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Martin Frick, Jahrgang 1972, ist freier Fotograf für Corporate, Porträt- und Reportage-Fotografie. Wenn er nicht gerade auf Reisen ist, schreibt oder fotografiert er, arbeitet als Workshop-Leiter oder berät Führungskräfte. Er studierte Soziologie in Luzern und Fotografie in New York. Zusammen mit seinem geschätzten Kollegen Youssef Ait Bouskri hat er die »Marrakesch Photo Experience« gegründet – eine Fotoreise, bei der die Begegnungen mit der Kultur und den Menschen vor Ort im Mittelpunkt stehen.


Über seine Fotografie sagt er selbst: »Meine Leidenschaft ist es, mit Licht zu arbeiten – und mit Menschen. Manchmal denke ich, ein Foto sagt mehr über den Fotografen aus als über das Motiv. Jedes Bild hat seine Botschaft, weil ein Foto etwas über deine Vision als Fotograf erzählt, und darüber, wie du die Welt siehst. Es stimmt, dass alles schon einmal fotografiert wurde. Aber was passiert, wenn wir es mal neu betrachten und riskieren, dass sich unsere Perspektive dabei auch verändern kann?«
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Überall, wo du dieses Symbol siehst, gibt es mehr zu entdecken: Links zur Google-Bildersuche, Originaldokumenten, Downloads und weiterführende Hintergrund-Informationen findest du auf der Seite »Starke Porträts – Das Buch«.


https://martinfrick-photographie.de/starke-portraets-buch


Genderhinweis


Im Interesse der besseren Lesbarkeit verzichten wir auf geschlechtsbezogene Formulierungen und verwenden das generische Maskulinum (Beispiel: der Fotograf). Selbstverständlich sind in diesen Fällen immer alle Geschlechter gemeint.






Fotografie – oder: Die Erforschung der Wirklichkeit
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Für wen dieses Buch gedacht ist


Seit es die Fotografie gibt, ist diese eng damit verbunden, Menschen so abzubilden, dass die Person ins »rechte Licht gerückt« wird, ihr Wesen gekonnt in Erscheinung tritt oder auch nur die Physiognomie des Individuums korrekt wiedergegeben wird – etwa bei biometrischen Passfotos. Seit die Porträtfotografie als Ersatz für die Porträtmalerei entstanden ist, hat sich das Verständnis von dem, was ein Porträt aussagen soll, grundlegend geändert. Wurden am Anfang nur berühmte Persönlichkeiten mit ernster Miene fotografiert, hat sich heute eine Selfie-Kultur etabliert, meistens mit dem Ziel, interessant, erfolgreich und sexy zu wirken.


Manches ist seit den Anfängen der Porträtfotografie aber auch gleich geblieben: Wir interessieren uns dafür, wie andere Menschen aussehen, wie sie leben, wie sie sich selbst sehen, wie sie sich inszenieren und wie sie gesehen werden möchten.
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Auch so kann ein Businessporträt aussehen. Für Strategie-Berater Daniel stehen Werte wie Persönlichkeit, Wertschätzung und Empathie im Vordergrund.


Was ist ein gutes Porträt – und wie hilft dieses Buch dabei, es entstehen zu lassen?


Stell dir vor, du bist begeisterter Bergsteiger und möchtest den Mount Everest besteigen. Vielleicht denkst du, dass deine Erfahrung und dein Fitnesslevel noch nicht ausreichen, und du suchst dir einen Trainer, der dir zeigt, wie du Kraft und Kondition aufbaust und welche Techniken du lernen und beherrschen musst, um den Gipfel zu erreichen. Denn genau dafür sind Trainer da.


