zweige, aus denen das Cluster besteht, in den Text aufnehmen - müssen muss man sowieso nichts. Vielleicht hat dieses erste Cluster auch nur eine Idee entstehen lassen, die man in einem neuen zweiten Cluster erst einmal ausarbeiten will.
 
    
 
   Ein Beispiel
 
    
 
   So kompliziert, wie diese Erklärung vielleicht klingt, ist das Clustern beileibe nicht. Zur Veranschaulichung nun noch ein Beispiel. Man stelle sich vor, man sollte einen Text zum Thema „Haus" schreiben. Was für eine öde Aufgabe! Soll man das Haus beschreiben, in dem man wohnt? Oder ein Lieblingshaus? Etwa Baufinanzierungen diskutieren? Das klingt alles nicht besonders spannend. Macht man nun ein Cluster, schreibt „Haus" als Kernwort in die Mitte, welche Assoziationen stellen sich dann ein? Da wäre das Baumhaus aus der Kindheit, der gebrochene Arm, als man aus dem Baum stürzte, da taucht das Haus von Tante Emma auf, ihre eklige Johannisbeermarmelade, ein Lied von Pearl Jam und auch ein Zitat aus der Serie „Dr. House" schleicht sich ein. Am Ende entsteht vielleicht ein Porträt von Tante Emma und ihrem Haus, das das ganze Jahr über nach sauren Beeren roch. Mithilfe der assoziativen Clustertechnik sind Erinnerungen, Eindrücke und Ideen an die Oberfläche des Bewusstseins getrieben, die mit den Sinnen verknüpft sind (und das tut jedem Text gut) und der so entstandene Text wird auf jeden Fall lebendiger und origineller sein als einer, der allein dem analytischen, logischen Denken abgerungen wurde.
 
    
 
   Noch mehr zum Kernwort
 
    
 
   In ihrem Buch „Garantiert schreiben lernen" belässt es Gabriele L. Rico nicht dabei, das Clustern zu erläutern, sondern zeigt auch verschiedene Methoden, um an Kernwörter zu gelangen. So kann man beispielsweise ein Kunstwerk als Ausgangspunkt wählen, Wörter aus einem Gedicht oder man clustert zu einem speziellen Klang wie etwa dem „M".
 
    
 
   Das Buch
 
    
 
   Wie der Untertitel besagt, betrachtet Rico das Buch als Intensivkurs, mit dem sie beim Autor die Fähigkeit entwickeln möchte, sein Sprachgefühl zu entfalten. Dazu gehören Übungen, die dabei helfen, sprachliche Rhythmen zu entwickeln, Klänge gezielt einzusetzen und Metaphern zu erschaffen - alles wichtige Elemente eines literarischen Textes. Diese Zielsetzung ist in den Weiten der Schreiblehrbücher einzigartig.
 
    
 
   Gabriele L. Rico: Garantiert schreiben lernen. Sprachliche Kreativität methodisch entwickeln - ein Intensivkurs auf der Grundlage der modernen Gehirnforschung. Rowohlt Verlag 2004. Broschiert, 305 Seiten. 10 Euro.
 
    
 
   

[bookmark: _Toc341988693][bookmark: _Toc342684970]8 Methoden, um Ideen zu entwickeln 
 
   Ideen sind ein kostbares Gut für Autoren. Mal wird man von ihnen geradezu überspült und kann gar nicht alle verwenden, mal sucht man sie verzweifelt und je mehr man sucht, desto weiter entschwinden sie. Im folgenden Kapitel stelle ich acht Wege vor, um Ideen anzulocken und einzufangen.
 
   Beginnen wir mit den oh, so offensichtlichen, die man immer und überall zu diesem Thema hört, im Fall des Falles aber doch nicht beherzigt.
 
    
 
   1. Das Notizbuch
 
    
 
   Allüberall ist zu lesen, dass man Ideen, sobald man ihrer ansichtig wird, unverzüglich festhalten und zu diesem Zweck immer ein Notizbuch mit sich führen sollte. Um es mit Hamlet zu sagen: Bereit sein ist alles. Wahrscheinlich überliest man diesen Hinweis bereits, weil er ebenso richtig wie banal ist. Doch es lohnt sich, über diesen Punkt ein wenig nachzudenken. Nutzt man tatsächlich die Notizbücher, die man in jeder Tasche und jedem Zimmer hat? Und wenn ja, passiert irgendwann mal etwas mit den Ideen, die man hineinschreibt?  Wenn Notizbücher vor sich hin gilben, ohne genutzt zu werden, kann ein Einstieg darin bestehen, dass man sich täglich – und sei es beim Zähneputzen – einen Zeitpunkt wählt, um noch einmal zu überlegen, ob man heute über Ideen gestolpert ist und diese dann auch zu notieren.
 
    
 
   2. Brainstorming
 
    
 
   Noch so ein klassischer Rat. Ich wiederhole ihn trotzdem, denn Brainstorming funktioniert nur, wenn man es regelgerecht durchführt. Man formuliert das Thema für das Brainstorming und notiert anschließend auf einem Blatt, das am besten einladend groß ist, alle Ideen, die einem dazu einfallen. Alle. Wenn der erste Ideensturm vorbei ist, wartet man noch ein wenig ab, denn es werden Nachzüglerideen eintreffen. Wenn das Brainstorming beendet ist, schaut man sich die Resultate an und nimmt sich die Zeit, einzelne Ideen weiterzuverfolgen und auszuspinnen. Damit das Brainstorming erfolgreich verlaufen kann ist entscheidend, dass man erst die Ideen urteilslos sammelt, sie hinterher bewertet und diese beiden Phasen keinesfalls mischt.
 
    
 
   3. Clustern
 
    
 
   Das Clustern ist mit dem Brainstorming verwandt, hier wird jedoch stärker der Weg kartografiert, den die eigenen Gedanken nehmen. Wie das Clustern funktioniert erklärt das Kapitel „Clustern zur Ideenfindung“.
 
    
 
   4. Lesen
 
    
 
   Besonders wenn das Gefühl vorherrscht, das eigene Gehirn habe sich in eine Wüstenlandschaft verwandelt, hilft simples, leidenschaftliches Lesen sehr gut, um die Ideen wieder fließen zu lassen. Mit leidenschaftlich meine ich, dass man liest, was Spaß macht und keinesfalls das Lesen als Recherche betreibt.
 
    
 
   5. Die 7ner-Regel
 
    
 
   Zunächst klingt es merkwürdig, doch es ist tatsächlich einfacher, statt einer Idee ganz viele zu entwickeln. Wenn man beispielsweise mitten in einer Geschichte nicht weiß, wie es weitergehen soll und dringend eine Idee benötigt, dann sucht man am besten sofort nach sieben Lösungsmöglichkeiten für die Situation. Oder dreizehn, zwanzig … Auf diese Weise ist man gezwungen, auch solche Ideen zu notieren, die man erst einmal für abwegig und schlecht hält. Gerade in diesem Ausschuss kann aber die tatsächlich beste Idee verborgen liegen, der innere Zensor, der normalerweise mit nichts zufrieden ist, wird durch das bloße Erfüllen einer Zahlenvorgabe abgelenkt und schon allein durch das Weitersuchen, bis das Kontingent erfüllt ist, setzt man die Gehirnmühlen in Gang, die schließlich die goldene Idee produzieren werden.
 
    
 
   6. Gegen die Zeit
 
    
 
   Ganz ähnlich wie die 7er-Regel funktioniert auch dieser Weg. Man nimmt sich einen Kurzzeitmesser, stellt ihn auf zehn Minuten ein und notiert in dieser Zeit ebenfalls so viele Ideen, wie nur irgendwie möglich. Auch hier wird nicht ausgewählt, sondern merkwürdige, unmögliche oder einfach nur grottenschlechte Ideen werden mitaufgeschrieben. Erst nach dem Ablauf der Zeit schaut man sich das Material an, sortiert und lässt sich davon inspirieren.
 
    
 
   7. Zeitschriften plündern
 
    
 
   Für diese Methode braucht man viele Zeitschriften mit möglichst unterschiedlichen Themen. Ein beherzter Griff in die blaue Tonne ist eine gute Vorbereitung. Die Zeitschriften können auf unterschiedliche Weise nützlich sein. Zum einen helfen sie dabei, Figuren zu entwickeln, wenn man Bilder von Menschen ausschneidet und diesen eine Biografie andichtet. Zum anderen können auch die Überschriften, besonders wenn man sie schnell liest, eine Inspirationsquelle sein.
 
    
 
   8. Antennen
 
    
 
   Diese Methode eignet sich besonders gut, wenn man nach einer klar umrissenen Idee sucht, beispielsweise einer raffinierten Mordmethode oder etwa einer besonderen Verhaltensweise einer Figur, die ihre Unsicherheit ausdrücken soll. Man fährt die eigenen Antennen aus, ganz egal, wo man sich befindet, wartet man jederzeit bewusst auf die Lösung. Wenn man sich die Tagesschau ansieht, im Café auf eine Freundin wartet oder ein Radiofeature über klassische Musik hört, dann sollte man an diesen ungewöhnlichen Orten bewusst auf die Lösung warten und offen sein für alle möglichen Ideen. Überhaupt ist das Wachsein für Ideen, und damit kehren wir wieder zu Punkt eins zurück, die entscheidende Voraussetzung, um kontinuierlich mit Ideenmaterial beliefert zu werden.
 
    
 
   Natürlich gibt es auch noch eine Vielzahl klassischer Kreativitätsmethoden, um Ideen zu entwickeln. 
 
    
 
   

[bookmark: _Toc341988694][bookmark: _Toc342684971]Ideen weiterentwickeln und vertiefen 
 
   Ich habe hier eine Kurzgeschichte herumliegen, die bislang auf einer vagen Idee basiert. Ein erster Entwurf ist zwar fertig, aber es ist völlig eindeutig, dass die Idee noch zugespitzt und die Geschichte angereichert werden muss.
 
   Das ist eine schwierige Situation, in der es leicht ist, Geschichten auf das Abstellgleis zu verschieben und dort für immer verrotten zu lassen. Aber das wäre schade. Per Zufall bin ich auf eine Methode gestoßen, die helfen kann, Ideen mehr Tiefe zu geben.
 
   Es handelt sich dabei um eine leicht abgewandelte Variante der Aufgabe „Wieder und wieder und wieder“ aus dem Buch „Raum zum Schreiben“ von Bonni Goldberg.
 
    
 
   Kernsatz wiederholen
 
    
 
   Man liest sich den Entwurf oder die Textpassagen, die man hat, noch einmal durch und formuliert dann einen Kernsatz dazu. Das ist vielleicht ein zentraler Satz aus der Geschichte, eine Art Zusammenfassung oder der letzte Satz, bevor man den Text abbrach.
 
   Diesen Kernsatz schreibt man auf und notiert dann die ersten ein, zwei Sätze, die einem dazu in den Sinn kommen. Dann schreibt man wieder den Kernsatz auf und weitere Assoziationen zu ihm. Wichtig ist dabei, nicht zu sehr nachzudenken, sondern lieber schnell aufzuschreiben, was gerade in den Sinn kommt und es bloß nicht zu bewerten. Das macht man immer wieder, Bonni Goldberg schlägt 50 Wiederholungen vor, ich habe mir erst mal nur zwei handschriftliche Seiten vorgenommen. Ein gewisses Ziel sollte man sich vornehmen, damit man, um es zu erfüllen, auch gezwungen ist, solche Ideen zu notieren, die erst einmal schlecht oder abwegig zu sein scheinen.
 
    
 
   Neue Entwicklungsmöglichkeiten
 
    
 
   Mithilfe dieser Methode habe ich den Kern meiner Kurzgeschichte immer wieder umkreist und ihn aus neuen Perspektiven betrachtet. Mir sind Entwicklungsmöglichkeiten aufgefallen, an die ich vorher nicht gedacht habe und eine Metapher, die mir im Moment sehr passend erscheint, ist auch dabei abgefallen.
 
    
 
   

[bookmark: _Toc341988695][bookmark: _Toc342684972]Der Schreibfluss hat Vorfahrt 
 
   Zu den unangenehmsten Momenten des Schreibens gehört es, wenn man nicht vorwärts schreibt, sondern rückwärts denkt. Man liest, was man gerade geschrieben hat, bewertet, ändert, ändert noch mal, verwirft es. Ein armer Satz wird so lange poliert, bis er in seine Einzelteile zerfällt und überhaupt nichts mehr bedeutet. „Ich kann erst weiterschreiben, wenn der Einstieg stimmt“, denken wir.
 
   Aber das ist ein Fehler, denn die Schreibforschung hat herausgefunden, dass der Einstieg erst stimmen wird, wenn wir weiterschreiben und allmählich herausfinden, wie der Einstieg aussehen soll.
 
    
 
   Nach vorne denken
 
    
 
   Die Devise „Der Schreibfluss hat Vorfahrt.“ gilt nicht nur bezogen auf den Texteinstieg, sondern immer. Nichts ist für gelingendes Schreiben wichtiger, als im Fluss zu bleiben. Das ist so einfach gesagt, fühlt sich jedoch zunächst fürchterlich an. Man entdeckt Tipp- und Rechtschreibfehler und glaubt, sie unbedingt schnellstmöglich verbessern zu müssen, weil sonst …. Ja, was eigentlich?
 
   Innezuhalten und im Text zurückzugehen, um Fehler zu verbessern, egal ob es Schreibfehler oder inhaltliche sind, bedeutet, dass man den Gedanken unterbricht, das Schreiben stockt und man erst wieder zum nächsten Satz zurückfinden muss. Das ist mühseliger als notwendig und es behindert auch einen angenehmen Klang des Textes. Wenn wir nicht innehalten, sondern unserer inneren Schreibstimme zuhören und mitschreiben, dann klingt der Text geschmeidiger und natürlicher.
 
    
 
   Die Verfertigung der Gedanken beim Schreiben
 
    
 
   Der Schreibforscher Peter Elbow hat in seinem Buch „Writing with Power: Techniques for Mastering the Writing Process“ auch noch auf einen anderen wichtigen Aspekt aufmerksam gemacht: Wenn wir sprechen, tasten wir uns oft ganz langsam an eine Aussage heran. Wenn wir anfangen, wissen wir nur sehr ungefähr, was wir überhaupt sagen wollen. Probeweise machen wir ein paar Aussagen, die noch keine Treffer sind, tasten uns aber langsam an den Kern der Sache heran. Und schließlich können wir genau das ausdrücken, was wir, als wir zu sprechen begannen, noch nicht formulieren konnten. Ohne unsere Fehlversuche und unser Herantasten hätten wir es nicht ausdrücken können. Diese Prozedur kann etwa so klingen: „Ich kann absolut nicht sagen, wonach diese Suppe schmeckt. Geht gar nicht, das könnte alles sein. Also, ein bisschen nach Kampfer. – Nein, doch nicht, auf keinen Fall Kampfer. Bäh. Aber was anderes Grünes. Jawohl, Basilikum! Diese Suppe schmeckt eindeutig – tataa! – nach Basilikum. Total würzig. Ach, nein, doch nicht. Grün und stark würzig, es ist Bärlauch!“
 
   Beim Schreiben funktioniert dieser Prozess genau wie beim Sprechen. Durch munteres Nach-vorne-Erzählen entwickeln wir unsere Gedanken, Schreibdenken nennt man das auch. Aus dieser Perspektive wird klar, warum das Drechseln an einem Satz, bis er „richtig“ ist, keine gute Strategie für einen gelungenen Text ist.
 
    
 
   Platzhalter nutzen
 
    
 
   Das ist erst einmal die Theorie. Doch in der Praxis fällt uns oft ein bestimmtes, nämlich genau das richtige Wort nicht ein, wir haben noch keine Idee für den nächsten Absatz und müssen dringend ein Detail recherchieren. Wie soll man dabei im Schreibfluss bleiben? Indem man Platzhalter verwendet. Wenn an einer Stelle noch Inhalte fehlen, kann man beispielsweise Klammern setzen (…), damit man später nicht vergisst, es nachzutragen. ?! könnte „Hier ist eine Recherche notwendig“ bedeuten. Am besten legt man sich seine eigenen Symbole als Platzhalter zurecht. Und wenn das richtige Wort fehlt, dann schreibt man zunächst einfach so viele ähnliche Wörter hin, wie notwendig, um die Bedeutung, die man erreichen will, einzukreisen. Diese Maßnahmen fühlen sich zuerst merkwürdig an, einen seltsam verlotterten Text schreibt man da, einen voller Fehler und Löcher. Doch er wird nicht nur auffallend schneller geschrieben, bei der Überarbeitung stellt man fest, dass er auch lebendiger und tiefer ist, und stärker nach der eigenen Autorenstimme klingt.
 
    
 
   Wer sich selbst einmal prüfen möchte, wie oft er den Textfluss unterbricht, kann eine Schreibsitzung mit der Bildschirmkamera Camtasia aufzeichnen. Als Demoversion kann man sie 30 Tage kostenlos nutzen.
 
    
 
   

[bookmark: _Toc341988696][bookmark: _Toc342684973]Freewriting: Wie es geht, was es bringt und warum es funktioniert. 
 
   Freewriting ist eine Technik, die der Schreibforscher Peter Elbow zur Unterstützung des Schreibprozesses untersucht und nutzbar gemacht hat. Als „automatisches Schreiben“ existiert die Technik schon länger und wurde unter anderem von den Surrealisten begeistert genutzt. Dass Freewriting für das Verfassen jeder Textsorte, vom Gedicht bis zur wissenschaftlichen Arbeit, nützlich ist, diese Erkenntnis verdanken wir Elbow.
 
    
 
   Was ist Freewriting?
 
    
 
   Unter Freewriting versteht man, unzensiert zu schreiben, die Ideen frei fließen zu lassen. Auf diese Weise entsteht kein Text, der sich an Leser richtet, sondern ein Hilfstext, der nur für den Autor wichtig ist, ein Heranschreiben an ein Thema und an den „eigentlichen“ Text.
 
    
 
   Warum nutzt man Freewriting?
 
    
 
   Durch das Freewriting gewinnt man vielfältige Vorteile. Zunächst ist die Technik gut geeignet zum Aufwärmen vor dem Schreiben und auch Schreibhemmungen können mit ihr überwunden werden, da es beim Freewriting kein Gut oder Schlecht gibt und der Autor kein Scheitern zu fürchten braucht. Darüber hinaus hilft diese Schreibtechnik, neue Ideen und Impulse zu gewinnen oder sie sich bewusst zu machen. Durch das unzensierte Schreiben ist die Chance groß, dass diese Ideen über das Konventionelle hinausgehen.
 
   Zusätzlich gewinnt man durch das Freewriting eine stärkere Motivation, denn auf diesen Seiten stellt sich heraus, was man tatsächlich von der Schreibaufgabe hält und aus welcher Perspektive man ihr am meisten abgewinnen kann. Ein authentischer Bezug zum Text, der geschrieben werden soll, stellt sich ein.
 