Andererseits wird dir ein Trainer nicht helfen, zu hinterfragen, ob der Everest wirklich das Ziel deiner Träume ist. Vielleicht entspricht es gar nicht deinen Werten, um jeden Preis auf den höchsten Gipfel der Welt zu kommen. Oder du möchtest zwar hinauf, aber nur, wenn du auch aus eigener Kraft mit dem Rad von deiner Haustüre bis nach Nepal gekommen bist. Das herauszufinden wäre die Aufgabe eines Mentors.
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Mit einem interessanten Charakter vor der Linse ist es relativ einfach, ein gutes Porträt zu machen, so wie hier von Ringo, dem es schwerfällt, seine Hippie-Vergangenheit zu leugnen.






	Ein Trainer würde dir sagen, was du denken sollst, damit du nicht aufgibst, bevor du den Gipfel erreicht hast.




	Ein Mentor wird dich dazu anleiten, dir deiner Gedanken bewusst zu werden.









	Ein Trainer wird dir Tag und Nacht sagen, dass du stark bist.




	Ein Mentor wird dich dazu ermutigen, gerade in deinem Scheitern deine Stärke zu erkennen.









	Ein Trainer könnte dir sagen, dass du alles erreichen kannst, was du willst.




	Ein Mentor würde dich auffordern, alles in Frage zu stellen, was du zu brauchen glaubst.









	Ein Trainer wird dir zeigen, wie du denken kannst und was du dafür tun sollst.




	Ein Mentor ermutigt dich, selbst zu denken, authentisch zu fühlen und selbst eine Lösung zu finden.












Es ist einfach, die Rezepte eines Trainingsexperten umzusetzen, aber schwierig zu erkennen, wer du bist und was dich antreibt – und zu lernen, wie du dir sinnvolle Ziele setzt. Wenn du dich persönlich weiterentwickeln möchtest, geht das am höchsten Berg der Erde, aber vielleicht auch, indem du einen Nachmittag mit einer nervigen Tante verbringst. Möchtest du deine Bestimmung und deinen eigenen Weg finden, brauchst du eigentlich keinen Trainer, sondern vielmehr einen Mentor.


Auch wenn das Buch keinen Mentor ersetzen kann, ist es doch im Geiste eines solchen geschrieben. Ich möchte kein Rezeptwissen vermitteln, sondern zum selbstständigen Lernen anregen.


Es kommt auf deine Sicht an, deinen Weg, deine Art, Menschen zu begegnen, ihr Vertrauen zu gewinnen und ihre Geschichte zu erzählen. Dich dazu zu ermutigen, ist mein persönlicher Everest.



Wie mich ein Mönch zum Geschichtenerzähler gemacht hat


Vor einigen Jahren habe ich Freunde auf ihrem Hof in Südfrankreich besucht. Sie leben am Rande des Vercors, einer einsamen und wilden Gegend mit alpinem Charakter. Gemeinsam zogen wir mit einem Pferd, bepackt mit Motorsägen und Sensen, auf einen Pass, der für die Schafe und Ziegen zugänglich gemacht werden sollte. Damals habe ich erfahren, dass unweit des Passes ein Mönch als Einsiedler lebt, der von seinem Kloster entsandt wurde. Vielleicht, um die Welt zu retten – und vielleicht auch, um mich zu retten.


Seit mehr als 20 Jahren hauste er in einem Bretterverschlag, gegen den eine Schweizer Bushaltestelle luxuriös erscheint. Die Leute aus dem Dorf hielten Kontakt zu ihm. Er schien dort oben von der Hand in den Mund zu leben, aus unserer »zivilisierten« Sicht eine zutiefst ärmliche Lebensform. Die Hintergründe der Entsendung kenne ich nicht. Ich weiß nur eines: Der Mönch hatte den Ort dort oben in den Bergen selbst gewählt.


Mit Lena als Guide, der Tochter meiner Freunde, habe ich mich aufgemacht, um ihm einen Beutel Nüsse zu bringen. Wir saßen eine halbe Stunde zusammen, dann lud er uns in seinen kleinen Bet-Raum ein. Eine Heizung konnte ich nicht entdecken. Es war vollkommen dunkel bis auf eine kleine Luke, durch die ein Lichtstrahl auf das Kruzifix an der Wand fiel. Wir meditierten und beteten gemeinsam.


Die Begegnung hat mich nachhaltig beeindruckt. Wir redeten über Gott und die Welt und über die moderne Gesellschaft, zu der er nur über Bücher, christliche Schriften und sporadische Besuche Kontakt hielt. Die größte Gefährdung sah er in der Computertechnik, die seiner Meinung nach eindeutig von Satan höchstpersönlich käme und uns Menschen zerstören würde. Irgendwie muss er davon über Magazine erfahren haben, die ihm von seinem Kloster zugeschickt wurden. Wie bei den Schatten an Platons Höhlenwand konnte er nicht anders, als das dort Beschriebene für die Wirklichkeit zu halten. Die Chance, vor die Höhle zu treten, war ihm verwehrt.
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In Südfrankreich lernte ich einen Einsiedler-Mönch kennen, der auf einem einsamen Pass lebte – eine Begegnung, die mich nachhaltig inspiriert hat.


Was mir von ihm in Erinnerung geblieben ist, war seine Präsenz. Seine Augen schienen mich zu durchdringen, als gäbe es nichts, was ich vor ihm geheim halten könnte, ganz so, als wollte er sagen: »Lebe jetzt!«


Wir haben uns gut unterhalten, sofern das mein Französisch zuließ, und herausgefunden, dass unsere Ansichten näher beisammen lagen, als wir zunächst glaubten.


Die anderen hatten in der Zwischenzeit die Büsche am Pass geschnitten, und als wir wieder zur Gruppe stießen, bepackten wir das Pferd und stiegen ins Tal hinab. Ganz ehrlich, ich habe danach jahrelang nicht mehr an den Mönch gedacht.


Wiedersehen


Vor ein paar Jahren führte mich mein Weg wieder zum Hof meiner Freunde, und in mir wuchs der Wunsch, erneut auf den Pass zu steigen. Ich wollte diesen Zeitgenossen ein zweites Mal besuchen, diesen Menschen, der irgendwie aus der Zeit gefallen war.


Inzwischen hatte ich Soziologie studiert, und mir war immer mehr klar geworden, wie relativ das ist, was wir als Normalität betrachten. Wenn ich daheim erzählte, wie dieser Mensch lebte, war die Verwunderung groß. »So etwas gibt es im 21. Jahrhundert in Mitteleuropa? Glaube ich nicht.«


Also habe ich mich wieder auf den Weg gemacht, dieses Mal zusammen mit meinem Reisekameraden. Sechs Jahre waren seit der ersten Begegnung vergangen. Oben angekommen, begrüßte mich der Mönch mit meinem Vornamen. Er rechnete mir vor, wann ich das letzte Mal da gewesen sein musste, und dass ich damals mit Lena gekommen war, da wir drüben am Übergang Büsche geschnitten hatten. Zu sagen, dass ich überrascht war, ist mehr als untertrieben. Als er hörte, dass wir in Montpellier waren, um das traditionelle japanische Bogenschießen zu lernen, schenkte er uns ein Glas Wasser ein, Wasser, das er zu Fuß von einer Quelle weiter unten mühsam hinauftragen musste. Absichtlich machte er das Glas bis zum Rand voll und reichte es uns. Wir verschütteten ein paar Tropfen. Da lachte er uns aus, weil wir nicht in der Lage waren, es ruhig zu halten. »Wofür sollte dann das Bogenschießen gut sein?«, fragte er, sichtlich darüber amüsiert, dass er uns mit seinen 80 Jahren feinmotorisch überlegen war.


Wir unterhielten uns noch lange – und obwohl er nicht viel zu essen hatte, sollten wir auch vom Honig probieren. Eine erneute Probe. Ich weiß nicht, wovor ich mehr Angst hatte: mitten in der Abgeschiedenheit der Berge einen Zuckerschock zu erleiden oder davor, dass er mir die Zunge abschneiden könnte mit dem rostigen Opinel-Messer, an dessen Klinge der Berg von Honig klebte.