    
 
   Wie funktioniert es?
 
    
 
   Die Schreibtechnik nutzt man folgendermaßen:
 
    
 
   1. Nehmen Sie sich ein, zwei Minuten, um zu entspannen und den Kopf freizubekommen. Freewriting ist nichts, was man „gut“ machen muss, die Entspannung ist das Wichtigste, um die Technik wirksam einzusetzen.
 
    
 
   2. Wählen Sie eine Zeitspanne aus, während der Sie schreiben möchten. Für den Anfang sind fünf Minuten ideal, später können es auch zehn oder fünfzehn Minuten werden. 20 Minuten sollten als Obergrenze angesehen werden. Längeres Schreiben führt zu keinen guten Ergebnissen mehr, da die Gedanken sich zu sehr vom Thema entfernen. Am besten nutzt man einen Kurzzeitmesser, da ständige Zeitkontrollen keine Konzentration auf den Text ermöglicht.
 
    
 
   3. Nun wird geschrieben, und zwar zügig, aber nicht hektisch. Setzen Sie nicht den Stift ab, sondern schreiben Sie einfach auf, was Ihnen durch den Kopf geht. Der Text soll nicht bewusst gestaltet werden, sondern frei aus Ihnen herausfließen. Wenn Ihnen nicht mehr einfällt, schreiben Sie so lange „Mir fällt nichts mehr ein. Mir fällt nichts mehr ein“, bis sich ein neuer Gedanke einstellt. Rechtschreibung und Grammatik spielen keine Rolle, es braucht sich auch nicht um vollständige Sätze zu handeln, denn da wir schneller denken als schreiben, sind Satzfetzen naheliegend.
 
    
 
   4. Wenn die Zeit um ist, hören Sie sofort auf zu schreiben. Lesen Sie sich den Text durch und markieren Sie alles, was Ihnen interessant zu sein scheint.
 
    
 
   Directed freewriting
 
    
 
   Zum Aufwärmen vor einer Schreibsession kann man Freewriting nutzen und ohne bestimmtes Thema einfach über das Schreiben, was einem im Kopf herumgeht. So funktionieren übrigens auch die berühmten Morgenseiten von Julia Cameron.
 
   Eine andere Variante besteht darin, sich für das Freewriting ein bestimmtes Thema zu geben, etwa das, worüber man in der anschließenden Schreibsession schreiben wird. Von Peter Elbow wird dies als „directed freewriting“ bezeichnet. Man schreibt dann auf dieses Thema zu, entwickelt bereits ganz entspannt Ideen und klärt die eigene Motivation für diese Aufgabe.
 
    
 
   Loop writing
 
    
 
   Als „loop writing“ bezeichnet Elbow die Variante, bei der ein Gedanke eingekreist wird. Dabei wählt man einen bestimmten Aspekt aus, zu dem man ein Freewriting durchführen möchte, schreibt ihn oben auf die Seite und legt los. Wenn man richtig im Schreibfluss ist, unterbricht man sich, nimmt ein zweites Blatt, schreibt wieder den gewählten Aspekt auf das Blatt, schreibt los und unterbricht sich mitten im Schreibfluss. Das führt man insgesamt dreimal aus.
 
    
 
   Warum funktioniert es?
 
    
 
   Freewriting klingt fast zu einfach, um gut sein zu können, doch es funktioniert tatsächlich. Das Schreiben besteht aus drei Funktionen: Die expressive Funktion, das Ausdrücken von etwas, kommt zum Tragen wenn der Text nahe an gesprochener Sprache ist. Die poetische Funktion ist das Darstellen von Inhalten in sprachlichen Bildern. Die transaktionale Funktion des Schreibens erklärt den Lesern einen Inhalt. Der britische Erziehungswissenschaftler James Britton fand heraus, dass ein Sachtext umso besser geschrieben wird, wenn zuvor die poetischen und expressiven Funktionen des Schreibens angesprochen wurden, zum Beispiel mit einer Schreibübung wie dem Freewriting.
 
   Der Schreibforscher John R. Hayes entdeckte, dass wir, wenn wir einen Satz zu schreiben beginnen, das Satzende noch nicht kennen. Der Gedanke entwickelt sich also erst während und durch das Schreiben. Je bewusster durchdacht, um nicht zu sagen „zerdacht“ der Gedanke ist, desto langweiliger und trockener fällt der Text aus. Unzensiertes Schreiben ermöglicht originelle, lebendige Ideen. Das ist ein weiterer Erklärungsansatz, warum das Freewriting eine Erfolg versprechende Schreibtechnik ist.
 
    
 
   

[bookmark: _Toc341988697][bookmark: _Toc342684974]Die eigene Schreibstimme nutzen 
 
   Wenn man mit dem Schreiben anfängt, fragt man sich oft, wie man bloß an eine tolle Schreibstimme kommt. Kann man sie trainieren wie einen Muskel? Und auch, wenn man schon länger schreibt, gibt es immer wieder Tiefs, in denen man entweder überzeugt ist, gar keine eigene Stimme zu besitzen oder nur über ein misstönendes Etwas zu verfügen, dem Äquivalent einer rostigen Gießkanne im Vergleich zu den Posaunen der anderen Schreiber.
 
    
 
   Die Summe unserer Ausdrucksfähigkeit
 
    
 
   Sich allzu viele Sorgen über die eigene Schreibstimme zu machen ist eigentlich sinnlos. Jeder hat eine, sie ist die Summe unserer Ausdrucksfähigkeit. Mit „jeder“ ist wirklich jeder Mensch gemeint, man braucht nicht Schriftsteller zu sein, um über eine eigene Stimme zu verfügen. Das kann man zum Beispiel daran erkennen, dass wir von Menschen, die wir kennen, nur einen Auszug eines Textes zu lesen brauchen, ein Stück Brief auf dem Schreibtisch, ein kurzer Blick auf eine E-Mail, um erkennen zu können, wer das geschrieben hat. Das liegt nicht nur am Inhalt, sondern eben auch am verwendeten Vokabular, am Satzbau, am Gebrauch der Grammatik einschließlich der sogenannten Fehler, am Humor usw. Noch deutlicher wird die Existenz einer eigenen Stimme, wenn uns jemand erzählt, ein Dritter, den wir kennen, habe dies oder jenes gesagt. Sobald wir das Zitat hören wissen wir entweder, „Das kann er nicht gesagt haben, denn er drückt sich nicht so aus.“ Oder aber „Ja, das klingt genau nach ihm.“
 
    
 
   Den Mensch hinter den Worten zeigen
 
    
 
   Schön und gut, man hat also eine eigene Ausdrucksweise, aber warum scheint diese zu versickern, sobald es um richtige, wichtige Texte geht? Zunächst muss man sich bewusst machen, dass wir mit unserer Schreibstimme oft nicht zufrieden sind, weil sie uns so unendlich vertraut ist. Wir scheinen immer gleich zu klingen und finden das langweilig, während andere Stimmen ungewöhnlich und aufregend klingen. Das ist in der Regel nur ein Wahrnehmungsproblem, aber natürlich ist es auch möglich, dass die Schreibstimme tatsächlich nicht gut klingt. Häufig liegt es daran, dass ein unsicherer Autor sich hinter den Worten zu verstecken versucht, indem er nicht mit der eigenen Stimme schreibt, sondern eine fremde nachahmt. Man möchte so klingen wie eine Lieblingsautorin oder man traut sich nicht, etwas eigenständiger, freier, ungewöhnlicher auszudrücken und verwendet stattdessen eine konventionelle, ausgestanzte Sprache – der Text wird leblos, er kann gut aufgebaut sein, doch ihm fehlt etwas. Man hört den Menschen hinter den Wörtern nicht mehr.
 
    
 
   Methoden, um die eigene Schreibstimme zu nutzen
 
    
 
   Die eigene Schreibstimme zu benutzen hat auch etwas damit zu tun, ehrlich und wahrhaftig zu schreiben, also authentisch zu sein. Deswegen fördert freies, unzensiertes und unüberplantes Schreiben die eigene Stimme zutage. Man muss sie sich nicht antrainieren, weil sie schon da, aber man kann sich darin üben, sie auch zu verwenden. Das funktioniert gut mit folgenden Methoden:
 
    
 
   •                                             Briefe und E-Mails an Freunde schreiben, in denen man unbefangen und ohne auf den eigenen Ausdruck überhaupt zu achten, erzählt
 
    
 
   •                                             Freewriting oder das Verfassen von Morgenseiten
 
    
 
    
 
   •                                             Entwürfe erst einmal als eine Art Brief an Freunde schreiben. Sich einen vertrauten und wohlgesonnenen Adressaten vorzustellen, macht es einfacher die eigene Stimme zu verwenden.
 
    
 
   •                                             Mal wieder mit der Hand zu schreiben, statt zu tippen, kann auch helfen, den Kontakt zur eigenen Schreibstimme wiederherzustellen. Wie die Schreibforschung bewiesen hat, wirkt sich die Wahl des Schreibgeräts auf den Text aus.
 
    
 
    
 
   •                                             Um die Kluft zwischen mündlichem Ausdruck und Schreibstimme zu überbrücken, kann man auch den Text diktieren, in dem man ihn entweder mit einem Handy oder Diktiergerät aufzeichnet und hinterher abtippt oder eine Spracherkennungssoftware benutzt.
 
    
 
   Im Laufe der Zeit entwickelt sich unsere Schreibstimme weiter, das kann man gut verfolgen, wenn man ältere Texte mit aktuellen vergleicht.
 
   

[bookmark: _Toc341988698][bookmark: _Toc342684975]Langwierige Schreibprojekte durchhalten 
 
   Wer einen Marathon komplett absolviert, erhält ein T-Shirt mit der Aufschrift Finisher. Nun wäre es naheliegend, T-Shirts auch mit Romanabsolvent oder End-Schriftsteller zu drucken ... doch, halt, vielleicht gibt es die nicht, weil das die falsche Idee ist. Um einen Schreibmarathon durchzustehen, und nichts anderes ist das Schreiben eines Romans oder eines ähnlich seitenstarken Projekts, ist es wichtig, vor allem auf den Prozess zu schauen und nicht auf das Ergebnis. Natürlich soll der Text so gut wie möglich werden, aber am wichtigsten ist es, den Schreibprozess zu mögen und zu genießen und ihn nicht zu etwas werden zu lassen, wo man durch muss, um dann endlich ein gedrucktes Buch mit dem richtigen Namen auf dem Cover in Händen zu halten. Schielt man ausschließlich auf den fertigen Roman, dann wird das Schreiben umso stärker zu einer lästigen Pflichtübung und das wirkt sich auch auf die Qualität des Textes aus.
 
    
 
   Der Motivation auf die Sprünge helfen
 
    
 
   Um Motivationslöcher und Sinnfragen zu überstehen, gibt es eine Reihe kleinerer Tricks. Zum Beispiel kann man sich in schwierigen Momenten darauf besinnen, wie es war, als man das Schreiben begann und auf der Welle der Begeisterung ritt. Was war damals das Schöne am Schreiben, was hat diese Begeisterung ausgelöst? Vielleicht liest man noch mal die alten Texte oder man schreibt mal wieder diese Art von Texten, wenn man mit einer speziellen Form wie Tagebuch, Briefe oder Gedichte begonnen hat.
 
   Für manche Autoren ist es auch hilfreich nebenher kürzere Texte zu schreiben, um öfters etwas beenden zu können. Kurzgeschichten, Gedichte, Artikel können diese Funktion übernehmen. Andere Autoren lenkt dies zu sehr vom Roman ab.
 
    
 
   Kurze Etappen
 
    
 
   Den Text zu planen, ihn in kleine Abschnitte einzuteilen und diese dann auf einer Liste abhaken zu können ist in meinen Augen der wichtigste Tipp. Je kleinteiliger sie den Roman einteilen können, umso besser, aber egal ob es Szenen oder Kapitel sind, die sie auflisten, nichts ist befriedigender, als die einzelnen Schritte als erledigt auf Ihrer Liste durchstreichen zu können. Das sind die kleinen Erfolgserlebnisse, die man braucht, um die komplette Arbeit durchzuhalten. Denn wenn man monatelang schreibt, jedoch kein Ziel erreicht, dann führt das zu dem Gefühl, nie das letzte Kapitel zu erreichen, und man gibt frustriert auf.
 
    
 
   Zeitmanagement
 
    
 
   Die Frage, wie lange man braucht, um die erste Romanfassung zu schreiben, ist einfach zu beantworten: Man braucht so lange, wie man sich Zeit lässt. Ihre Erfahrung reicht aus, um einschätzen zu können, wie lange sie brauchen, um eine Seite zu schreiben bzw. wie viele Seiten sie in einer Stunde schaffen. Wie viele Stunden pro Woche können Sie für den Roman reservieren? Planen Sie auf jeden Fall Zeitpuffer und Pausen ein, Stress war noch nie als kreativitätsförderndes Mittel bekannt. Nun können Sie ausrechnen, wie lange Sie für die Rohfassung Ihres Romanpojekts veranschlagen müssen.
 
   Es gibt übrigens kein normales oder durchschnittliches Pensum für Schriftsteller. Daniel Kehlmann schreibt eine Seite pro Tag, andere nehmen sich fünf Seiten vor, manche zehn. Das hängt einerseits von der Zeit ab, die man erübrigen kann, andererseits von der Sorgfalt, die man in diese Seite investiert. Das Beispiel zeigt aber auch, wie machbar es ist, einen Roman zu schreiben. Nur eine einzige Seite am Tag und man hat ein Jahr später ein dickes Manuskript vor sich liegen!
 
    
 
   Auf der Welle der Faszination reiten
 
    
 
   Um einen langwierigen Schreibprozess möglichst schmerzfrei zu überstehen, ist auch die richtige Haltung zum Text wichtig. Machen Sie sich immer wieder klar, warum Sie diesen Roman schreiben. Was fasziniert Sie daran? Warum ist es wichtig für Sie? Was wollen Sie damit erreichen?
 
   Zur richtigen Haltung gehört aber auch, ein nicht zu kompliziertes Anspruchsdenken zu haben. Versuchen Sie möglichst schnell die erste Fassung zu beenden, überarbeitet werden muss sie doch sowieso. Verlieren Sie sich nicht in perfektionistischen Kämpfen mit sich selbst, schließlich ist der Perfektionismus der schlimmste Feind des Autors.
 
    
 
   Unterstützung von außen
 
    
 
   Krisen und Zweifel gehören früher oder später zu jedem Schreibprozess. Am besten akzeptiert man sie als notwendiges Übel und bereitet sich darauf vor, sie durchzustehen. Um noch einmal auf den Vergleich mit einem Marathon zurückzukommen: Besorgen Sie sich eine Jubelgruppe, die sie mit Anfeuerungsrufen ein paar Schritte lang begleitet und auch noch ein elektrolythaltiges Getränk reicht, wenn sie Ihre Erschöpfung sieht. Autoren brauchen Mitmenschen, die ihre Anstrengung richtig einschätzen und ihre Arbeit mögen, vielleicht sogar bewundern. Den Text brauchen sie dafür gar nicht zu kennen, allein die heldenhafte Tat, 250 oder 800 Seiten zu beschriften sollte gewürdigt werden. Wenn Autoren weinend neben dem Schreibtisch zusammenbrechen, brauchen sie nicht den Satz “Warum tust du dir das auch an?”, sie brauchen Menschen, die sie daran erinnern, warum sie dieses Buch schreiben, dass sie so eine Krise beim letzten Mal auch gemeistert haben und die sie an den Triumph der letzten Seite erinnern, die kommen wird. Nicht immer sind Verwandte und Freunde zu dieser Unterstützung fähig, oft helfen Schreibgruppen besser, weil deren Mitglieder die Situation aus eigener Erfahrung kennen.
 
   Doch wie immer kann auch die Literatur helfen: Briefe und Tagebücher von Schriftstellern berichten von deren Schreibkrisen und auch Autorenbiografien können das richtige Buch sein, um neue Motivation und Inspiration zu schöpfen, oder Schreibratgeber. Darin findet man so schöne Stellen wie diesen Satz von Bonni Goldberg, der aus "Raum zum Schreiben" stammt:
 
   "Solange Sie schreiben, können Sie nicht scheitern! Es gibt kein Versagen! Sie können nur Lernen."
 
    
 
   

[bookmark: _Toc341988699][bookmark: _Toc342684976]Einen Text zu Ende schreiben – Zeitmanagement für Autoren 
 
   Man würde doch so gerne diesen Roman, die Dissertation, die Autobiografie … schreiben. Aber im Moment passt es nicht so gut, gerade gibt es so viele andere Dinge, die wichtig sind, aber später ganz bestimmt. Später, wenn der richtige Zeitpunkt gekommen ist, wird man diesen Text zu Ende schreiben.
 
   Der richtige Zeitpunkt wird natürlich nie kommen, denn was in so einem Fall fehlt, ist weder die Zeit noch ein Musenkuss, es fehlt eine Deadline. Wenn wir gezwungen sind, etwas bis zu einem bestimmten Termin zu schreiben, dann funktioniert das auch, zwar oft unter Stress und Stöhnen, aber der Text wird fertig. Also müssen wir auch für unsere freien Texte, die nicht unter Zwang entstehen, eine Deadline initiieren. Bloß einen Termin festzulegen nützt leider nicht viel, denn wir wissen, dass wir ihn ohne Konsequenzen überziehen können. Also was tun?
 
    
 
   Realistischen Termin finden
 
    
 
   Zunächst einmal sollte der Termin der Deadline vernünftig und realistisch sein. Man überschlägt, wie lang der Text ungefähr werden wird, und rechnet aus, wie viel man pro Tag an wie vielen Tagen pro Woche schreiben kann, sodass die Arbeit angenehm bleibt. Statt in Arbeitsstunden nimmt man sich am besten eine bestimmte Wörter- oder Seitenzahl vor, sonst sitzt man am Ende bloß tatenlos die Arbeitszeit ab.
 
   Wenn man auf diese Weise errechnet hat, wie lange man brauchen wird, schlägt man noch einmal 20 Prozent der Zeit für unerwartete Zwischenfälle drauf und etwa 40 Prozent für die Überarbeitung. Zusätzlich kann es für die Motivation günstig sein, die Deadline mit einem äußeren Ereignis zu koppeln, sodass man beispielsweise bis Silvester oder dem 40. Geburtstag fertig sein will.
 
    
 
   Verpflichtung eingehen
 
    
 
   Nun hilft es wie gesagt nicht viel, lediglich den Termin zu haben, von ihm muss auch ein gewisser Druck ausgehen. Das erreicht man, wenn man den Termin öffentlich macht. Man erzählt davon so vielen Leuten wie möglich und sucht sich eine Person aus, die den Auftrag erhält nachzufragen, zu motivieren, nachdrücklich auf die fristgerechte Umsetzung zu pochen.
 
   Eine verschärfte Variante kann darin bestehen, dass man für das Nichteinhalten der Deadline eine Strafe vereinbart. Die kann so aussehen, dass man der „Aufsichtsperson“ eine Geldsumme gibt, deren Verlust wehtut. Falls man den Text pünktlich beendet, erhält man das Geld zurück, falls nicht, spendet die Person das Geld einer gemeinnützigen Organisation. In der ultrascharfen Variante wird das Geld einer Organisation gespendet, die man nicht unterstützenswert findet.
 
    
 
   Kalender
 
    
 
   Um die vermutlich längere Schreibphase durchzuhalten, hat es sich bewährt, einen Kalender gut sichtbar aufzuhängen und jeden Tag durchzustreichen, an dem man sein Schreibpensum erledigt hat. Dabei kann man ein kleines Spiel mit sich spielen: Die Aussicht darauf, eine lange Zeit wirklich jeden Tag zu schreiben, wirkt vielleicht erschlagend, also nimmt man sich vor, vielleicht 25 oder 30 Tage ununterbrochen durchzuhalten und markiert jeden Tag, an dem man durchgehalten hat, auf dem Kalender. Falls man einen Tag ausfällen lässt, muss man vorn mit dem Zählen beginnen.
 
    
 
   Zwischenziele einbauen
 
    
 
   Für die Motivation ist es auch wichtig, Zwischenziele einzubauen. Wenn ein Kapitel fertig ist, ein weiteres Drittel des Gesamttextes vorliegt oder Ähnliches, dann sollte man das ruhig feiern und es auch all den Leuten mitteilen, denen man zu Beginn von der Deadline erzählt hat, um sich von ihrer Bewunderung und Ermutigung bestärken zu lassen und ihr Interesse für das Projekt zu spüren.
 
    
 
   Erfolg ausmalen
 
    
 
   Eine weitere Motivationstechnik besteht darin, sich detailliert den Moment auszumalen, in dem man den Text beendet. Wie wird sich das anfühlen? Man liest sich alles noch einmal durch, nickt wohlwollend und klickt auf drucken. Während der Drucker anspringt, macht der Sektkorken plopp. Das will man doch erleben! Dafür unternimmt man gern den nächsten Schritt, schreibt die nächste Seite.
 
    
 
   

[bookmark: _Toc341988700][bookmark: _Toc342684977]Der fiese Einsendeschluss: Wie man mit einer Deadline umgehen kann 
 
   “I love deadlines. I like the whooshing sound they make as they fly by.”
 
   Douglas Adams
 
    
 
   Bitte nicht schlagen, aber eigentlich sind Deadlines etwas Tolles. Viele Texte werden niemals fertig, bloß weil sie keinen festen Termin für den Einsendeschluss haben. Eine Deadline kann also durchaus als Geburtshelfer für Texte dienen.
 
   Gut, sie ist natürlich auch eine Foltermethode, die Autoren nächtelang um den Schlaf bringt und sie mit der quälenden Ungewissheit zurücklässt, wie gut dieser Text wirklich hätte werden können, wenn man doch nur genug Zeit gehabt hätte, um ihn in Ruhe zu schreiben. Gleichzeitig entsteht die feste Absicht, sich die Deadline nie, nie wieder so dicht auf die Pelle rücken zu lassen.
 
   Und doch … das nächste Projekt läuft an und wieder entsteht dieser unerträgliche Zeitdruck.
 
    
 
   Der ideale Umgang mit der Deadline
 
    
 
   Um einen vernünftigen Umgang mit der Zeit zu entwickeln, ist es notwendig realistisch einschätzen zu können, wie viel man pro Tag schreiben kann. Dabei spielt es keine Rolle, wie viel oder wenig Textmenge zusammen kommt, wichtig ist nur, sie tagtäglich verlässlich erreichen zu können.
 
   Um sich nicht von unerwarteten Störungen aus der Bahn werfen zu lassen, plant man als Puffer 20 % mehr Zeit ein, als man eigentlich brauchen wird. Um dadurch nicht verleitet zu werden, lascher mit dem täglichen Arbeitspensum umzugehen, finde ich es sinnvoll, sich auszurechnen, wie viel Zeit diese 20 % en bloc sind und sich dafür etwas Schönes vorzunehmen, das man nach Beendigung des Textes mit genau dieser Zeit macht, wenn man sie übrig hat.
 
   Ebenfalls einplanen sollte man einen schreibfreien Tag pro Woche, egal wie eng der Zeitplan ist, denn ohne Pause zu arbeiten, lässt nur Frust aufkommen und macht den Text nicht besser.
 
   Nicht nur in punkto Zeit, sondern auch bei der Textmenge sollte man einen Puffer einbauen. Das heißt, wenn man ausrechnet, 1000 Wörter am Tag schreiben zu müssen, um in sieben Wochen mit der Arbeit fertig zu sein, dann sollte man lieber 1200 Wörter pro Tag schreiben, um auch in dieser Richtung auf Vorrat zu arbeiten und durch erzwungene Arbeitsausfälle nicht in Stress zu geraten.
 
    
 
   Ziele erreichen
 
    
 
   Für die Motivation ist es förderlich, Erfolge verbuchen zu können. Der große Erfolg „Text fertig!“ ist bei längeren Texten als Ziel oft zu weit entfernt, deswegen ist es wichtig, die Arbeit in kürzere Abschnitte zu unterteilen, um Meilensteine erreichen zu können. Das gelingt zum Beispiel, indem man sich feste Termine für einzelne Kapitel setzt und ihr pünktliches Erreichen dann auch ein wenig feiert.
 
   Ein kleines Ziel für jeden Tag stellt auch das Erreichen des täglichen Arbeitspensums dar, das man am besten in Wörtern oder Seiten bemisst.
 
    
 
   Soziale Kontrolle
 
    
 
   In verschiedener Hinsicht ist es hilfreich, den nächsten Menschen die Deadline mitzuteilen. Das hat die Vorteile, dass sie entweder entsetzt sagen „Das kannst du unmöglich schaffen!“ und eine vernünftigere Zeitplanung vorschlagen, denn man ist ja gerne bei der Planung zu optimistisch. Außerdem können sie erst, wenn sie die Deadline kennen, Rücksicht nehmen auf die Arbeit am Schreibprojekt. Das Allerbeste ist jedoch, dass sie sicher fragen werden, wie gut man vorankommt. Auf diese Weise entsteht frühzeitig ein notwendiger Druck, der Schlamperei verhindern kann.
 
    
 
   Für Adrenalinrauschjunkies
 
    
 
   Wer tatsächlich nicht auf den Adrenalinrausch verzichten kann, den eine drohend aufragende Deadline verursacht, der kann auch zu dem Trick greifen, für sich selbst den Druck zu erhöhen. Das kann entweder dadurch geschehen, dass man für sich selbst die Deadline etwas vorzieht oder sich pro Tag einen relativ knapp bemessenen Arbeitszeitraum zuteilt, der konzentriertes Arbeiten notwendig macht, mit sich selbst also einen Wettkampf veranstaltet, wie schnell man sein kann.
 
    
 
   Der realistische Umgang mit der Deadline
 
    
 
   Aber so gut man vorher auch alles geplant und berechnet hat, viel zu oft stellt sich dann doch eine gewisse Schlamperei ein, andere Dinge drängeln sich in den Zeitplan und eh man sich versieht, ist nur noch eine Woche übrig geblieben und 80 Seiten noch leer.
 
   PANIK! ist das, was sich dann einstellt und gerade das hilft in dem Moment gar nicht.
 
   Zunächst einmal muss man sich Zeit freischaufeln und alles absagen und verschieben, was möglich ist. Dann macht man am besten eine Gliederung, egal ob man sonst damit arbeitet oder nicht. Mit einer Gliederung schreibt es sich schneller und ökonomischer und man kann durchstreichen, was man erledigt hat.
 
   Um sich selbst wieder etwas zu beruhigen, fängt man am besten mit den Textstellen an, die am einfachsten erledigt werden können. So findet man gut in den Schreibprozess hinein.
 
   Egal wie viel Stress der Kampf mit der Deadline verursacht, auf Pausen sollte man nie verzichten. Durch die Erholung kann man schneller arbeiten, also verliert man nicht einmal Zeit. Über den Tag verteilt sind kleinere Pausen sinnvoll, aber es hilft auch, sich zwischendurch mal ein paar Stunden freizunehmen und auszuspannen, um ein Durchdrehen zu verhindern.
 
   Als letzten Ausweg kann man natürlich auch versuchen, den Einsendeschluss zu verschieben. Damit macht man sich nicht gerade beliebter, deswegen sollte dieser Weg so selten wie möglich beschritten werden. Falls es unumgänglich ist, fragt man am besten so früh wie möglich, ob ein Aufschub möglich ist. Außerdem kann man anbieten, wenigstens Teile des Textes pünktlich zu liefern.
 
    
 
   

[bookmark: _Toc341988701][bookmark: _Toc342684978]Wie geht es weiter? Wie Beschreibungen helfen können, wenn man im Text stecken bleibt 
 
   Immer mal wieder passiert es, dass man an einer Geschichte schreibt und mittendrin nicht mehr weiß, wie es weitergehen soll. Die Figuren stehen mitten in einer Szene herum und ihre Autorin weiß nicht, was sie sich zu sagen haben oder wo das alles hinführen wird. Verzweifelte Situation.
 
   Nun ließe sich einiges sagen über die Schreibplanung, oder was man über Figuren wissen sollte und warum, doch lassen wir das mal zugunsten eines sehr einfachen und praktischen Tipps zur Seite. Wenn man mitten in einem Text nicht mehr weiß, wie es weitergeht, können Beschreibungen helfen. Beschreiben Sie ganz genau, wo sich die Figuren befinden, schildern Sie exakt, was sich alles in ihrer Umgebung befindet. Immer weiter und weiter, bis etwas auftaucht, das die Idee liefert, wie es mit der Geschichte weitergehen kann.
 
    
 
   Vielleicht trifft sich ein altes Ehepaar in einem Café und hat sich nichts zu sagen. Die Situation ist völlig öde und für den Autor scheint es aussichtslos, daraus noch etwas zu machen. Dann fängt er an zu beschreiben und stellt dabei unter anderem fest, dass sie, Herta, eine rosafarbene Bluse mit glitzernden Streifen trägt und er, Walter, sich eine Spur aus Sahne und Kuchenkrümeln dorthin gekleckert hat, wo das Hemd über den Bauch spannt. Hmm, hmm, das bringt uns noch nicht viel weiter, also wird die Beschreibung noch weiter ausgedehnt und notfalls das ganze Café beschrieben. Dabei fällt auf, dass Walter den Blick nicht von einer älteren Dame wenden kann, die in einem cremefarbenen Kostüm am Nebentisch sitzt. Endlich kann etwas passieren. Herta geht das Gestarre auf die Nerven, als sie deswegen Walter anraunzt, fühlt der sich auch noch bemüßigt, sie aufzufordern, sich auch mal schicker anzuziehen …
 
   Nun ja, alles was dieses kleine Beispiel zeigen soll ist, dass man durch ausführliche Beschreibungen Konfliktpotenzial aufstöbern kann und neues Material erhält, das dabei hilft, die Geschichte weiterzuschreiben.
 
   Die ganzen Beschreibungen werden hinterher natürlich wieder auf ein notwendiges Maß gekürzt.
 
    
 
   

[bookmark: _Toc341988702][bookmark: _Toc342684979]Stimmen im Kopf – Wie Autoren sich selbst im Weg stehen 
 
   Was muss man sich nicht alles anhören, wenn man schreibt! „Das taugt doch alles nichts“ „Dieser Text ist nur peinlich.“ „Du bist doch keine Autorin.“ Wer ist es, der so unfreundliche Dinge über uns sagt? Nicht unser schlimmster Feind ist es, wir selbst sind es, die uns so gnadenlos beurteilen. Vielen Autoren ergeht es so, dass diese Stimme im Kopf anspringt, sobald sie sich hinsetzen und mit dem Schreiben beginnen. Aus dem Text wird dann natürlich nichts.
 
    
 
   Wer spricht?
 
    
 
   Die Stimme, die dann zu hören ist, ist unsere Angst, uns mit etwas Minderwertigem zu blamieren, unsere selbst gesteckten Ziele nicht zu erreichen, unser Perfektionismus und schließlich die Angst, unseren Traum vom Schreiben scheitern zu sehen.
 
   Aber die Stimme ist noch mehr. Sie ist nicht dumm, oft hat sie im Grunde recht. Das, was da als erster Absatz steht, ist tatsächlich nicht besonders gut – selbstverständlich nicht, denn es ist bloß ein erster Entwurf. Die innere Stimme versteht etwas vom Schreiben, sie ist als unser innerer Kritiker nützlich, aber ihr Einsatz sollte nicht während des Schreibens erfolgen, sondern hinterher. Die Trennung dieser beiden Abläufe, schreiben und kritisieren, ist der wichtigste Schritt auf dem Weg zum erfolgreichen Schreiben.
 
    
 
   Kommentare mitschreiben
 
    
 
   Glücklicherweise kann man eine Menge tun, um die ungerechtfertigten Ausbrüche der kritischen Stimme zu unterbinden. Wenn Sie das nächste Mal beim Schreiben ihre Kommentare hören, notieren Sie sich, was sie sagt. Aber schreiben Sie weiter. Betrachten Sie dann in Ruhe die Kommentare Ihres inneren Kritikers. Häufig sehen die Sätze auf dem Papier bereits so lächerlich aus, dass sie ihre Kraft einbüßen. Fragen Sie sich, ob etwas hinter diesen Behauptungen steckt. Bedeutet „Dieser Text ist nur peinlich.“ vielleicht, dass man sich heimlich dafür schämt, romantische Liebesgeschichten zu schreiben. Dann könnte ein Pseudonym beim Schreiben helfen. Heißt „Du bist keine richtige Autorin.“, dass man sich unsicher ist bezüglich der eigenen schreibhandwerklichen Fähigkeiten? Dann hilft eventuell die Teilnahme an einem Workshop, um zu erkennen, wo man Schwächen hat und diese aufarbeiten zu können. Oder ist das Geplapper der Stimme tatsächlich nur der nicht aussagefähige Kommentar eines viel zu früh das Feld betretenden Kritikers? Dann weisen Sie ihn in die Schranken. 
 
    
 
   Affirmationen
 
    
 
   Dabei können Affirmationen helfen. Besinnen Sie sich auf eine positive Aussage über Ihr Schreiben, an die Sie glauben oder drehen Sie einen negativen Kommentar der Stimme einfach um. So wird aus „Immer dieses negative Zeug.“ Zum Beispiel „Ich schreibe Geschichten mit Tiefe.“ Den Satz deponiert man so, dass man ihn beim Schreiben ständig sehen kann, manche schreiben ihn auch ein paar Mal auf, bevor Sie an Ihrem Text arbeiten.
 
    
 
   Dialog zwischen Kritiker und Autor
 
    
 
   Von der Autorin Ulrike Scheuermann stammt der Tipp, einen Dialog zu inszenieren zwischen dem schreibenden Ich und der kritischen Stimme. Dazu teilt man ein Blatt in zwei Spalten, in die eine schreibt der Autor, in die andere der Kritiker. Der Autor fängt an mit einer Aussage über den Text, der gerade in Arbeit ist oder über sein Schreiben im Allgemeinen. Der Kritiker antwortet darauf und nun soll sich möglichst schnell und unzensiert ein Gespräch daraus ergeben. Streben Sie am Ende eine positive Einigung der beiden an und werten Sie das Gespräch aus. Kommt Ihnen diese Situation aus anderen Lebensbereichen bekannt vor? Wo könnte der Kritiker recht haben? Was setzt ihm der Schreiber entgegen?  Wie können Sie in Zukunft dem Kritiker begegnen?
 
    
 
   Freewriting
 
    
 
   Dass die innere Stimme überhaupt die Möglichkeit bekommt, sich einzumischen, liegt auch daran, dass Schreiben eine sehr komplexe Tätigkeit ist. Man muss an so viele Dinge gleichzeitig denken – und dieses ganze Denken hält uns davon ab zu schreiben und schon ist da eine Lücke im System, die der innere Kritiker nutzt, um sich zu Gehör zu bringen. Das komplexe Schreiben überfordert uns also ein wenig, daher ist es nützlich, den Schreibprozess einfacher zu gestalten. 
 
   Eine Maßnahme zur Vereinfachung besteht darin, mit Freewriting zu starten. Man setzt sich ein Zeitlimit von fünf oder zehn Minuten und schreibt zügig und ohne den Stift abzusetzen alles auf, was einem zu dem Text, der anschließend geschrieben werden soll, einfällt. Das brauchen keine vollständigen Sätze zu sein, da wir schneller denken als schreiben können. Falls man stecken bleibt, kann man notfalls immer wieder „Ich weiß nicht, was ich schreiben soll“ wiederholen bis dann doch der nächste Gedanke auftaucht. Es kommt darauf an, die Wörter unzensiert fließen zu lassen, Rechtschreibung, Grammatik und Syntax spielen keine Rolle. Freewriting ist ein Heranschreiben an den eigentlichen Text. Da es sich nicht um den „richtigen“ Text handelt, braucht die Stimme sich erst gar nicht zu Wort zu melden. Stattdessen erhält man frische Ideen für den Text, die über das Konventionelle hinausgehen, und gewöhnt sich an, unzensiert zu schreiben.
 
    
 
   Negative Selbstgespräche
 
    
 
   Noch einmal zurück zur inneren Stimme. Nicht immer setzt sie Autoren durch demütigende Kommentare unter Druck. Zum Problem werden können auch Selbstgespräche, in denen es um „Ich kann keinen Roman schreiben.“, „Ich sollte wirklich jeden Tag schreiben“ oder „Ich muss den Text viel besser hinkriegen.“ geht. Verglichen mit den eingangs genannten Äußerungen klingen diese Sätze harmlos, in ihnen steckt jedoch ein Gift, das langsam ins Bewusstsein von Autoren träufelt und sie lähmt. Kann nicht, muss, sollte - Wer in diesen Worten mit sich selbst redet, nutzt eine sehr negative Sprache und gaukelt sich vor, keine andere Möglichkeit zu haben. Wozu man aber gezwungen ist, das tut man weder gerne noch gut. Ich möchte jeden Tag schreiben! Darin steckt so viel mehr Energie und Motivation. Es lohnt sich, auch auf dieser Ebene, die inneren Stimmen und Selbstgespräche genau zu registrieren und bewusst umzuformulieren.
 