Sein durchdringender Blick, seine Schlagfertigkeit und die starke Präsenz fielen mir auch dieses Mal auf. Ich konnte seine Lebensweise nicht wirklich nachvollziehen und empfand ein wenig Mitleid für seine Abkehr von der Welt da draußen. Aber sein Im-Hier-und-Jetzt-Sein war beeindruckend, und ich empfand tiefsten Respekt und fühlte mich im Vergleich dazu sehr, sehr klein.


Zum Abschied sagte er zu mir, dass er nicht mehr am Leben sein werde, wenn ich ihn das nächste Mal besuchen würde. Zwar habe er dies auch beim letzten Treffen gesagt, aber dieses Mal sei es wahr, betonte er. Wir verabschiedeten uns und stiegen den Berg hinunter. Der Pfad und die Landschaft beanspruchten unsere ganze Aufmerksamkeit. Wir kehrten schweigend ins Tal zurück, auf eine geheimnisvolle Art tief berührt und in der Gewissheit, etwas Einmaliges erlebt zu haben.


Einige Jahre später begann ich, einen Teil meines Lebensunterhalts mit der Fotografie zu bestreiten. Immer wieder habe ich an den Mönch gedacht, und der Wunsch, ihn mit der Kamera zu besuchen, um dieses außergewöhnliche Leben zu dokumentieren, wurde immer stärker.


Im Sommer begann ich konkret mit der Planung und war fest entschlossen, erneut dorthin zu fahren. Ein Telefonat mit meinen Freunden sollte mir eine gewisse Verbindlichkeit schaffen. Manchmal ist es eine gute Idee, andere in seine Pläne einzuweihen, um sich von der eigenen Kühnheit nicht einschüchtern zu lassen. Als meine Bekannte den Hörer abnahm, kam ich direkt auf meinen Plan zu sprechen, den Mönch ein weiteres Mal zu besuchen. Es stellte sich jedoch heraus, dass diese Türe sich geschlossen hatte und der Mönch tot war. Als sie ihm im Herbst etwas Essen bringen wollten, fanden sie auf dem Weg eine schwarze Mönchskutte unter dem ersten Schnee. Darin lag er, leblos. Meine Freunde riefen in seinem Kloster an, dann bei einem Arzt und der Polizei. Seine Mission war erfüllt, und er war heimgekehrt. Mich überfiel eine scheue Faszination und zugleich tiefe Traurigkeit.


Wenn ich darüber nachdenke, warum ich das Ganze hier aufschreibe, ist das Resultat ziemlich banal: Ich erzähle diese Geschichte, weil ich eine Begegnung, die nicht wiederkommen wird, festhalten möchte. Und weil ich dir davon erzählen möchte. Ich möchte dir diese und andere Geschichten erzählen. Überraschende Geschichten, schöne Geschichten, nachdenkliche Geschichten, fröhliche Geschichten, Geschichten über das Leben und über die Menschen und was sie bewegt. Über dich und mich. Geschichten, die dich und mich etwas angehen.


Durch diese Begegnung habe ich etwas erkannt. Ich habe jetzt die Kraft und den Mut, aufzubrechen, wenn ich fühle, dass es das Richtige für mich ist: etwas Neues zu wagen und nicht zu lange zu warten. Immer wieder schließt sich eine Türe, und immer wieder öffnet sich eine Türe. In diesem Fall habe ich bereut, nicht früher aufgebrochen zu sein. Das schmerzt. Daran habe ich etwas geändert. Und deshalb ist diese Geschichte für mich bedeutsam. Weil sie mir zeigt, warum ich tue, was ich tue.


Ich wünsche mir, dass diese Geschichte und alles, was im Buch noch folgt, auch dir etwas sagt. Dass du etwas sehen kannst, was du so noch nicht gesehen hast, etwas, das eine Bedeutung für dich hat. Und dass es dir hilft, zu erkennen, was dich bewegt, was deine Geschichten sind, was dir wert ist, erzählt zu werden.