    
 
   

[bookmark: _Toc341988703][bookmark: _Toc342684980]Den Perfektionismus überwinden 
 
   Der Perfektionismus ist der schlimmste Feind des Autors. Er ist umso tückischer, da er in den unterschiedlichsten Maskierungen auftaucht und uns vorspielt unser bester Freund zu sein: „Ich will doch nur dein Bestes. Du wirst dich doch nicht etwa mit Mittelmäßigem zufriedengeben wollen?“ Perfektionismus sorgt dafür, dass man ein halbes Jahr lang an einem Absatz feilt oder sich nicht einmal traut, den ersten Satz zu schreiben. Ja, wenn man endlich genug Zeit hätte, dann könnte man viel besser schreiben, wenn man mehr Geld hätte, könnte man besser schreiben, wenn wenn wenn … Wenn man endlich mal den Perfektionismus besiegen würde, dann würde es garantiert besser laufen.
 
   Doch selbst jene, die wirklich gerne etwas an ihrer Arbeitseinstellung ändern würden, weil die perfektionistische Selbstzerfleischung nicht einmal mit akzeptablen Ergebnissen einhergeht, wissen oft nicht, wie sie sich helfen könnten, denn sich plötzlich mit schlechterer Arbeit zufriedenzugeben ist etwa so, als sollte man von einem Hochhaus springen: Der Selbsterhaltungstrieb ist stärker.
 
   In seinem Buch „Feeling good“, das sich eigentlich an depressive Menschen richtet, widmet der Psychiater David Burns ein Kapitel dem Überwinden des Perfektionismus. Seine Hinweise sollten auch Autoren hellhörig werden lassen.
 
    
 
   Vor- und Nachteile des Perfektionismus
 
    
 
   Als erste Maßnahme schlägt er vor, tabellarisch die Vor- und Nachteile, die der Perfektionismus bietet, aufzulisten. Selbst sehr hartnäckige Perfektionisten, die doppelt so viele Vorteile aufspüren wie Burns, nämlich zwei, werden sich von ihrer eigenen Liste überzeugen lassen, dass ihre bis dahin gepflegte Einstellung nicht das Wahre ist.
 
    
 
   Weniger fordern, mehr erreichen
 
    
 
   Das Herabsetzen der eigenen Bewertungsmaßstäbe scheint Perfektionisten unmöglich zu sein. Dass sie durch genau diesen Schritt ihre Leistung erst recht steigern werden, erfahren sie dadurch nie. David Burns berichtet von einem eindrucksvollen Beispiel: Als er zu joggen begann, nahm er sich vor, jeden Tag eine kürzere Strecke zu laufen als am Vortag. Gestern 1 Kilometer, heute 800 Meter. Dieses Ziel war gut zu erreichen, also war er immer erfolgreich und das beflügelte ihn so, dass er noch ein Stück weiter laufen konnte.
 
    
 
   Irrationale Ängste
 
    
 
   Perfektionismus ist immer an Angst gekoppelt. Wenn ich einen schlechten Text schreibe, dann werden alle mich auslachen, hassen, von mir enttäuscht sein … Diese Ängste sind zwar hartnäckig, rational aber nicht haltbar. Deswegen schlägt Burns vor, ihnen auf den Grund zu gehen, sie als unsinnig zu entlarven. Zu diesem Zweck macht man eine Tabelle und schreibt in die linke Spalte die automatischen Gedanken, die einem durch den Kopf schießen. Etwa: „Mein Roman ist vollkommen missraten.“ Dazu notiert man in der rechten Spalte die rationale Erwiderung: „Völlig missraten kann er gar nicht sein. Er hat auch einige sehr schöne Passagen.“ Von einem automatischen Gedanken lässt man sich zum anderen führen, verfolgt so seine Ängste bis in die Tiefe und entkräftigt sie mit Argumenten der Vernunft.
 
    
 
   Konzentration auf den Prozess
 
    
 
   Ein weiterer Rat von Burns besteht darin, sich auf den Prozess zu konzentrieren und nicht auf das Produkt bzw. das Ergebnis. Das hat zwei Konsequenzen: Zum einen sollte man sich mal wieder klar machen, warum man schreibt. Gerade quält man sich fürchterlich damit, aber früher muss es doch mal Spaß gemacht haben. Erinnert man sich an die Zeit des unbefangenen Schreibens, kann man einfacher dorthin zurückkommen. Entscheidend ist aber auch, dass man sich auf das eigene Tun besinnt und sich klarmacht, wo der eigene Verantwortungsbereich endet. Egal, wie viel Mühe man sich auch gibt, man kann keinen Verleger zwingen, das Buch zu veröffentlichen, keinen Kritiker, es zu lieben. Den Erfolg so zu definieren, dass er von anderen Menschen abhängig ist, scheint unter diesen Gesichtspunkten keine gute Entscheidung zu sein. Definiert man jedoch den Erfolg durch Dinge, die man selber beeinflussen kann, eigene Qualitätsmaßstäbe für den Text zum Beispiel, dann ist der Erfolg erreichbar. Diese Unabhängigkeit ermöglicht dann auch eine freiere Entfaltung, denn das Schielen auf fremde Maßstäbe hat noch niemanden besser gemacht.
 
    
 
   

[bookmark: _Toc341988704][bookmark: _Toc342684981]Das schönste Mittel gegen Schreibhemmungen 
 
   Auch an den produktivsten Schreibtischen kommt es manchmal vor, dass sich eine Schreibhemmung des Autors bemächtigt. Man müsste, aber man kann nicht; man will auch, aber nicht heute … die Muse ist quengelig. Die Situation ist noch nicht so ernst, wie bei einer ausgewachsenen Schreibblockade, die den Autor komplett stilllegt, man verschwendet bei einer Schreibhemmung bloß jede Menge Zeit und fühlt sich unwohl.
 
   Es viele Mittel, die man in dieser Lage anwenden kann, das in meinen Augen schönste besteht darin, sich ein Blatt Papier zu nehmen und alle Gründe aufzulisten, warum man gerne schreibt. Alle. Und wenn man glaubt, schon alles notiert zu haben, listet man noch fünf weitere Gründe auf.
 
    
 
   Da gibt es die hehren Gründe, die oft mit der Welt etwas zu sagen haben und sich selbst ausdrücken zu tun haben. Dann gibt es die vielen, vielen kleinen Nebengründe, die auch sehr wichtig sind. Es macht zum Beispiel besonders viel Spaß zu schreiben, weil es etwas ist, das man besser kann als die eigene Schwester, weil man damit bei Lesungen auf der Bühne stehen kann, weil es das Buch, das man am liebsten lesen würde, noch nicht gibt … Kein Grund ist falsch oder nichtig. Auf meiner Liste stehen unter anderem die Gründe, dass man, wenn man schreibt, oft in besonders schöne, alte Häuser kommt und dass ich gerne mit Notizbüchern arbeite.
 
    
 
   Von dieser Liste mit Gründen für das Schreiben geht normalerweise eine starke Motivation aus, die jede Schreibhemmung wegspült, schließlich ist es schwierig, sich detailliert vor Augen zu führen, warum man eine Tätigkeit mag und sie dann nicht ausführen zu wollen. Man kann die Liste über dem Schreibtisch aufhängen oder immer mal wieder neu anfertigen.
 
    
 
   

[bookmark: _Toc341988705][bookmark: _Toc342684982]5 Wege in die Schreibblockade 
 
   Eine Schreibblockade ist so ähnlich wie Insektenbefall in der Wohnung. Man sollte sich hüten, den ersten drei Ameisen in der Küche Unterschlupf zu gewähren, bloß weil sie so fleißig sind und bestimmt auch eine Seele haben. Und man sollte sich hüten, dem ersten Anfall von „Ich kann das nicht schreiben!" mit laschen Hausmitteln zu begegnen. Wenn sie auf freundliche Laxheit treffen, übernehmen die Ameisen bald das Ruder und man wird zum Untermieter im eigenen Haus. Und an jedem Tag, an dem man die Schreibblockade gewinnen lässt, wird sie stärker und mächtiger, und man wird morgen noch viel schlechtere Karten haben als heute. Gemeinerweise suggeriert sie ganz einfache Lösungswege, auf denen sie den Autor ins Verderben stürzt:
 
    
 
   Den Kühlschrank putzen
 
    
 
   Kaum hat man keine Ideen, wird es plötzlich wichtig, den Kühlschrank zu reinigen. Ist doch auch ein guter Plan: Das musste längst mal gemacht werden und während des Putzens kann man sich schon mal Gedanken über das Schreibprojekt machen. Nein, die Erfahrung lehrt, es ist ein teuflischer Plan. Alles, was einem beim Putzen einfällt, ist, dass der Dachboden mal wieder gefegt werden müsste. Enttarnen Sie Kühlschränke als das, was sie sind: Ausreden. Gilt auch für Fernster putzen, Keller aufräumen, ärztliche Vorsorgetermine wahrnehmen.
 
    
 
   Recherchieren
 
    
 
   Wenn man sich nur ein bisschen besser im Thema auskennen würde, dann wäre das Schreiben gar kein Problem. Noch so eine satanische Einflüsterung. Wenn tatsächlich Wissenslücken da sind, dann könnte man doch wenigstens schon mal drum herum schreiben, um den Schreibfluss aufrecht zu erhalten und um diese Lücken klarer definieren zu können. Aber nein, das Recherchieren ist nur so dringlich, um fluchtartig Richtung Wikipedia oder Bibliothek entschwinden zu können.
 
    
 
   Aufschieben
 
    
 
   Das Motto „Morgen ist auch noch ein Tag" sollte getrost Scarlett O'Hara überlassen werden. Es ist genauso alltagsuntauglich wie ihre Reifröcke. Morgen wird man ausgeschlafen sein? Morgen sind die Kopfschmerzen weg? Morgen wird man inspiriert sein? Und was ist mit Kaffee, Tablette, anfangen?
 
    
 
   Schuldzuweisungen
 
    
 
   Natürlich könnte man wundervolle Dinge schreiben. Wäre da nicht die Schwiegermutter, der Trompete spielende Nachbar, die Chefin ... Noch schlimmer ist es, wenn man sich selbst die Schuld gibt, für das offensichtliche Versagen und sich für zu dumm, zu schwach, zu phantasielos hält. Dabei geht es doch gar nicht um eine Schuldfrage.
 
    
 
   Zweifel
 
    
 
   Bei jedem Schreibprojekt kommt irgendwann der Punkt, an dem alles, was vorher noch interessant und faszinierend war, nur noch schal, langweilig und peinlich wirkt. Wenn man an dieser Stelle den Zweifel gewinnen lässt, gibt es keine Rettung mehr. Gesünder wäre es, die vermeintlichen Schwachstellen festzuhalten, die Liste beiseite zu legen und sich später darum zu kümmern, zum Beispiel nachdem man den ersten Entwurf abgeschlossen hat.
 
    
 
   

[bookmark: _Toc341988706][bookmark: _Toc342684983]18 Mittel gegen Schreibblockaden 
 
   Eine Schreibblockade liegt dann vor, wenn ein Autor hartnäckig Schwierigkeiten hat, einen Text zu verfassen. Nun stolpert man zwar immer mal wieder in Probleme mit dem Schreiben hinein, das gehört einfach dazu. Wenn jedoch die Verzweiflung immer größer wird, der Autor gar nichts mehr schreibt oder nichts, das einen zweiten Blick übersteht, dann kann man von einer Blockierung sprechen. Sie ist bösartig und setzt sich direkt am Selbstbewusstsein des Autors fest, doch es gibt Gegenmittel:
 
    
 
   1. Es gibt keine Schreibblockaden
 
    
 
   Gibt es Bäcker, die an einer Brotbackkrise leiden? Postzusteller mit einer plötzlich auftretenden unüberwindlichen Abneigung gegen Briefkastenklappen? Also existieren auch keine Schreibblockaden. Das glauben zumindest manche Autoren ganz fest und bekommen deswegen auch keine.
 
    
 
   2. Einen persönlichen Bezug zum Thema herstellen
 
    
 
   Bei den anderen kann ein Stocken des Schreibflusses daran liegen, dass sie ihrem Thema zu distanziert gegenüberstehen. Vielleicht handelt es sich um eine Hausarbeit oder um eine Aufgabe für einen Schreibwettbewerb. Man sollte das Thema so lange drehen und wenden, bis man auf irgendeiner Ebene einen persönlichen Zugang hergestellt hat, dann hat man auch etwas Interessantes dazu zu sagen.
 
    
 
   3. Den Zeitdruck aushebeln
 
    
 
   Manche Autoren brauchen Zeitdruck, um arbeiten zu können, für andere ist er ein K.O.-Schlag. Statt in Panik zu geraten, hilft es, einen Arbeitsplan zu erstellen und sich für den Notfall schon mal zu überlegen, wie man die Frist theoretisch verlängern könnte. Letzteres entspannt ungemein.
 
    
 
   4. Kleine Schritte planen
 
    
 
   Einen dicken Roman schreiben? Unmöglich! Also fängt man gar nicht erst an. Hier hilft das Bergsteigerprinzip: Schritt für Schritt. Welche Vorarbeiten müssen erledigt werden? In welcher Reihenfolge? Man stellt einen kleinschrittigen Plan auf und zerbröselt die unüberwindliche Aufgabe in kleine Häppchen.
 
    
 
   5. Das Erstfassungs-Mantra
 
    
 
   Perfektionismus lähmt jede Kreativität. Etwas besonders gut schreiben zu wollen heißt oft, es nie zu schreiben. Also macht man sich immer wieder klar, dass man nur an der Erstfassung schreibt. Man schafft sich das Material, das man später bearbeiten und perfektionieren kann. So kann man sich erlauben, erst einmal „schlecht" zu schreiben.
 
    
 
   6. Sich schreibend annähern
 
    
 
   Man möchte so gerne eine Erzählung schreiben, kann aber einfach nicht anfangen. Dann kann man genau darüber schreiben und sei es in einer Art Tagebucheintrag, einem Brief oder in welcher Form auch immer, über die Idee berichten und von den Schwierigkeiten erzählen. Oft kann eine Blockade auf diese Weise aufgeweicht werden und man gerät unversehens in den Schreibfluss zurück.
 
    
 
   7. Regelmäßigkeit
 
    
 
   Weiterschreiben! Ein fast schon gehässiger Rat, wenn man doch ganz sicher nie wieder ein Wort wird schreiben können. Wenn es mit dieser Erzählung nicht klappt, probiert man eine andere. Funktioniert die auch nicht, bleiben noch Briefe, Artikel, E-Mails, Tagebücher etc. Hauptsache man lässt die Schreibmuskeln nicht verkümmern. Manchen Autoren hilft es, stets um die gleiche Zeit zu schreiben, weil das Hirn dann irgendwann so trainiert ist, dass es reflexartig auf Kreativität umschaltet.
 
    
 
   8. Ursachenforschung
 
    
 
   Die Suche nach dem Grund des Übels ist ein ganz wichtiger Aspekt. Stellt sich heraus, dass man beispielsweise Angst hat vor einem peinlichen Misserfolg, oder Angst vor dem Erfolg, oder man bemerkt, dass man dabei war, etwas zu Intimes zu erzählen, dann kann man sich Maßnahmen überlegen. In diesen drei Fällen wäre ein Pseudonym eventuell eine Lösung.
 
    
 
   9. Gemeinschaft suchen
 
    
 
   Die Teilnahme an einer Schreibgruppe kann sehr stimulierend wirken. Gruppen und Workshops gibt es in fast jedem Ort, eine Verabredung zum Schreiben mit Freunden und Bekannten ist genauso gut möglich. Wenn ein persönliches Treffen partout nicht möglich ist, kann man sich auch telefonisch oder virtuell auf eine gemeinsame Schreibzeit einigen und die Texte hinterher austauschen. Wichtig ist daran der Gedanke, dass gerade noch jemand schreibt. Auch der Besuch von Schreibforen ist möglicherweise hilfreich.
 
    
 
   10. Ortswechsel
 
    
 
   Kommt man am Schreibtisch sitzend nicht mehr weiter, hilft es vielleicht, in ein Café, eine Bibliothek oder an einen extravaganteren Ort auszuweichen.
 
    
 
   11. Was bisher geschah
 
    
 
   Man schwingt sich wieder ein in den Schreibprozess, wenn man liest, was man bisher geschrieben hat. Das können auch alte Texte sein. Manche schreiben sie sogar ab.
 
    
 
   12. Lesen
 
    
 
   Die meisten Menschen schreiben, weil sie gerne lesen. Das kann man immer wieder aufs Neue nutzen. Den einen inspiriert es, seine Lieblingsbücher zu lesen, der andere braucht Bücher, die ihm das Gefühl geben, es auf jeden Fall besser machen zu können.
 
    
 
   13. Die Notizen-Ausrede
 
    
 
   Noch ein Mantra. Um sich an den Schreibtisch zu locken, verspricht man sich, nur ein paar Notizen machen zu brauchen. Entweder verleiten diese Notizen zum Schreiben oder man hat wenigstens eine Verbindung zum Text aufrecht gehalten.
 
    
 
   14. Ideen reifen lassen
 
   Hinter einer Schreibkrise steckt nicht automatisch ein Kreativitätsproblem, vielleicht ist auch handwerklich etwas nicht in Ordnung. Am häufigsten kennt man die Figuren nicht gut genug oder hat die Grundidee nicht klar genug umrissen. Also heißt es „Zurück auf Los!" und noch einmal neu planen.
 
    
 
   15. Schreibratgeber
 
    
 
   Bei dieser Planung kann ein Blick in die diversen Schreibratgeber helfen. Sie geben konkrete handwerkliche Tipps, spenden manchmal Inspiration, und falls man sie gar nicht mag, können sie sogar noch über die „Dir werd ichs zeigen"-Schiene wirksam sein.
 
    
 
   16. Schreibübungen
 
    
 
   Das Automatische Schreiben ist ein Klassiker zur Überwindung jeglicher Schreibhemmungen. Aber auch andere Übungen tricksen die Blockierung aus und lockern die Schreibmuskulatur. Man kann sie nur zum Spaß nutzen oder um ein konkretes handwerkliches Problem zu lösen.
 
    
 
   17. Schreibverbot
 
    
 
   Ein gewagtes Mittel, das nur in erfahrene Hände gehört. Es kann helfen, sich für eine Woche jegliches Schreiben zu untersagen. Da Verbotenes reizt, werden möglicherweise Ideen zu sprudeln beginnen. Allerdings besteht die Gefahr, dass man sich auf diese Weise eine billige Ausrede erschafft.
 
    
 
   18. Es erwischt immer die Guten!
 
    
 
   Das Schönste zum Schluss: Dorothea Brande schreibt in ihrem Buch „Schriftsteller werden", dass besonders die talentierten Autoren unter Blockierungen leiden.
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   Bei unendlich vielen Gelegenheiten neigt man dazu, das Schreiben aufzuschieben. Die Kurzgeschichte, deren Idee so unantastbar schön ist, dass man es nicht wagt, sie zu Papier zu bringen, der Roman, dessen Herstellung den Anfangsschwung verloren hat und die Seminararbeit sowieso, sie alle befinden sich auf der langen Bank und quälen ihre unter Aufschieberitis leidenden Autoren durch ihre pure Existenz.
 
    
 
   Das herkömmliche Belohnungssystem
 
    
 
   Gemeinhin hört man in dieser Situation den Rat, sich selbst eine Belohnung in Aussicht zu stellen, für das Leisten eines bestimmten Tagespensums. Wenn man also beispielsweise fünf Seiten oder zwei Stunden geschrieben hat, darf man Schokolade essen, Fernsehen oder sinnlos im Internet surfen. Wenn das bei Ihnen funktioniert: Großartig. Behalten Sie dieses System unbedingt bei.
 
    
 
   Zuckerbrot und Peitsche, Belohnung und Strafe
 
    
 
   Groß ist allerdings die Chance, dass dieses Belohnungssystem nicht funktioniert und das liegt an zwei Gründen. Erstens ist diese Situation zu künstlich, denn auch die besten Selbstbelüger wissen, dass sie selbstverständlich an die Schokolade, den Fernseher, das Internet herankommen, auch wenn sie nicht geschrieben haben. Das macht es schon schwieriger, die Situation tatsächlich als motivierenden Mangel zu erleben.
 
   Zweitens heißt die Kehrseite der Belohnung Strafe. Als kleines Kind wurde ich mit einem Glas Malzbier belohnt, wenn ich den widerlichen Hustensaft schluckte und für eine Impfung gab es einen Spaghettieisbecher. Hat mir das den Hustensaft und die Impfpistole sympathischer gemacht? Kein bisschen – und für den Hustensaft brauchte man trotzdem zwei Leute, um mich festzuhalten. Indem man für das Schreiben eine Belohnung aussetzt, kann es passieren, dass man sich damit ständig signalisiert, es handele sich dabei um etwas Unangenehmes, auf diese Weise kann natürlich keine Motivation entstehen.
 
    
 
   Angenehme Bedingungen schaffen
 
    
 
   Was kann man dann tun? Zunächst einmal kann man die Schreibaufgabe so angenehm wie möglich gestalten. Das fängt schon damit an, dass man sich den Latte Macchiato Caramel Deluxe nicht als Belohnung für das geleistete Schreiben aussetzt, sondern ihn sich während des Schreibens gönnt. Außerdem muss man sich natürlich fragen, warum man das Schreiben aufschiebt. Falls man im Sommer eine Seminararbeit zu schreiben hat und sich einsam an den Schreibtisch gefesselt fühlt, während alle anderen Ferien machen, würde es wohl schon helfen, die Arbeit nach draußen und unter Menschen zu verlagern.
 
    
 
   Belohnung aus dem Schreiben beziehen 
 
    
 
   Letztlich kann man sich doch mit einer Belohnung ködern, sie sollte allerdings nicht von außen kommen, sondern aus dem Schreiben selbst. Dafür ist es notwendig, die Aufmerksamkeit auf den Prozess zu richten und nicht auf das Produkt. Vielleicht wird dieser verflixte Roman nie veröffentlicht, aber warum noch mal wollte ich ihn ursprünglich schreiben? Sich vor Augen zu führen, was man am Schreiben mag oder früher mochte, ist ein erster Schritt, wieder Freude aus dieser Tätigkeit zu beziehen und das ist die wirksamste aller Belohnungen.
 
   
[bookmark: _Toc341988708][bookmark: _Toc342684985]Wie kann man sich besser konzentrieren?
 
    
 
   Die Fähigkeit, sich zu konzentrieren, ist das A und O für eine erfolgreiche Arbeit. Aber nicht nur das: Völlig vertieft zu sein, unansprechbar für die Außenwelt, ist auch der schönste Zustand, in dem man etwas erledigen kann. Man vergisst die Zeit und spürt keine Mühe. Um diese Konzentration zu erreichen, müssen einige Dinge gegeben sein, es gibt jedoch auch noch Tricks, mit denen man nachhelfen kann.
 
    
 
   Positive Einstellung
 
    
 
   Ganz entscheidend ist, dass man zu der Aufgabe, die man konzentriert erledigen möchte, eine positive Haltung einnimmt, dass man ihr Interesse entgegenbringt. Zwar hat man Angst vor der Prüfung oder das Thema ist schrecklich langweilig, doch irgendwo kann man immer einen positiven Ansatzpunkt finden, und sei es der Gedanke, dass man diese Prüfung nie mehr wird machen müssen oder dass man besser als sonst wer sein möchte.
 
    
 
   Schlaf
 
    
 
   Ohne ausreichend Schlaf geht gar nichts. Im Endeffekt ist es besser, länger zu schlafen und dann besser, also konzentrierter, zu arbeiten, statt heldenhaft früh aufzustehen und dann weniger aufzunehmen.
 
    
 
   Entspannung
 
    
 
   Auf den ersten Blick scheinen Konzentration und Entspannung etwas Gegenteiliges zu sein, tatsächlich ist die Entspannung jedoch eine Voraussetzung für die Konzentration. Entspannt zu sein bedeutet hier, locker und offen zu sein, sich im Einklang mit sich selbst zu befinden.
 
    
 
   Pausen
 
    
 
   Da hat die Schule doch mal recht: Alle 45 Minuten eine kurze Pause von ein paar Minuten, alle 90 Minuten eine etwas längere Pause, das ist ein guter Arbeitsrhythmus. Die Pausen sollten auch echte Pausen sein, in denen man nicht mal schnell etwas anderes erledigt, was auch noch getan werden muss. Durchlüften, sich ein bisschen bewegen, entspannen – das ist das ideale Pausenprogramm.
 
    
 
   Bewegung
 
    
 
   Durch die Bewegung wird das Gehirn besser durchblutet, schon klappt es mit der Konzentration. Regelmäßig Sport zu treiben, hilft dauerhaft bei der konzentrierten Arbeit, das haben Wissenschaftler längst bewiesen. Doch nicht nur die Joggingrunde nach Feierabend ist sinnvoll. Statt den ganzen Tag am Schreibtisch zu kauern, sollte man so oft wie möglich für Bewegung sorgen. Eine Runde um den Block oder etwas Gymnastik neben dem Schreibtisch erfrischen den Geist.
 
    
 
   Sauerstoff
 
    
 
   In ungelüfteten Räumen stottert das Hirn wie ein Auto mit defekter Batterie. Daher empfiehlt es sich, wie bereits angesprochen, in den Pausen zu lüften und die Bewegung nicht nur zum Kühlschrank, sondern nach draußen zu lenken.
 
    
 
   Fester Arbeitsplatz
 
    
 
   Ein fester Arbeitsplatz, auf dem alles Benötigte bereitliegt, erleichtert den Arbeitseinstieg und signalisiert auch der Umgebung, dass man nun besser nicht gestört wird. Ob dieser Platz nun aufgeräumt ist oder chaotisch aussieht, sollte nur den Vorlieben des Benutzers entsprechen. Wichtig ist jedoch, dass der Arbeitsplatz groß genug ist, hell und sich in einer ruhigen, ablenkungsarmen Atmosphäre befindet.
 
    
 
   Geregelte Arbeitszeiten
 
    
 
   Stets zur gleichen Zeit zu schreiben, kann die Konzentration dabei unterstützen, sich automatisch einzustellen. Ideal ist es, wenn man dabei den Biorhythmus beachten kann.
 
    
 
   Übersicht und Planung
 
    
 
   Nicht zu wissen, wo man anfangen soll, sich vom Berg an Arbeit erschlagen oder von ihren Anforderungen überfordert zu fühlen, das sind miese Voraussetzungen für konzentrierte Arbeit. Daher lohnt es sich, zunächst alles aufzulisten, was getan werden muss, um einen Überblick zu gewinnen und um frühzeitig festzustellen, wofür man sich Unterstützung organisieren muss. Kleinschrittige Listen mit den zu erledigenden Punkten sind ein gutes Arbeitsmittel, weil es zusätzlich sehr befriedigend ist, Schritt für Schritt als erledigt durchzustreichen. Auch diese kleinen Positiverlebnisse erhöhen die Konzentration.
 
    
 
   Essen und Trinken
 
    
 
   Früher riet man zu Traubenzucker, doch inzwischen weiß man, dass er kontraproduktiv ist, denn nach einem kurzen Hoch, lässt er den Blutzucker in die Tiefe rauschen und damit ist die Konzentration am Ende. Effektiver ist es, regelmäßig Mahlzeiten zu sich zu nehmen. „Schwere“ Mahlzeiten sind zu vermeiden, da sie, wie jeder weiß, nur müde machen. Zu empfehlen sind vor allem Vollkornprodukte, da sie nicht nur Kohlenhydrate mitbringen, sondern auch B-Vitamine, die für das Gehirn sehr wichtig sind. Das Studentenfutter trägt seinen Namen zu Recht, Nüsse sind eine geeignete Zwischenmahlzeit für Kopfarbeiter, auch bei Bananen und Blaubeeren sollte man zugreifen.
 
   Außerdem sollte am Schreibtisch reichlich Wasser getrunken werden. Kaffee und Tee helfen bekanntermaßen auch bei der Konzentration, allerdings sollte man es mit der Dosierung nicht übertreiben, sonst wird man nur unruhig. Nicht geeignet sind Energydrinks, da sie sehr viel Zucker enthalten.
 
    
 
   Ablenkungen
 
    
 
   Manche Leute schwören Stein und Bein, dass sie sich besser konzentrieren können, wenn im Hintergrund Musik läuft oder der Fernseher brabbelt. Andererseits haben Wissenschaftler herausgefunden, dass diese Leute sich angeblich irren und nur Stille die Konzentration fördert. Da hilft nur, beides auszuprobieren und das Wohlgefühl entscheiden zu lassen.
 
   Weitere Ablenkungen wie ein geöffnetes E-Mailprogramm ein eingeschaltetes Handy oder sonstige Lieblingsablenkungen sollte man natürlich rigoros vermeiden.
 
    
 
   Arbeitstechniken
 
    
 
   Die Wahl der passenden Arbeitstechnik verschafft Erleichterung. Die richtige Technik passt nicht nur zur Arbeit, sondern auch zu den persönlichen Vorlieben.
 
    
 
   Rituale
 
    
 
   Positive Rituale signalisieren, dass es nun mit der Arbeit losgeht, und wirken gleichzeitig beruhigend und entspannend. Das Lieblingsgetränk, die Duftkerze, zunächst ein kurzer Spaziergang – alles, was hilft, ist willkommen.
 
    
 
   Sitzball
 
    
 
   Zwischendurch einen Sitzball zu verwenden, kann ebenfalls helfen, denn um das Gleichgewicht zu halten, sind ständig die Füße im Einsatz, die Fußsohlen werden gereizt und wie beim Gehen hat dies einen positiven Effekt auf unsere Denkleistung.
 
    
 
   Kaugummi
 
    
 
   Kaugummi zu kauen sieht, je nach Technik, zwar unschön aus, verbessert aber die Sauerstoffzufuhr zum Gehirn und ist deswegen zu empfehlen.
 
    
 
   Liegende Achten
 
    
 
   Manch einer schwört darauf, andere halten es für Unsinn: Etwa eine Minute lang mit einem Stift immer wieder und wieder eine liegende Acht nachzumalen, soll bei der Konzentration helfen.
 
    
 
   Zeitspiele
 
    
 
   Um in die Konzentration hinzufinden, hilft es oft, sich eine Uhr zu stellen mit der Vorgabe, nur eine kurze Zeit arbeiten zu wollen. Das kann eine halbe Stunde sein oder, wenn der Widerstand größer ist, auch nur fünfzehn oder zehn Minuten. Die kurze Zeitspanne verschafft Erleichterung, Entspannung, sodass es sehr wahrscheinlich ist, dass man nach ihrem Ablauf bereits konzentriert ist und problemlos weiterarbeiten kann. Es empfiehlt sich eine geräuschlose Uhr für die Zeitmessung zu verwenden, lieber eine Sanduhr als einen laut klingelnden Wecker. Dann bemerkt man den Ablauf der gesetzten Zeit häufig nicht einmal.
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   Sehr oft sind Märchen die erste Literatur, der wir begegnen, und vielleicht bleiben sie uns gerade deswegen teuer. Über diese persönlich-nostalgischen Motive hinaus gibt es noch weitere Gründe, um selber Märchen zu schreiben. Genannt seien an dieser Stelle drei (wie sich das in diesem Kontext gehört): Für Anfänger stellen Märchen ein hervorragendes Territorium dar, da sie deren Komposition durch das hören, lesen, vorlesen schon lange verinnerlicht haben. Für alle sind Märchen ein schönes Spielzeug, da man mit ihnen etwas ausdrücken kann, indem man es verkleidet. Der nörgelnde Nachbar wird zum bösen König, der am Ende in einem Brunnen verschmachten muss. Dieses Maskenspiel funktioniert in jedem literarischen Text, ist durch die bekannten Elemente eines Märchens jedoch einfacher zu bewerkstelligen. Als Drittes sei noch darauf hingewiesen, dass die Beschäftigung mit Märchen auch therapeutische Kräfte haben kann. Darauf kann an dieser Stelle aber nicht eingegangen werden, denn das ist ein eigenes großes Thema für sich.
 
    
 
   Typen statt Charaktere
 
    
 
   Acht Elemente prägen das Volksmärchen, das hier als Vorbild dienen soll. Zuerst fällt auf, dass keine komplexen Figuren verwendet werden, sondern Typen. Alles, was man sonst über dreidimensionale Charaktere sagt, fällt hier weg. Man liest von einem König, erfährt gerade noch, ob er gut, dumm oder traurig ist und das war es schon. Jede Figur wird auf ihren wichtigsten Charakterzug reduziert.
 
   Hand in Hand mit dieser Reduktion geht die Namensgebung einher. Gewählt werden häufig sprechende Namen wie zum Beispiel Aschenputtel oder Berufs- bzw. Standesbezeichnungen à la der Bauermann, die Prinzessin, die Witwe.
 
    
 
   Schlichte Sprache
 
    
 
   Die Sprache ist schlicht, sie verzichtet auf lange Sätze, komplexe Nebensatzkonstruktionen, auf Fremdwörter, Ironie und doppelte Böden. Ursprünglich wurden Märchen mündlich überliefert und eine künstlerisch ausgeschmückte Sprache wäre für das auswendige Vortragen schwierig gewesen.
 
    
 
   Wiederholungen
 
    
 
   Vortrag und Überlieferung entgegen kommen jedoch Wiederholungen, deswegen sind sie zu einem wichtigen Stilelement des Märchens geworden. Die Zahl drei ist für Wiederholungen wichtig, zwei Reprisen wirken zufällig, vier werden schon wieder langweilig, also müssen drei Prüfungen absolviert, drei heiratswillige Prinzen verschlissen werden. Auch in Formulierungen wie "Heute back ich, morgen brau ich, übermorgen hol ich der Königin ihr Kind" wird der Dreischritt deutlich. Gut gewählte Wiederholungen verdichten den Texten und lassen bei den Lesern eine Art geistiges Einstimmen in den Kanon entstehen.
 
    
 
   Gut gegen Böse
 
    
 
   Zur Schlichtheit des Märchens gehört der Kampf Gut gegen Böse. Gut ist immer durch und durch gut und das Böse abgrundtief verdorben. Kein Gedanke daran, dass Schneewittchens Stiefmutter eine schwere Kindheit hatte. Das Ende dieses Kampfes darf nicht offen bleiben, sondern benötigt eine Auflösung, bei der der Gerechtigkeit genüge geleistet wird.
 
    
 
   Kein Ort, keine Zeit
 
    
 
   Vage bleiben hingegen die Angaben zu Ort und Zeit des Geschehens. "Es war einmal" und "vor einem großen Wald" verankern die Geschichten in einer diffusen Vorzeit, wodurch sie wiederum zeitlos werden.
 
    
 
   Geradliniger Aufbau
 
    
 
   Was für die Sprache gesagt wurde, gilt auch für den Aufbau. Auch er ist schlicht und kommt ohne Nebenhandlungen aus. Im Mittelpunkt steht ein Problem, eine Aufgabe und darauf konzentriert sich der Text.
 
    
 
   Surrealismus in unserer Welt
 
    
 
   Von großer Bedeutung ist das achte Element: die Verknüpfung von Realismus und Surrealismus. Allen Hexen, Nixen und Zwergen zum Trotz bleibt die Welt des Märchens doch immer als die identifizierbar, die wir kennen. Das Surreale wiederum wird mit größter Selbstverständlichkeit in die gewöhnliche Welt eingebettet. Niemand wundert sich über Riesen oder musizierende Tiere.
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   Wie im Abschnitt „Märchen schreiben leicht gemacht“ beschrieben, kann es viel Spaß machen, selber ein Märchen zu erfinden. Doch wie heißt die Zauberformel, um ein leeres Blatt in eine Märchengeschichte zu verwandeln?
 
   Ehrlich gesagt wird diese Formel hier nicht verraten, dafür werden jedoch alternativ ein paar Methoden und Übungen vorgestellt, mit deren Hilfe bald schon Märchen ganze Blätterberge füllen können.
 
    
 
   Ein Date mit einer Figur
 
    
 
   Eine ganz behutsame Art sich als Autor in die Märchenwelt zu begeben, kann darin bestehen, sich eine der vielen bekannten Figuren auszusuchen, eine die man besonders mag oder verabscheut, um dann entweder einen Text über die „gemeinsame Geschichte" zu schreiben oder die Figur etwas schreiben zu lassen. Im Detail: Man kann sich zum Beispiel darüber Gedanken machen, warum man diese Figur ausgesucht hat, wie man als Kind zu ihr stand, welche Verbindungen es zu ihr gibt. Oder man lässt die Figur Tagebuch führen (wie würde sie heute leben?), das bekannte Märchen aus der Ich-Perspektive schildern, oder der Autor unterhält sich mit der Figur in einem niedergeschriebenen Dialog.
 
    
 
   Die Märchenlotterie
 
    
 
   Einen Schritt weiter Richtung eigenes Märchen führt die Märchenlotterie. Dazu beschriftet man Zettel mit den Bestandteilen der traditionellen Geschichten. Einen Zettelhaufen sammelt man zu Figuren, einen zu Orten und einen zu Schicksalsschlägen. Dann lost man drei Zettel aus und schreibt ein neues Märchen, in dem vielleicht ein König in einem Knusperhaus von einer Spule in den Finger gestochen wird. Oder ein sprechender Fisch wird von seinen Eltern ausgesetzt und landet in einem Turm. Wo kriegt er die langen Haare her, um dem rettenden Prinzen Einlass zu gewähren?
 