Die drei wichtigsten Fragen in der Porträtfotografie – und wie wir sie beantworten


Menschen zu fotografieren und zu porträtieren, also ihre Wesensmerkmale zum Vorschein zu bringen, ist eine faszinierende Aufgabe. Der Reiz liegt darin, nicht nur über das Gegenüber etwas zu lernen, sondern auch über sich selbst. Denn betrachten wir es philosophisch, erzählt ein Porträt nicht nur etwas über die dargestellte Person und darüber, wie sie sich selbst sehen möchte, sondern genauso über den Fotografen und darüber, wie er die Person sieht. Und ein Porträt erzählt auch etwas über die Qualität der Beziehung, die Protagonist und Fotograf in diesem Moment haben.
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Für mein Projekt »next consideration of the world« (https://next.consideration.world) habe ich Menschen mit unterschiedlichem kulturellem Hintergrund getroffen, sie interviewt und schließlich porträtiert. Dadurch konnte ich viele unterschiedliche Sichtweisen kennenlernen – beinahe so, als wäre ich selbst in die Länder gereist. Und gleichzeitig haben mir die Begegnungen eine Sichtweise auf meine eigene Heimat erschlossen, die ich sonst nicht bekommen hätte. Die Fotografie ist für mich ein Vehikel geworden, um soziale Zusammenhänge zu erforschen und die Welt zu erkunden. Fotografie ist ein Medium. Sie schränkt uns ein, eröffnet uns Möglichkeiten, kann zur Waffe für eine Sache werden oder zum Werkzeug, um uns selbst (als Fotograf und Künstler) darzustellen. Fotografieren und porträtieren wir andere Menschen, können wir Schönheit zeigen oder Verletzlichkeit, Macht oder Ohnmacht, Würde, Irrsinn und Hoffnung, um nur einige zu nennen. Es kommt allein darauf an, wen wir als Gegenüber haben und was wir daraus machen.
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Wenn sich Fotograf und Model zusammen auf eine Reise einlassen, sich gegenseitig inspirieren und eine gemeinsame Sprache entwickeln, entstehen individuelle und authentische Porträts.


Man kann sich fragen, ob das neue Kameramodell oder ein lichtstärkeres Objektiv nicht besser geeignet wären, um schöne Porträts zu machen. Vielleicht geht es aber gar nicht darum, »schöne« Fotos zu machen. Wir wollen in diesem Buch ein wenig über den Tellerrand von Tech-Reviews, Pixelpeeping und den »5 besten Tipps für schöne Porträts« schauen und den Horizont öffnen, hin zu möglichst aussagekräftigen, authentischen und emotionalen Porträts, die auch vor Intimität, schwierigen oder kontroversen Themen nicht zurückschrecken.
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Abseits vom Touristentrubel Lissabons hat dieser Schreiner auf ca. 10 qm eine Existenz mit Miniatur-Schränkchen aufgebaut. Nachdem wir ein paar Momente geredet haben, dreht er wieder seine klassische Musik auf und wirft uns raus.


Die drei wichtigsten Fragen in diesem Zusammenhang sind für mich:




	•Warum interessiere ich mich für diesen Menschen und seine Geschichte?


	•Was interessiert mich an dem Menschen oder an der Situation? Was hat das mit mir selbst zu tun? In was davon könnte sich der Betrachter selbst wiedererkennen oder berührt werden?


	•Wie bringe ich dies zum Ausdruck?





Wer sich jetzt an Simon Sineks Buch »Start with Why« erinnert fühlt, liegt nicht ganz falsch. Sinek beschreibt darin, warum es sinnvoll ist, Unternehmenskommunikation auf dem Existenzgrund des Unternehmens aufzubauen und sich dann argumentativ nach außen zu bewegen. Wende ich dieses Prinzip auf den kreativen Prozess in der Fotografie an, finde ich es einfacher, nach dem »Warum« zunächst das »Was« zu beantworten (was ist mein Motiv) und dann erst die Umsetzung (das Wie) anzugehen, während Sinek eine andere Reihenfolge wählt und ein anderes Ziel verfolgt. Aber betrachten wir eins nach dem anderen.