    
 
   Anekdoten verwenden
 
    
 
   Persönlichere Texte kann man entstehen lassen, indem Anekdoten gesammelt und „märchenisiert" werden. Da ist zum Beispiel der cholerische Chef, der einem jeden Tag einen unmenschlich hohen Aktenberg auf den Schreibtisch knallt. Liegt da nicht der Verdacht nahe, dass es sich um ein Feuer speiendes Ungeheuer handelt, das Menschen in einen Turm einzementieren will, um dann ... Aber es muss ja nicht immer um Konfliktbewältigung gehen. Der freundliche Busfahrer jeden Morgen - wer weiß schon, was in ihm steckt oder auf welcher Mission er sich gerade befindet?
 
    
 
   Gegenstände zum Leben erwecken
 
    
 
   Zugegeben, wenn man den Computer anschreit, fühlt man sich nicht gerade in einer märchenhaften Situation. Aber wenn er antwortet! Gegenstände aller Art zum Leben zu erwecken, Pflanzen und Tieren eine Stimme und ein menschliches Bewusstsein zu geben ist ein reizvoller Weg, um ein Märchen zu schreiben. Wie nehmen sie auf ihre spezifische Weise die Welt wahr? Wie betrachtet ein Stuhl Menschen? Wie spricht eine 40W-Lampe? Gibt es charakterliche Unterschiede zwischen einem holzwurmbesiedelten Tisch und Küchentisch Ingo, frisch von Ikea?
 
   Als Autor kann man es entweder stillschweigend zur Normalität erklären, dass Gegenstände, Tiere oder Pflanzen agieren, oder man macht sie zu verzauberten Wesen, die eine Prüfung absolvieren müssen, um wieder eine menschliche Gestalt zu erhalten.
 
    
 
   

[bookmark: _Toc341988711][bookmark: _Toc342684988]Fabeln schreiben 
 
   Unter einer Fabel versteht man Geschichten, in denen vor allem Tiere, aber auch Pflanzen oder Gegenstände die handelnden Figuren sind. Jeder Tierart, jedem Ding wird eine spezielle Charaktereigenschaft zugeordnet und die Geschichte enthält eine Lehre oder Moral.
 
   Fabeln sind eine uralte Textform, schon Mitte des dritten Jahrtausends vor Christus entstanden erste Lehrgeschichten. Eine Blütezeit erlebten sie im Mittelalter, im 18. Jahrhundert war es dann Gotthold Ephraim Lessing, der die Form der Fabel vollendete. Sie wurden in Schulen für die Erziehung der Kinder eingesetzt. Lange Zeit geriet sie dann aus der Mode, wurde im 20. Jahrhundert jedoch von Franz Kafka, Bertolt Brecht, James Thurber und anderen wieder aufgegriffen.
 
    
 
   Beispiel einer Fabel von Äsop
 
    
 
   Eine Fabel ist ein möglichst kurzer, knapper Text und es ist nicht ganz einfach, auf engstem Raum eine Geschichte zu entfalten. Schauen Sie sich zunächst dieses Beispiel von Äsop an, der um 600 vor Christus lebte:
 
    
 
   Das Pferd und der Esel
 
   Ein Bauer trieb ein Pferd und einen Esel, beide gleichmäßig beladen, zu Markte. Als sie schon eine gute Strecke vorwärtsgegangen waren, fühlte der Esel seine Kräfte abnehmen. "Ach", bat er das Pferd kläglich: "Du bist viel größer und stärker als ich, und doch hast du nicht schwerer zu tragen, nimm mir einen Teil meiner Last ab, sonst erliege ich."
 
   Hartherzig schlug ihm das Pferd seine Bitte ab: "Ich habe selbst meinen Teil, und daran genug zu tragen."
 
   Keuchend schleppte sich der Esel weiter, bis er endlich erschöpft zusammenstürzte. Vergeblich hieb der Herr auf ihn ein, er war tot. Es blieb nun nichts weiter übrig, als die ganze Last des Esels dem Pferde aufzupacken, und um doch etwas von dem Esel zu retten, zog ihm der Besitzer das Fell ab und legte auch dieses noch dem Pferde oben auf.
 
   Zu spät bereute dieses seine Hartherzigkeit. "Mit leichter Mühe", so klagte es, "hätte ich dem Esel einen kleinen Teil seiner Last abnehmen und ihn vom Tode retten können. Jetzt muss ich seine ganze Last und dazu noch seine Haut tragen."
 
   Hilf zeitig, wo du helfen kannst. Hilf dem Nachbarn löschen, ehe das Feuer auch dein Dach ergreift. 
 
    
 
   Eine typische Eigenschaft pro Figur
 
    
 
   Wie man an dieser Fabel gut sehen kann, verfügen die Figuren über nur eine Charaktereigenschaft, hier ist das Pferd hartherzig. Es wäre eigentlich nicht nötig, diese Eigenschaft ausdrücklich zu nennen, in moderneren Texten beschränkt man sich darauf, sie zu zeigen. Jede Tierart wird mit einer Charaktereigenschaft verbunden, die man als typisch für dieses Fabeltier betrachtet. Traditionellerweise gilt zum Beispiel ein Hahn in der Fabel als eitel, ein Storch als stolz und der Bär als gutmütig.
 
    
 
   Aussage in Handlung übersetzen
 
    
 
   Möchte man eine Fabel schreiben, muss man sich zunächst darüber im Klaren sein, welches Anliegen man ausdrücken möchte. Wie kann man dieses in eine Handlung übersetzen? Welche Figuren verkörpern es am besten? Äsop möchte die Lehre „Hilf rechtzeitig, sonst leidest du am Ende selbst“ ausdrücken. Zu diesem Zweck schafft er eine Situation, die zeigt, was passiert, wenn man diese Hilfe verweigert.
 
    
 
   Aufbau der Fabel
 
    
 
   In einer Fabel sind nur die ersten ein oder zwei Sätze dafür da, in die Situation einzuführen. Nur das Notwendigste erfährt der Leser, auf alles Dekorative wird verzichtet.
 
   Nach dieser kurzen Einleitung wird das Problem dargestellt, dann wird die Situation, wieder so knapp wie möglich, aufgelöst. In einem weiteren Schritt wird die Reaktion der Hauptfigur gezeigt, hier die Klage des Pferdes, dass es den Esel doch hätte retten können. Klassischerweise fasst man unter der Fabel die Moral der Geschichte noch einmal in einem Satz zusammen, was man Epimythion nennt. In manchen Fabeln steht dieser Satz auch vor der Fabel, das heißt Promythion. Diese Lehrsätze fallen bei zeitgenössischen Fabeln allerdings weg.
 
    
 
   

[bookmark: _Toc341988712][bookmark: _Toc342684989]Kürzestgeschichten schreiben 
 
   Wie kurz muss eine Geschichte sein, damit sie nicht nur eine Kurz-, sondern sogar eine Kürzestgeschichte ist? Eine genaue Definition kann niemand nennen, Hemingway brauchte nur sechs Wörter, andere sprechen von einer Obergrenze von einhundert oder tausend Wörtern, doch was sind schon Zahlen? Stärker als die Anzahl der Wörter prägen der Aufbau und die Form eine Kürzestgeschichte und heben sie von anderen Textformen ab.
 
    
 
   Was die Kürzestgeschichte charakterisiert
 
    
 
   Der amerikanische Kritiker Irving Howe schrieb einmal, Kürzestgeschichten bescherten uns einen Moment, aus dem uns die Unmittelbarkeit anblinzelt. Sein Landsmann William Peden verglich sie mit dem Öffnen und Schließen eines Fensters, für ihn ähneln sie einem Augenblick der Hereinsicht.
 
   Kürzestgeschichten ist zu eigen, dass sie in wenigen Worten das Wesentliche einer Situation oder eines Augenblicks offenbaren. Sie können wie ein Schnappschuss oder ein Einzelbild sein. Dabei kommen sie schnell zum Kern der Geschichte, für längere Einleitungen gibt es keinen Raum. Sie sind in sich geschlossen, das heißt, sie können bei aller Knappheit stets für sich alleine stehen.
 
    
 
   Kürze, Intensität, Überraschung
 
    
 
   Wenn ein Text möglichst kurz sein soll, erhält dadurch jedes einzelne Wort ein umso größeres Gewicht. Keines darf überflüssig sein, jedes sollte so präzise sein, wie es nur geht. Eine Möglichkeit, um auf geringem Raum viel auszudrücken, kann in einer metaphorischen oder poetischen Sprache liegen. Auf diese Weise lassen sich Verbindungen aufbauen zwischen ursprünglich unzusammenhängenden Dingen.
 
   Wenn wir schon bei Bildern sind: Eine Kürzestgeschichte kann man auch als eine Art Dampfkochtopf betrachten. Von außen kann sie unscheinbar wirken, aber in ihrem Inneren brodelt es. Sie erzählt nicht von beliebigen, banalen Dingen, sondern sie enthält eine Dringlichkeit, etwas, das unbedingt mitgeteilt werden sollte. William Peden wählte das Bild vom Fenster und der Hereinsicht, und um Einsichten und Erkenntnisse geht es – wenn auch häufig unter der Oberfläche der Erzählung.
 
   Eine Kürzestgeschichte ist zwar schnell gelesen, doch sie enthält genug Platz für eine Überraschung. Häufig ereignet sich in der Mitte oder am Ende des Textes eine Drehung, die die Richtung der Geschichte verändert oder ihr eine neue Bedeutung verleiht. Die Überraschung könnte jedoch auch durch die Stimme des Erzählers, die Erzählperspektive, den Ton des Textes gegeben sein oder gerade durch das, was nicht geschieht.
 
    
 
   Figuren in der Kürzestgeschichte
 
    
 
   Jeder kann Figur sein – natürlich gibt es keine Regeln oder Beschränkungen. Wählen Sie Menschen, Tiere, unbelebte Dinge … sie können als Individuum gestaltet sein oder als ein Symbol für etwas anderes auftreten. Die Kürzestgeschichte ist jedoch nicht lang genug, um die Figuren eine Entwicklung durchlaufen zu lassen oder auch nur, um sie gründlich zu charakterisieren. Mit wenigen Worten muss man die Figur so darstellen, dass die Leser einen kurzen Blick auf ihre Wesensart werfen können. Mehr als eine – die wichtigste – Charaktereigenschaft lässt sich dabei kaum darstellen. Diese Eigenschaft kann man im Handeln der Figur, in ihren Gedanken und Gefühlen veranschaulichen.
 
    
 
   Der Handlungsverlauf in der Kürzestgeschichte
 
    
 
   Von einem Handlungsverlauf in einer Kürzestgeschichte zu sprechen ist um ein Haar schon eine Übertreibung. Die Handlung entwickelt sich bei dieser stark komprimierten Textform nur ansatzweise. Wie ein Blitzlicht, das aufleuchtet und eine Szene erhellt, zeigt die Kürzestgeschichte eine bestimmte Situation oder die Umstände zu einem bestimmten Zeitpunkt. Für eine Einleitung bleibt, wie oben erwähnt, keine Zeit, man springt in die Geschichte hinein. Alles läuft auf den Höhepunkt zu, den entscheidenden Moment, auf den die Leser warten, der eine Veränderung mit sich bringt – oder sie gerade ausbleiben lässt.
 
    
 
   Literaturempfehlungen
 
    
 
   Alle Theorie reicht natürlich nicht. Wer Kürzestgeschichten schreiben möchte, sollte möglichst vielfältige kennenlernen. Eine bunt gemischte Auswahl trifft man in diesen beiden empfehlenswerten Büchern an:
 
    
 
   Franz Hohler (Hrsg.): 112 einseitige Geschichten. München 2007. Broschiert, 128 Seiten. EUR 7.
 
   Eine internationale Auswahl, nicht alles sind reine Kürzestgeschichten, manches sind Ausschnitte aus einem längeren Text, doch das mindert nicht den Unterhaltungs- und Lernwert.
 
    
 
   Hans-Christoph Graf Nayhauss: Kürzestgeschichten. Arbeitstexte für den Unterricht. Stuttgart 1986, 79 Seiten. EUR 2,10.
 
   Dieses Reclamheft enthält 40 Geschichten deutschsprachiger Autoren.
 
    
 
    
 
   

[bookmark: _Toc341988713][bookmark: _Toc342684990]Eine klassische Kurzgeschichte schreiben 
 
   Kurz ist nicht gleich kurz. Klassische Kurzgeschichten zeichnen sich durch bestimmte Merkmale aus, die hier vorgestellt werden. 
 
   Jeden Prosatext, der nicht sehr lang ist, kann man, wenn es beliebt, als Kurzgeschichte bezeichnen. Daneben gibt es jedoch auch noch den Typ der klassischen Kurzgeschichte, wobei es sich um einen Text handelt, der spezielle Merkmale aufweist, die über die Länge oder Kürze hinausgehen. Um sie soll es hier gehen.
 
    
 
   Handlung einsträngig
 
    
 
   Die klassische Kurzgeschichte zeigt einen bestimmten Moment, so wie ein Blitzlicht eine Szenerie erleuchtet. Was kann man wahrnehmen in einem dunklen Zimmer, das von einem Blitz erhellt wird? Nicht viel. Auch beim Schreiben der Kurzgeschichte muss man demzufolge mit wenigen Mitteln auskommen, Ökonomie ist das oberste Gebot. In dieser kurzen Zeitspanne des Blitzes kann nur ein Geschehnis im Mittelpunkt stehen, die Handlung verläuft einsträngig, es gibt keine Nebenhandlung. Klassischerweise handelt es sich dabei um eine konfliktreiche und emotional aufgeladene Situation.
 
    
 
   Figuren mit einem ausgeprägten Charakterzug
 
    
 
   Zu dieser sehr konzentrierten Textgattung gehört auch, dass sie mit so wenigen Figuren wie möglich auskommt. Diese werden jeweils mit einer Eigenschaft ausgezeichnet, die den Gang der Handlung beeinflusst. In einer Kurzgeschichte können auch viele Figuren auftauchen, doch dann bilden sie lediglich eine Masse, den belebten Hintergrund, und nur ein paar wenige werden sorgfältiger ausgestaltet und in Szene gesetzt. Als Beispiel dafür kann die Kurzgeschichte „Die Maske des roten Todes“ von Edgar Allan Poe dienen.
 
    
 
   Einheit von Ort, Zeit und Stimmung
 
    
 
   Um den Blitzlichtcharakter der Kurzgeschichte zu wahren, werden Ort, Zeit und Stimmung begrenzt. Die Geschichte spielt möglichst nur an einem Schauplatz, der erzählte Zeitausschnitt wird so kurz wie möglich bemessen, dazu steigt man am spätestmöglichen Zeitpunkt in die Geschichte ein. Während in einer längeren Erzählung die Atmosphäre von heiter bis schaurig hin und her wechseln kann, ist das auf dem knappen Raum der Kurzgeschichte nicht möglich. Wenn hier eine Geschichte mit trauriger oder unheimlicher Atmosphäre beginnt, muss diese bis zum Ende bestimmend bleiben. Ein altes, aber immer noch gutes Beispiel für die Einheit von Ort, Zeit und Stimmung ist die „Anekdote aus dem letzten preußischen Krieg“ von Heinrich von Kleist.
 
    
 
   Erzählperspektive
 
    
 
   Der Ich-Erzähler ist eine für Kurzgeschichten beliebte Perspektive, sei es, dass er als Haupt- oder Nebenfigur der Handlung die Geschichte erzählt. Auch die personale Erzählperspektive ist gut geeignet. Weniger günstig ist der auktoriale Erzähler, denn die Distanz zwischen ihm und den Figuren ist groß und somit auch die Distanz zum Leser. Aber Kurzgeschichten sind ein idealer Ort für Experimente, alles kann funktionieren, wie man auch am Beispiel von Miranda Julys Kurzgeschichte „Irgendwer“ erkennen kann, in der der Protagonist eben einfach nur „irgendwer“ ist.
 
    
 
   Aufbau
 
    
 
   Der Anfang der klassischen Kurzgeschichte ist zwingenderweise: kurz. Er springt sofort in die Geschichte hinein, es macht nichts, wenn die Leser dadurch nicht alles sofort verstehen. 
 
    
 
   "Tagsüber ahnt niemand was, nicht mal die Mütter tun es, wenn sie uns zärtlich aus ihren Autos schupsen, morgens vor dem Kindergarten, wo uns die Tanten in Empfang nehmen, uns die Augensterne und kleinen Juwelen." 
 
   (Brigitte Kronauer: Dri Chinisin. In: Deutsche Kurzprosa der Gegenwart.) 
 
    
 
   Dieser erste Satz teilt uns mit, wer die Protagonisten sind (Kindergartenkinder), weckt unsere Neugier (was ahnt niemand?) und führt durch die sanfte Ironie in die Atmosphäre der Geschichte ein. Perfekt.
 
   In der Mitte soll das Problem oder der Konflikt immer weiter verschärft werden. Die Haupt-Charaktereigenschaft des Protagonisten soll dabei eng mit dem Konflikt verknüpft sein. Das Ende ist offen oder eine Pointe. Die Leser sollen ruhig noch einmal über die ganze Geschichte nachdenken müssen, bevor sie sich ihnen komplett erschließt.
 
    
 
   Eisberg-Theorie
 
    
 
   Die sogenannte Eisberg-Theorie geht auf Ernest Hemingway zurück. Ein Eisberg befindet sich bekanntlich zu zwei Dritteln unter Wasser, und so sollte es auch bei der klassischen Kurzgeschichte sein. Das bedeutet, dass nur ein Teil der Informationen und der Aussage des Textes direkt ausgesprochen werden, die Auslassung alles Unnötigen ist der Weg einen erzählerischen Eisberg zu errichten. Zu erkennen, was weggelassen werden kann und was nicht, macht dabei die Kunst aus. Der Rest der notwendigen Informationen wird durch Bilder, Symbole und durch den Subtext, also das, was zwischen den Zeilen steht, ausgedrückt.
 
   Ein gutes Beispiel für die Eisberg-Theorie ist Hemingways Kurzgeschichte „Hügel wie weiße Elefanten“. Ein Paar sitzt in der spanischen Pampa, trinkt gemeinsam etwas und versichert einander, dass es ihnen gut geht. Mit keinem Wort wird direkt gesagt, dass die Frau ungewollt schwanger ist und ihr Freund sie zu einer Abtreibung drängt, trotzdem versteht man diesen Inhalt. Weiße Elefanten sind ein Symbol für ein unerwünschtes Geschenk. Das Wort Abtreibung fällt zwar nicht, aber sie wird umschrieben: „Es ist wirklich eine furchtbar einfache Operation, Jig“, sagte der Mann. „Es ist eigentlich gar keine Operation.“ 
 
   Selbst der Name „Jig“ ist kein Zufall, denn für Zufälle ist in der klassischen Kurzgeschichte kein Platz, ein Jig ist auch ein fröhlicher Tanz und somit kann dieser Name das unbekümmerte Leben symbolisieren, dass die beiden bislang gelebt haben. Gleichzeitig bedeutet „Jig“ aber auch „alles ist aus“. Wozu soll es gut sein, die Kurzgeschichte auf diesem Weg strengstmöglich zu verknappen und zu verdichten? Die Leser sind gezwungen mitzudenken, sich vollkommen in die Geschichte einzufühlen, und gerade auf diese oberflächlich betrachtet sparsame Weise kann man komplexe Situationen besonders gut ausdrücken.
 