Warum interessiere ich mich für diesen Menschen und dieses Motiv?


Wenn wir im Auftrag eines Kunden Porträts anfertigen, stellt sich die Frage nach dem »Warum« vielleicht nicht – oder sie beantwortet sich von ganz alleine: Geht es um Mitarbeiterporträts, möchte das Unternehmen nach außen sympathisch und kompetent dastehen. Geht es um ein Kampagnen-Motiv, soll die abgebildete Person als Projektionsfläche für den emotionalisierten Nutzen des Produkts stehen (um es mal »unromantisch« auszudrücken). Damit wäre die Frage beantwortet und die Richtung klar. Aber wie sieht es aus, wenn ich an einem freien Fotoprojekt arbeite?


Viele von uns fühlen sich vielleicht dann frei und im Fluss, wenn sie ohne jeden Plan durch eine fremde Stadt schlendern und alles und jeden fotografieren können, je nachdem, was ihnen gerade interessant erscheint. Nur die wenigsten Fotografen werden sich selbst analysieren wollen und sich die Frage nach dem Warum stellen. Ja, es kann sogar ziemlich »abtörnend« sein, sich vor einer Reise oder vor einem Streetfotografie-Trip theoretischen Abhandlungen zu widmen. Warum also halte ich diese Frage trotzdem für so wichtig, dass ich sie ganz an den Anfang stelle?


Oft wissen wir selbst nicht genau, was wir wollen. Genau genommen ist uns sogar nur ein kleiner Anteil unseres Denkens, Fühlens und Handelns bewusst. Gerhard Roth, Biologe und Hirnforscher aus Marburg, schätzt, dass 99 Prozent unserer Gehirnaktivität unbewusst abläuft.1 Vieles von dem, was wir tun, läuft automatisch ab, und das ist auch gut so. Trotzdem – und gerade deshalb – lohnt es sich, in dieses intuitive Denken und Handeln einzutauchen und es zu hinterfragen. Wir schulen damit unseren Blick. Aber das ist nicht alles.
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Bei Auftragsarbeiten wie Businessporträts scheint die Aufgabenstellung klar definiert zu sein. Aber auch hier gibt es Ziele und Erwartungen, die vielleicht nicht eindeutig benannt, aber erfüllt werden müssen.
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Sind wir uns einmal selbst darüber klar geworden, was wir mit unseren Bildern sichtbar machen möchten, ergeben sich an jeder Ecke spontan neue Gelegenheiten. Mir gefiel der Stil dieser Marktfrau aus dem Maghreb und so kamen wir ins Gespräch und ich konnte ein Porträt mit ihr machen.


Wenn ich etwas unbewusst auf die eine oder andere Art mache, heißt das nicht, dass ich mir – ebenfalls unbewusst – die Frage nach dem Warum nicht schon gestellt und sie beantwortet habe. Vielleicht nicht gerade jetzt, aber irgendwann in meinem Leben habe ich eine Erfahrung gemacht und mir daraus meine Sicht auf die Welt zusammengebastelt.


Als ich in einem Dorf unweit von Marrakesch durch eine Gasse schlenderte, stand eine Frau in der Türe und drängte darauf, dass ich ins Haus kommen sollte. Zuerst war ich mir unsicher, ob sie überhaupt mich meinen konnte und ihren strengen Blick konnte ich auch nicht deuten. Ich habe mich nicht wohlgefühlt, weil ich nicht wusste, worauf ich mich einlassen würde. Und ich spreche nun mal kein Wort Arabisch. Da erschien schon ihr Sohn, der mir ein Lämmchen zeigte, und ich folgte ihnen einfach ins Haus. Es hätte sich als Fehler herausstellen können, aber ich wollte mehr darüber erfahren, wie diese Familie lebt. Und dann teilte sie ihr Frühstück mit mir.
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Für uns Europäer sieht eine freundliche Einladung zum Frühstück vielleicht anders aus. Für mich hat die Gastfreundschaft dieser marokkanischen Bauernfamilie einen Einblick in die Seele des Landes eröffnet.


Auch wenn ich in diesem Moment ein flaues Gefühl hatte: Die Entscheidung war gefallen. Später habe ich auch verstanden, warum. Zwar wusste ich zunächst nicht, warum mir diese Leute interessant erschienen – aber ich habe wohl intuitiv gespürt, dass hinter dieser Türe die Sightseeing-Welt der Touristen aufhört und das ursprüngliche Marokko anfängt. Die Gastfreundschaft, die ich dort erleben durfte, hat mir die Augen geöffnet für eine Wirklichkeit, von der ich wusste, dass sie existiert, die ich aber in dieser Form selbst noch nicht erlebt hatte und von der ich mir insgeheim gewünscht hatte, sie näher erforschen zu können. Da habe ich verstanden, dass es das ist, was Fotografie für mich bedeutet: ein Vehikel zur Erforschung unterschiedlicher Wirklichkeiten.
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Als Fotograf entwickle ich eine Vorstellung von dem, was ich zeigen und sichtbar machen möchte. Gleichzeitig ist es wichtig, zu verstehen, welche Beweggründe die Person vor meiner Linse hat, damit sich alle Beteiligten wohlfühlen. Aziz präsentiert hier stolz ein neugeborenes Lämmchen.


Es spricht also nichts dagegen, seiner Intuition nachzugeben, und es spricht nichts dagegen, sich über seine Beweggründe klar zu werden, auch wenn sie einem selbst bis dahin vielleicht nicht bewusst waren.


Zurück zu der Frage, in welchem Maße ich mir bewusst sein sollte, warum ich ein Foto oder ein Porträt von und mit einem Menschen machen möchte: Das Wissen hilft mir, mich auf mein Thema zu fokussieren, und ich komme leichter in Kontakt mit Menschen, wenn ich darüber Klarheit habe, was ich mir von ihnen erhoffe.


Während ich in New York studierte, gab uns unser Dozent eine relativ unkonkrete Aufgabe. Er nannte sie schlicht »Sidewalk« (Gehweg). Ich dachte mir dabei: Entweder ich sammle alles zu diesem Thema und mache mich vollkommen verrückt – oder ich gehe konzeptionell an die Sache heran, überlege mir einen Rahmen und konzentriere mich nur noch darauf.


Als ich am nächsten Morgen draußen auf der Straße war, lief ein junger Mann mit einer Sporttasche an mir vorbei, und ich fragte mich, was er wohl darin herumträgt, woher er kommt und wohin er damit will. Während meine Fantasie mit mir durchging (was, wenn da Bündel von Geldscheinen drin sind oder Waffen?), beschäftigte mich die Frage, was wir über Menschen denken, von denen wir nur einen Teil sehen. Daraus entstand die Idee, von jedem Passanten zwei Fotos zu machen – einmal von den Beinen und ein reines Porträt, um später zu erraten, welche Bildpaare zusammengehören. So wurde meine Interpretation der Aufgabe eine Art Memory über die Menschen in New York.


Anders formuliert: Habe ich erst einmal verstanden, was ich eigentlich zeigen möchte und warum ich es zeigen möchte, fällt es mir viel leichter, passende Motive zu finden, auf Menschen zuzugehen, mich auf Begegnungen einzulassen und meine Bildidee umzusetzen.
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Welche Beine gehören zu welchem Gesicht? Aus einem Gedankenexperiment ist eine Fotoserie entstanden.





[the scope +1]


Gehe in deiner Erinnerung zurück zu dem Moment, als du zum ersten Mal von einer Fotografie fasziniert warst. Was hat den Anstoß gegeben, was hat dich fasziniert? Gab es einen Menschen, der dich inspiriert hat, eine Anekdote, eine Fotostrecke in einem Magazin? Schreibe deine persönliche Geschichte auf mit dem (Unter-)Titel: »Warum ich fotografiere«.