    
 
   

[bookmark: _Toc341988714][bookmark: _Toc342684991]Ein Reisetagebuch führen 
 
   Zu den schönsten Mitbringseln von unterwegs kann ein Reisetagebuch gehören. Es hält individuelle Eindrücke fest und erlaubt seinen Lesern noch nach langen Jahren, lebhafte Erinnerungen an die Urlaubszeit. Am besten wählt man ein unliniertes Notizheft im DIN-A5-Format aus, das noch bequem in die Tasche passt, und in sehr hübschen Versionen in Schreibwarenläden zu haben ist.
 
    
 
   Das herkömmliche Reisetagebuch
 
    
 
   Die einfachste Technik, um ein Reisetagebuch zu führen, sieht so aus, dass man abends Erlebnisberichte über den Tag verfasst. Was haben wir erlebt? Was haben wir gesehen? Wer hat etwas Erinnernswertes gesagt? Dazwischen kann man Quittungen, Tickets, Bilder und sogar Sand einkleben (auf eine dicke Schicht Kleber streuen, hört trotzdem niemals auf zu rieseln). So erhält man eine schöne Erinnerungsmappe.
 
    
 
   Das gemeinsame Tagebuch
 
    
 
   Man kann noch einen Schritt weitergehen und sämtliche Reisegefährten gemeinsam am Tagebuch arbeiten lassen. Die Kinder malen notfalls, was sie noch nicht schreiben können. Entweder wechselt man sich von Tag zu Tag ab oder jeder hält den Tag aus seiner Perspektive fest. Ob so oder so, es ist gut möglich, sich auf diese Weise sogar noch ein wenig besser kennenzulernen.
 
    
 
   Das Skizzenbuch
 
    
 
   Eine weitere Möglichkeit die Reise schriftlich zu begleiten besteht darin, keine Erlebnisberichte mehr anzufertigen, sondern kurze, zusammenhanglose Skizzen zu schreiben, die Beobachtungen und Eindrücke einfangen. Man beschreibt das entzückende Schloss, das man an der Loire gesehen hat, man hält den Kellner fest, der das Mittagessen serviert hat, und notiert den Eindruck, den die Touristen in der Schlange vor dem Ticketschalter hinterlassen haben. In wenigen Sätzen eine individuelle Beobachtung festzuhalten, das Besondere an einer Person oder einem Ort in einen Text zu fassen, daran wird man nicht nur später viel Freude haben, sondern es ist auch eine sehr gute literarische Übung.
 
   Um die Beobachtungsgabe zu schulen, kann es sehr nützlich sein, zu zeichnen. Wenn man das Schloss an der Loire oder eine Szene am Strand zuerst zeichnet, egal wie das Resultat aussieht, gewöhnt man sich an, sehr genau hinzuschauen und Details wahrzunehmen.
 
    
 
   Das literarische Tagebuch
 
    
 
   Das literarische Reisetagebuch sieht vor, sich von Orten, Menschen, Gerüchen oder Geschmäckern zu literarischen Texten inspirieren zu lassen. Diese brauchen nichts von den realen Erlebnissen des Tages zu enthalten, sondern dürfen völlig abheben. Die Urlaubseindrücke dienen der Phantasie lediglich als Sprungbrett. Um für Abwechslung zu sorgen, kann man jeden Tag in einem anderen Stil schreiben, heute schwülstig, morgen lautmalerisch. In diesem Fall sollten die „Stilübungen" von Raymond Queneau nicht im Koffer fehlen.
 
    
 
   Ich als Figur
 
   Eine Mischung aus herkömmlichem und literarischem Tagebuch sieht so aus, dass man über die eigene Reise schreibt, als wäre man die Figur in einem Text. Dabei kann man mit den Perspektiven spielen, mal als Ich-Erzähler schreiben, mal auf sich selbst aus der Sicht eines personalen Erzählers blicken und mal die Szene als auktorialer Erzähler betrachten.
 
    
 
   Meine Figur auf Reisen
 
    
 
   Wer ein größeres Schreibprojekt plant oder auch mit der Arbeit schon begonnen hat, der kann seine Figur mit auf Reisen nehmen und im Tagebuch die Tageserlebnisse aus ihren Augen betrachten. Wie hätte sie auf diesen Preis für eine Kugel Eis reagiert? Hätte sie beim Tauchen Angst gehabt? Was hätte ihr in der Kirche am besten gefallen? Man schreibt es selbstverständlich so, als wäre die Figur dabei gewesen. Es gibt kaum einen besseren Weg, um eine Figur richtig kennenzulernen.
 
    
 
   

[bookmark: _Toc341988715][bookmark: _Toc342684992]Liebesgedichte schreiben 
 
   Sie sitzen in der Patsche: Ihnen ist klar, dass ein Liebesgedicht Ihnen sehr weiterhelfen könnte, Ihnen ist ebenfalls klar, dass es selbst geschrieben sein sollte, denn ein geklautes oder gekauftes wäre undiskutabel und stillos. Aber sie verfügen über keinerlei Erfahrung im Gedichteschreiben und fürchten, das Ergebnis könnte einfach nur peinlich sein. Hier die gute Nachricht: Liebesgedichte zu schreiben ist gar nicht so schwierig, man muss nur die Reime weglassen und auf allzu bekannte Klischees verzichten.
 
    
 
   Was will man sagen?
 
    
 
   Als Erstes sollte man sich so genau wie möglich klar machen, was man aussagen möchte. Soll jemand überhaupt erst erfahren, dass er geliebt wird? Möchte man dazu schildern, wie man sich verliebt hat? Was am anderen liebenswert ist? Schaut man auf eine 25-jährige Beziehung zurück und möchte die schönsten Stunden Revue passieren lassen? Je genauer man weiß, worum es einem geht, umso leichter fällt der nächste Arbeitsschritt.
 
    
 
   Material sammeln
 
    
 
   Nun sammelt man das Material, eventuell mit der Hilfe eines Clusters. Man notiert alles, was man sich auch nur im Entferntesten als Bestandteil des späteren Gedichtes vorstellen könnte. Keine Idee ist zu abwegig, erst einmal wird alles notiert. Aussortieren kann man später immer noch.
 
   Bei der Materialsuche sollte man immer im Hinterkopf behalten, sich möglichst anschaulich auszudrücken. Bilder sind das A und O eines Gedichts. Zu schreiben „Ich liebe dich total" ist total langweilig. Zu schreiben „Ich liebe dich von hier bis zum Mond und zurück" ist ein Bild (auch wenn es eines ist, dass die unbequemen Fragen nach sich ziehen könnte: Und warum nicht bis zum Mars? Zur Sonne? Zur Kante des Universums?).
 
   Lassen Sie sich beim Materialsammeln Zeit. Die ersten Ideen sind selten die besten. Wenn Sie glauben, dass Ihnen nun gar nichts mehr einfällt, lehnen Sie sich zurück und warten noch mal zehn Minuten (oder zwei Tage?) ab.
 
    
 
   Inspiration
 
    
 
   Um sich inspirieren zu lassen, sollte man sich ein paar Liebesgedichte näher anschauen. Am besten greift man zu einer Anthologie mit den Gedichten verschiedener Autoren aus unterschiedlichen Zeiten (zum Beispiel das Reclamheft „Deutsche Liebeslyrik"). Welche Ideen kann man sich für die Gestaltung des Gedichts dort abschauen? Sicherheitshalber sollte man erst nach der Materialsammlung zu den fremden Gedichten greifen, sonst werden auf Kosten des originellen Ausdrucks die eigenen Ideen zu stark von den fremden überlagert.
 
    
 
   Eine Form finden
 
    
 
   Um aus dem gesammelten Material ein Gedicht zu machen, muss es in eine Form gegossen werden. Dazu heißt es: Muster bilden. Vielleicht möchten Sie dieselbe Aussage in verschiedene Variationen kleiden und für jede Variation eine Strophe verwenden. Vielleicht sogar eine Steigerung einbauen. Auch ein Gedicht kann anhand eines roten Fadens erzählt werden oder einer Chronologie folgen. In Unkenntnis Ihres persönlichen Materials kann hier der Rat nur lauten: abschauen bei anderen Gedichten.
 
    
 
   Kein Herz, kein Schmerz
 
    
 
   Wichtig ist Folgendes: Verzichten Sie auf Reime. Wer im Reimen ungeübt ist, wird mit an Sicherheit grenzender Wahrscheinlichkeit etwas produzieren, das so klingt, als ob es in eine Karnevals-Bütt gehört. Um Peinlichkeiten zu vermeiden, ist der Reimverzicht unumgänglich. Stattdessen kann man mit Refrains arbeiten. Egal, ob man nur regelmäßig eine Zeile oder eine Strophe wiederholt, die Wirkung ist einprägsam und liedhaft und das ganze Gedicht wirkt sofort sorgfältiger gestaltet, ausgearbeiteter.
 
   Sehr penibel sollte man auch die Verwendung von Klischees im Auge behalten. Ein völlig klischeefreies Liebesgedicht zu schreiben wäre ... eine große Herausforderung. Aber wenigstens den gängigsten Kitsch sollte man rausstreichen. Kein Herz! Kein Schmerz!
 
    
 
   Die Variante für alle Fälle
 
    
 
   Wer an dieser Stelle an seinen dichterischen Fähigkeiten zweifelt, kann auf eine Variante zurückgreifen, die immer funktioniert. Man nehme sich das alte Lied „You're the cream in my coffee" zum Vorbild (gesungen unter anderem von Marlene Dietrich), darin heißt es „You're the cream in my coffee/ you're the salt in my stew ..." Eine witzige und federleichte Aufzählung dessen, was der andere einem bedeutet, kann jeder zusammenstellen - damit kann man nichts falsch machen. Einfach das Lied anhören und eigene Beispiele sammeln.
 
    
 
    
 
    
 
    
 
   

[bookmark: _Toc341988716][bookmark: _Toc342684993]Fingerübungen 
 
   Wenn man ein Instrument lernt, trifft man auf Etüden. Hinter diesem hübschen, blaugrauen (ja, oder etwa nicht?) Wort verbergen sich bekanntlich kurze Stücke, die so beschaffen sind, dass man an ihnen etwas ganz bestimmtes üben kann, und doch klingen sie wie ein eigenes Lied (jedenfalls für den begeisterten Anfänger). Das ungelenkere Wort Fingerübung hat dieselbe Bedeutung für das Schreiben. Es entstehen ganz kurze Texte, mit denen man etwas ausprobieren oder etwas üben möchte. Einige dieser Texte besitzen genug Faszination, um dringend weiterentwickelt werden zu müssen, aber das ist lediglich ein nicht intendierter Zusatzgewinn.
 
    
 
   Druck und Unterdruck
 
    
 
   Gewinnen kann man durch Fingerübungen vielerlei. Zum einen: Inspiration. Das merkt man schon bei jedem Spiel, jeder Übung in einer Schreibwerkstatt. Klimageografisch betrachtet treffen in dem Moment Über- und Unterdruck aufeinander. Man steht unter großem Zeitdruck, in zehn Minuten soll man etwas vorlesen, parallel dazu gibt es jedoch nicht den Druck etwas Tolles, womöglich „Literatur" verfassen zu müssen, denn befreienderweise geht das unter diesen Bedingungen ja gar nicht. Was dabei herauskommt, ist oft erstaunlich, die Ideen sind anders als alles, was man daheim am Schreibtisch fabriziert, fremder, freier entworfen. Durch so eine kurze Übung hat man etwas Kleines, auf das man stolz sein kann und mit dem man womöglich weiterarbeiten kann.
 
   Wer nicht an einer Schreibwerkstatt teilnimmt und trotzdem ausprobieren möchte, unter Druck zu schreiben, kann sich mit Bekannten zum Schreiben verabreden oder jemanden informieren, dass man nun ein paar Texte fabrizieren wird, die man ihm in genau einer Stunde mailen wird. Selbstverständlich ist das nur ein Zusatzanreiz, ohne den man ebenfalls Übungen absolvieren kann.
 
    
 
   Übungen aus dem Alltag
 
    
 
   Jeder Tag bietet eine Menge Möglichkeiten, Fingerübungen einzubauen: Orte und Räume, Stimmungen und Atmosphäre wollen prägnant beschrieben, Menschen porträtiert sein. Dazu kann man die Augen offen halten, auf welche Weisen solche Beschreibungen und Porträts in der Literatur vorkommen und nimmt sich das als Vorlage, um es nachzuahmen oder zu parodieren.
 
   Das Tagebuch ist ein einziger großer Übungsplatz. In dieser Woche verwendet man nur Verben, nächste Woche niemals das Wort „sein", und übernächste Woche schreibt man es aus der Perspektive der fiesen Nachbarin.
 
   Oder noch etwas anderes: Man zieht zwei Romane aus dem Regal (die man beide schon gelesen hat!). Aus dem ersten leiht man sich eine Figur, gern eine gut konturierte Nebenfigur. Nun greift man sich aus dem zweiten Roman möglichst zufällig eine Szene heraus und lässt die Figur dort auftreten. Vorhang auf!
 
    
 
   Übungen am bestehenden Text
 
    
 
   Die anderen Vorteile von Fingerübungen liegen in der Verfertigung des handwerklichen Könnens. Eventuell weiß man bereits, wo die eigenen Schwächen liegen und möchte gezielt daran arbeiten. Oder man bleibt in einem Text stecken und wird doppelt frustriert, weil erstens der Text nicht gelingt und zweitens man durch das Steckenbleiben überhaupt nicht mehr zum Schreiben kommt. Dann kann man mit ein paar gezielten Fingerübungen für Fortschritte sorgen.
 
   Ein beliebtes Problem, das jede Geschichte zum Stocken bringt, besteht darin, die Figuren nicht gut genug zu kennen. Dazu eine Übung:
 
   Man nimmt sich eine der Figuren und lässt sie Tagebuch führen. Aber nicht irgendwie, sondern so, als ob sie den Autorenalltag miterlebt hätte. Wie hat die Figur den Zwischenfall im Bus erlebt? Wie kommentiert sie das politische Tagesgeschehen? Was hält sie von so einem wie meinem Freund? Wie drückt sie sich aus und was nimmt sie wahr?
 
    
 
   Plotentwicklung
 
    
 
   Ein anderes großes Problem ist die Plotentwicklung. Wie soll es bloß weitergehen? Um sich auf diesem Gebiet lockerzumachen, nimmt man einen Text, egal ob fertig oder nicht, und hält nach den erzählerischen Weggabelungen Ausschau. An jeder Stelle, an der sich die Handlung in der Erzählung in eine Richtung entwickelt, für jede Entscheidung, die getroffen wurde, überlegt man sich nun fünf neue Varianten. Beim Schreiben begibt man sich oft auf eine Einbahnstraße und möchte unbedingt die erste Idee, die man hatte, genauso zu Papier bringen. Dadurch wird man blind für den Ideenreichtum, der um den Text herumschwirrt.
 
    
 
   Sprachregister
 
    
 
   Geklaut von Alexander Nitzberg ist folgende Idee, um die unterschiedlichen Sprachregister zu trainieren. Man nehme eine Ballade, etwa Goethes Erlkönig, und fasse den Inhalt in exakt 12 Wörtern zusammen. Zuerst stichwortartig. Dann als korrekter Satz. Immer mit genau 12 Wörtern. Nun formuliert man diesen Satz in Jugendslang, dann in Beamtendeutsch.
 
   Richtig kreativ ist man, wenn man zu den eigenen Bedürfnissen und Vorlieben die passenden Fingerübungen entwickelt. 
 
    
 
   

[bookmark: _Toc341988717][bookmark: _Toc342684994]Maßgeschneiderte Aufwärmübungen vor dem Schreiben 
 
   Bevor man sich daran macht, den Text weiterzuschreiben, an dem man gerade arbeitet, muss oft ein kritischer Punkt überwunden werden. Schon, man möchte gerne schreiben – oder zumindest geschrieben haben – aber die Kreativitätsmuskeln sind noch kalt, man ist unkonzentriert und kann sich nicht so recht vorstellen, gleich ins Schreiben einzutauchen. Dann muss ein Aufwärmtraining her. Dazu gibt es Schreibanregungen, Schreibstarter, writing prompts oder wie immer man sie nennen will. Dabei handelt es sich um Texte, die schnell, ohne großen Aufwand oder große Erwartungen entstehen.
 
    
 
   Die Vorteile von Schreibanregungen
 
    
 
   Ihre Vorteile sind vielfältig:
 
    
 
   •                                             Mit ihnen hat man immer ein Thema, zu dem man etwas schreiben kann. Die Situation „Ich würd’ ja gerne, aber mir fällt nichts ein …“ entfällt.
 
    
 
   •                                             Aus diesen schnellen Texten können Ideen für richtig ausgearbeitete Texte gewonnen werden.
 
    
 
   •                                             Sie haben eine niedrige Einstiegsstufe, man kann sie nicht falsch oder schlecht schreiben, und schon ist man mitten drin im Schreibmodus.
 
    
 
   •                                             Durch das schnelle, unzensierte Schreiben werden das bildliche Denken und auch die expressive Funktion des Schreibens angesprochen; Forscher fanden heraus, dass man durch das vorherige Aufwärmen dieser beiden Bereiche hinterher den „richtigen“ Text besser schreibt.
 
    
 
   Der Ablauf
 
    
 
   Am besten funktionieren Schreibanregungen, wenn man sich ein Zeitlimit setzt, indem man einen Kurzzeitmesser auf vielleicht 20 oder 30 Minuten einstellt, denn die Zeitbegrenzung lockert und verhindert das Nachdenken, das bei so einer Aufgabe kontraproduktiv wäre. Auf das unzensierte Schreiben kommt es an. Man benötigt keine Vorbereitung, sondern sucht sich ein Thema aus und schreibt drauflos, was gerade in den Sinn kommt. Natürlich kann man zuvor auch ein Cluster machen oder kurz ein wenig Material sammeln. Es ist schon klar, dass auf diese Weise keine wertvollen Texte entstehen werden, aber gute Ideen, die man später wieder aufnehmen kann und überraschend schöne Sätze, die ebenfalls möglicherweise zu einem zweiten Einsatz kommen, stecken oft in diesen Texten.
 
    
 
   Drei Kategorien
 
    
 
   Aufwärmübungen kann man grob in drei Kategorien unterteilen:
 
    
 
   1.              Ein Thema ist der Auslöser für einen Text. Rotz, Umzug, was ich verloren habe, im Keller, Deine Mutter … Es gibt unzählbar viele Ideenauslöser. Eine gute Quelle sind die Themen, die bei Schreibwettbewerben vorgegeben werden. Auch auf www.creativewritingprompts.com findet man mehr Themen, als man je wird nutzen können.
 
    
 
   2.              Manchmal fühlt es sich zu nutzlos an, eine kostbare halbe Stunde lang über Rotz zu schreiben, dann können Aufwärmübungen mit einem formaleren Thema die bessere Wahl sein. Mit ihnen trainiert man schreibhandwerkliche Fähigkeiten, in dem man sich beispielsweise vorgibt, einen spannenden ersten Absatz zu einem fremden ersten Satz zu schreiben, eine Fabel oder ein Märchen zu verfassen oder den Stil eines anderen Autors nachzuahmen bzw. zu persiflieren.
 
    
 
   3.              Schließlich ist es noch möglich, die Aufwärmphase bereits für die Arbeit am aktuellen Text zu verwenden, indem man eine der Figuren einen Brief oder Tagebucheintrag schreiben lässt, die Geschichte in Form eines Haiku, Elfchens oder Sonetts zusammenfasst oder ein Freewriting absolviert zu dem Abschnitt, der später geschrieben werden soll. Man kann auch eine Art Nebentext schreiben, in dem einer Figur ein Unfall zustößt, der in der eigentlichen Geschichte nicht vorkommen wird, aber auf diese Weise lernt man die Figur besser kennen. Diese Aufgaben stellt man sich am besten schon einen Tag vorher, wenn man weiß, was am anderen Tag geschrieben werden soll, um zügig loslegen zu können.
 
   

[bookmark: _Toc341988718][bookmark: _Toc342684995]Schreibanregungen für 7 mal 7 Minuten 
 
   Vielleicht hat mich ein bisschen die Panik gepackt bei der Vorstellung, ich könnte am Strand sitzen mit Stift, Block und Zeit im Gepäck und nicht wissen, was ich schreiben soll. Jedenfalls habe ich mich etwas mit dem Thema Schreibanregungen beschäftigt und hier die schönsten, die ich gefunden habe zusammengestellt.
 
   Die Idee ist dabei, sich nur sieben Minuten für jede Schreibanregung Zeit zu nehmen. Natürlich muss ein Text dann nicht „fertig“ sein, aber falls man für eine längere Geschichte ausholt, hat man nach sieben Minuten schon eine erste Vorstellung, wohin es gehen soll. Mir hilft es, mit kurzen Zeiteinheiten zu schreiben. Entweder die Schreibanregung und ich passen nicht zueinander, dann hab ich es aber wenigstens versucht, oder ich habe in den paar Minuten konzentriert geschrieben und weiß nun, dass ich mit dem Text noch weitermachen möchte. 
 
    
 
   1.              Beschreiben Sie, was Sie bei einem Blick aus dem Fenster sehen – allerdings ohne dabei den Buchstaben e zu verwenden. Das ist eine Schreibanregung, die an den Gehirnwindungen kitzelt. Aber es funktioniert, auch wenn ein Schornstein dabei zu einem Rauchschlot mit Alukrönung umbenannt werden muss. Einschränkungen sind ein phantastisches Mittel, um Kreativität freizusetzen.
 
    
 
   2.              Schreiben Sie einen Dialog zwischen zwei Figuren, der ausschließlich aus Klischees besteht. Es macht Spaß, auf einem Gebiet voll und ganz zuzuschlagen, auf dem man sich sonst streng überwacht.
 
    
 
   3.              Welcher Wochentag ist heute? Wofür steht dieser Tag? Wofür stand er im Laufe des Lebens? 
 
    
 
   4.              Schalten Sie den Fernseher ein, notieren Sie den ersten Satz, den Sie hören, und machen Sie ihn zum Ausgangspunkt einer Geschichte. 
 
    
 
   5.              Stellen Sie sich vor, Sie hätten einen Ihrer Sinne verloren und schreiben Sie darüber. Es wird umso interessanter, wenn man nicht über den verlorenen Seh- oder Hörsinn schreibt, weil das so naheliegend wäre, sondern über das Tasten, Riechen oder den Geschmack.
 
    
 
   6.              Machen Sie einen Spaziergang und merken Sie sich dabei fünf Dinge oder Gegenstände. Schreiben Sie dann einen Text, in dem sie alle vorkommen. Das ist eine schöne Geht-immer-Übung, die sich auch in verzweifelten Schreibhemmungsmomenten bewährt hat.
 
    
 
   7.              Schlagen Sie ein Buch auf, optimalerweise eins, das Sie nicht (gut) kennen, schreiben Sie den ersten Satz eines Kapitels auf und verwenden Sie ihn als Anfangssatz. Schreiben Sie den letzten Satz eines anderen Kapitels und machen Sie ihn zum letzten Satz der Geschichte, die Sie nun schreiben.
 
    
 
    
 
    
 
   

[bookmark: _Toc341988719][bookmark: _Toc342684996]Schreibspiele rund um Weihnachten 
 
   Das ganze Jahr trifft man sich regelmäßig in der Schreibgruppe, da sollen Weihnachten und das Jahresende doch bitteschön etwas Besonderes mit sich bringen. Nicht nur mit Glühwein und Plätzchen, auch mit dem Schreiben selbst kann man sich der Jahreszeit anpassen.
 
    
 
   Wichteln
 
    
 
   In Gruppen immer wieder gern gesehen ist das Wichteln. Damit jeder auf möglichst gerechte Weise mit einem kleinen Geschenk bedacht wird, lost man jedem Gruppenmitglied einen Namen zu, für den dann anonym etwas besorgt werden muss. Dieses Prinzip kann man auch mit Texten verwenden. Jeder schreibt auf einen Zettel Stichworte zu einem Text, den er gern lesen möchte. Man umreißt mit wenigen Worten, welche Figuren auftreten sollen und/oder was passiert, wie die Ausgangssituation ist, vielleicht auch Stimmung, Tonart, Besonderheiten oder man nennt den Titel. Anschließend werden diese Notizen verlost und entweder sofort oder bis zur nächsten Gruppensitzung schreibt jeder den gezogenen Wunsch-Text. Natürlich einigt man sich vorher darauf, wie lang diese Texte höchstens sind, damit sich niemand einen dreibändigen Napoleon-Roman wünscht. Zu sehen, was aus den Notizen entstanden ist, wird alle Teilnehmer verblüffen.
 
    
 
   Ein Krippenspiel schreiben
 
    
 
   Ein weihnachtliches Gemeinschaftserlebnis bietet das gemeinsame Schreiben eines Krippenspiels. Figuren und Handlung sind allgemein bekannt, hier kann jeder mitmachen, egal wie viel Schreiberfahrung er mitbringt. Dieses Schreibspiel ist auch an Schulen gern gesehen und wer sich an den Spaß erinnert, den man dabei hatte, gibt diesem Spiel doch gern eine zweite Chance. Zuerst legt man fest, welche Figuren dabei sein sollen. Entweder man schreibt in dem Sinne gemeinschaftlich, dass jeder seine Ideen einfach herausschreit und einer notiert, oder jeder Teilnehmer bekommt eine Figur zugeordnet, für deren Text er dann zuständig ist. Um den Ablauf geordneter zu gestalten, empfiehlt es sich zuerst das Handlungsgerüst festzuhalten und dieses dann mit Text zu füllen. Sollte tatsächlich ein gelungenes Krippenspiel zustande kommen, kann man es hinterher online der Nachwelt für Aufführungen zur Verfügung stellen (zum Beispiel bei www.kirchenweb.at/christkind/krippenspiele oder www.kinderkirche.de/themen/weihnachten.html).
 
    
 
   Die Kurve kriegen
 
    
 
   Eine Aufgabe, bei der man zur Hälfte zusammen arbeitet und zur Hälfte alleine schreibt, sieht so aus: Gemeinsam überlegt man sich eine Ausgangssituation, die möglichst weit von Weihnachten entfernt ist. Eine Sahara-Expedition? Ein Umzug bei 35° im Juli? Weisheitszähne ziehen an einem regnerischen Frühlingstag? Möglicherweise erfindet man gemeinsam auch noch ein paar Figuren. Dann setzt sich jeder mit diesem Material hin und schreibt die Geschichte zu Ende – und zwar so, dass sie weihnachtlich endet. Es geht darum, eine möglichst logische, gut ausgedachte und doch überraschende Brücke zu bauen. Man kann auch für denjenigen, der das am geschicktesten schafft, einen Preis ausloben.
 
    
 
   Eine seriöse Weihnachtsgeschichte schreiben
 
    
 
   Die vorangegangen Anregungen können zu lockeren, spaßigen Geschichten führen. Völlig ernsthaft eine „seriöse“ Weihnachtsgeschichte zu schreiben, ist ungleich schwieriger, wenn man alles Abgedroschene und Kitschige vermeiden möchte.
 
   Ein möglicher Einstieg kann darin bestehen aufzulisten, was keinesfalls in der Geschichte vorkommen darf, da es ein Klischee ist oder unter Kitschverdacht steht. (Das kann helfen, man darf jedoch auch nicht verschweigen, dass diese Liste zu einer Denkblockade führen kann.) Eine Hilfe ist es immer, sich vorher darüber zu verständigen, was man unter einer ernsthaften Weihnachtsgeschichte versteht. Je schwieriger die Teilnehmer diese Aufgabe finden, desto mehr Vorgaben kann man gemeinsam besprechen.
 
   Hier noch ein paar Startideen:
 
   Wie begab es sich, dass der Punsch entstand?
 
   Was wäre, wenn der Weihnachtsmann aus Argentinien käme?
 
   Was würde passieren, wenn sich gleichzeitig alle Weihnachtswünsche erfüllten?
 
   Splatter-Xmas: Die Advents- und Weihnachtszeit aus der Sicht einer Weihnachtsgans
 
   Nachdem Weihnachten abgeschafft wurde …
 
    
 
    
 
   

[bookmark: _Toc341988720][bookmark: _Toc342684997]Texte in einer Anthologie veröffentlichen. 
 
   Anthologien sind Bücher, in denen Kurzgeschichten und/oder Gedichte verschiedener Autoren gesammelt sind. In der Regel widmen sich diese Texte einem vorgegebenen Thema.
 
    
 
   Vorteile von Anthologien
 
    
 
   Anthologien sind ein gutes Feld für Veröffentlichungen. Hier können sowohl Nachwuchsautoren sich erstmals der lesenden Welt präsentieren als auch bekanntere Autoren ihre Kurzgeschichten, Gedichte und ähnliche Texte unterbringen, die in einer Einzelveröffentlichung nur schwer einen Platz finden. Man wird etwas bekannter und kann auf diesem Weg manchmal auch die Möglichkeit erhalten, an Lesungen teilzunehmen. Zu viel darf man natürlich nicht erwarten, denn Anthologien lassen sich schwer verkaufen.
 
    
 
   Angebot an Ausschreibungen
 
    
 
   Ausschreibungen gibt es sehr viele. Man findet sie in Literaturzeitschriften und am übersichtlichsten auf www.uschtrin.de. Bevor man einen Text einreicht, sollte man sich informieren, wer hinter der Anthologie steht, denn eine Veröffentlichung ist zwar sehr verlockend, aber dafür braucht man nicht in Kauf zu nehmen, mit einem Verlag oder einer Personengruppe in Verbindung gebracht zu werden, in deren Dunstkreis man sich nicht wohlfühlt. Es gibt so viele Anthologieausschreibungen, dass für jeden etwas dabei ist.
 
    
 
   Vorgaben und Formalitäten beachten
 
    
 
   Um die Chancen auf eine Veröffentlichung deutlich zu erhöhen, gibt es – neben dem Einsenden eines guten Textes – einen wirksamen Trick: Man muss sich so genau wie möglich an die Vorgaben der Ausschreibung halten. Das Thema, die Textlänge und Textform, der Einsendeschluss, Formalien wie die Textformatierung, manchmal auch das Alter oder der Wohnort der Autoren sind Vorschriften, an denen nicht zu rütteln ist; entweder man hält sich daran oder man hat keine Chance, veröffentlicht zu werden. Das ist kein spezieller Trick, sondern eine Selbstverständlichkeit, meinen Sie? Sicher, aber ein sehr großer Teil der Texteinreicher kümmert sich trotzdem nicht um die Vorgaben, worüber viele Verlage, Zeitschriften und wer sonst noch Anthologien veröffentlicht, klagen. Wer sich an die Vorgaben hält, hat auf diese Weise schon einmal 40 bis 60 Prozent der Texteinreichungen überflügelt.
 
    
 
   Normseiten
 
    
 
   Noch eine Formalität: In manchen Ausschreibungen wird extra darauf hingewiesen, wie die Seiten formatiert sein sollen oder die Angaben zur Textlänge beziehen sich auf die Anzahl der Wörter oder Zeichen. Steht das nicht dabei, geht man von Normseiten aus. Eine Normseite besteht aus 30 Zeilen mit 60 Anschlägen, wobei „Anschlag“ bedeutet, dass man auch die Leerzeichen mitzählt. Eine solche Seite lässt sich auf unterschiedlichen Wegen formatieren, einer besteht darin, dass man die Schrift Times New Roman in Schriftgröße 13 verwendet, den Zeilenabstand auf 1 ½ (nicht variabel) einstellt und die Seitenränder folgendermaßen wählt: oben 3 cm, unten 3 cm, links 4,5 cm und rechts 5,5 cm.
 
    
 
   Kurzvita
 
    
 
   Der Text sollte als lose Blätter eingeschickt werden, einseitig bedruckt, nummeriert und mit dem Autorennamen oder – wenn das gefordert wird – dem persönlichen Kennwort versehen sein. Auf einem zusätzlichen Blatt sendet man eine sogenannte Kurzvita mit. Das sind etwa drei bis fünf Zeilen, mit denen sich ein Autor oder eine Autorin vorstellt. Sie wird in Anthologien und Zeitschriften mitabgedruckt und kann folgenderweise aussehen:
 
    
 
   Melanie Mustermann, geboren 1966 in Musterstadt am Mix. Schreibt Science Fiction und arbeitet als Sekretärin in einer Sternwarte. www.melamustermann.de.
 
    
 
   Das ist nur ein Formbeispiel. Es steht jedem frei, was und wie viel er über sich verraten möchte. Möglich wäre es auf erhaltene Preise und Stipendien hinzuweisen oder auf bereits vorhandene Veröffentlichungen.
 
    
 
   Vertrag und Honorar
 
    
 
   Wenn ein Text für eine Anthologie ausgesucht wird, erhält man meistens auch einen Vertrag. Dieser sollte in seinen Grundzügen nicht zu stark vom Mustervertrag für Anthologien abweichen, wie man ihn auf den Seiten von Mediafon einsehen kann. Der Autor überträgt dem Verlag das einfache Recht auf Vervielfältigung und Verbreitung, was bedeutet, dass er seinen Text auch noch woanders veröffentlichen darf.
 
   Als Honorar erhält man üblicherweise 10 Prozent vom Nettoverkaufspreis geteilt durch die Anzahl der Autoren. Das klingt kompliziert und beläuft sich bei einer durchschnittlich erfolgreichen Anthologie auf etwa 10 Euro im ersten Jahr. Manche Verlage sind zu klein, um ein Honorar bezahlen zu können, hier sollte man aber auf jeden Fall ein kostenloses Belegexemplar der Anthologie erhalten. Finger weg von allen Anthologien, die man hinterher selbst kaufen soll. Manche Verlage erzählen gern, dass es nur so geht und dass es sich um eine gängige Praxis handelt, dass Autoren dafür bezahlen, ihr Werk gedruckt zu sehen, doch das stimmt nicht. Nur für den Verlag ist es kein schlechtes Geschäft, darauf zu setzen, dass stolze Autoren mehrere Buchexemplare erwerben werden. Als Autor möchte man doch lieber veröffentlicht werden, weil der Text überzeugen konnte und nicht, um das eigene Produkt auch noch zu bezahlen.
 
    
 
   Geduld
 
    
 
   Eins noch: Geduld. Es kann zwischen sechs Monaten und zwei Jahre dauern, bis man erfährt, ob der eigene Text ausgewählt wurde und bis das Buch erscheint. Die Herausgeber nicht mit Nachfragen zu löchern, ist ein netter Zug.
 
    
 
    
 
    
 
    
 
   

[bookmark: _Toc341988721][bookmark: _Toc342684998]Die Autorin 
 
   Pia Helfferich, lebt in der Nähe von Düsseldorf. Studierte Germanistik und Erziehungswissenschaften an der Universität Düsseldorf und absolvierte ein Zusatzstudium zur Schreibberaterin an der PH Freiburg. Schreibt für die Autorenzeitschrift Federwelt aus dem Uschtrin Verlag, das TextArt Magazin und den Tempest-Newsletter des Autorenforums. Leitet Workshops unter anderem für das Westfälische Literaturbüro in Unna e.V. und das Literaturbüro N.R.W. und in der eigenen Online-Schreibwerkstatt. Erhielt den Förderpreis der Landeshauptstadt Düsseldorf 2007.
 
   www.piahelfferich.de
 
   www.schreibberatung.wordpress.com 
 
    
 
    
 
   Die Online-Schreibwerkstatt
 
    
 
   In der Online-Schreibwerkstatt finden regelmäßig Workshops zu bestimmten Themen statt. Sie dauern in der Regel zwei Wochen und als virtueller Seminarraum dient ein geschlossenes Forum, das nur für die Teilnehmer einsehbar ist. Jeden zweiten Tag erhalten die Teilnehmer eine Aufgabe, der daraus resultierende Text wird im Forum gepostet und von den Teilnehmern und mir gemeinsam besprochen. Es ist dafür nicht notwendig zu bestimmten Zeiten online zu sein, die Teilnehmer können sich ihre Zeit flexibel einteilen.
 
   Die Themen der Schreibworkshops sind:
 
    
 
   -              Figuren entwickeln
 
   -              Kurzgeschichten schreiben
 
   -              Spannungsaufbau
 
   -              Handlungsentwicklung
 
   -              Dialoge schreiben
 
   -              Den Schreibprozess optimieren
 
    
 
   Zusätzlich findet ein dreimonatiger Kurs statt zum Thema „Runter von der langen Bank“. Hier geht es um die bedauernswerten Schreibprojekte, die lediglich in den tiefsten Tiefen der Festplatten vor sich hin dümpeln oder nur im Kopf ihres Autors existieren. Man traut sich nicht richtig an sie heran und ist selbst nicht davon überzeugt, sie jemals zu beenden. 
 
   In diesem Kurs schauen wir uns an, welche Hindernisse sich bislang dem Schreibprojekt entgegenstellten und wie man sie überwinden kann. Wir schaffen bessere Schreibbedingungen und setzen durch konkrete, machbare Teilziele den Schreibprozess in Gang. Ziel dieses Workshops ist es, das Schreibprojekt nach diesen drei Monaten auf einen soliden Weg gebracht zu haben. 
 
    
 
   Aktuelle Termine finden Sie auf der Seite www.piahelfferich.de/onlineschreibwerkstatt.html
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