Was genau finde ich interessant? Und was will ich damit zeigen?


Ist erst einmal klar, warum ich mich für einen Menschen oder ein Thema interessiere, kann ich mir leichter bewusst machen, worauf es bei meiner Fotografie ankommt, also was ich damit zeigen möchte. Zuerst könnte die Frage, was ich fotografieren möchte, ein bisschen lächerlich klingen. Wir sind vielleicht geneigt zu sagen: »Ich möchte meinen Vater porträtieren. Was soll die Frage?«


Ein gutes Porträt zeigt mehr als die abgebildete Person. Ich würde sogar so weit gehen und behaupten, dass wesentliche Eigenschaften einer Person gar nicht sichtbar sind. Solche Eigenschaften wie der Charakter eines Menschen, seine Einstellung zum Leben, seine Leidenschaften, seine Interessen und seine Lebenserfahrung spielen in einem guten Porträt eine zentrale Rolle – auch wenn wir sie visuell nur indirekt zeigen und nur erahnen oder hineininterpretieren können.


Manchmal möchten wir also einen Menschen nicht nur ablichten, sondern wir möchten Emotionen transportieren – eine Geschichte, etwas, was diese Person geprägt hat und in diesem Moment zum Ausdruck kommt. Etwas, mit dem sich die Person identifiziert, ein Lebensgefühl vielleicht.


Fragen, die in dieser Situation hilfreich sein können:




	•Was ist besonders?


	•Was daran wurde vorher so noch nie gesehen?


	•Was empfindet mein Modell oder der Betrachter?


	•Was geschieht hier?


	•Was bleibt verborgen?


	•Und was ist gerade abwesend, obwohl es zur Geschichte eigentlich dazugehört?


	•Was möchte ich zeigen oder dem Betrachter des Fotos (meinem Publikum) erklären?


	•Worin besteht der Kontrast, Konflikt oder Widerspruch in der aktuellen Situation?
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Vor dem eigentlichen Shooting macht sich Bahau Lyn nochmal schick. Ich habe die Gelegenheit ergriffen und sie gefragt, ob ich sie dabei schon fotografieren darf.


Diese Fragen erscheinen theoretisch, und man kann sich schwer vorstellen, dass sich ein Fotograf darüber vorab Gedanken macht. Ich glaube jedoch, dass ein guter Fotograf genau das tut, mehr oder weniger bewusst, in Form von Beobachtungen, Recherche, Moodboards, Büchern und dergleichen. Außerdem funktioniert unsere Intuition da besonders gut, wo wir uns gut auskennen und über Jahre in ein Thema eingearbeitet haben. Je mehr wir also in unser Thema eintauchen, umso leichter fällt es uns, spontan und intuitiv auf eine Situation zu reagieren, die sich mehr oder weniger geplant vor unseren Augen auftut.


So ähnlich muss es Ken Schles ergangen sein, der in den 80er Jahren in einem heruntergekommenen Viertel New Yorks lebte und Fotografie studierte. Das Lower-East-Viertel von Manhattan war damals Brennpunkt von gestrandeten Künstlern, Junkies, Homosexuellen und Transvestiten. Über Jahre begleitete Ken Schles seine damaligen Nachbarn und Freunde, die buchstäblich am Rand der Gesellschaft und in besetzten Häusern lebten, unsichtbar für die meisten Leute. Weil er selbst Bewohner dieses Viertels und Student war, hatte er Zugang zu dieser Welt aus Alkohol, Aids, Drogen und zerbrochenen Träumen, aber auch zu Punk, Graffiti und Bands und Musikern wie Talking Heads, Blondie und Patti Smith.
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Irgendwann muss ihm bewusst geworden sein, dass das, was in seiner Umgebung passiert, charakteristisch für diesen Ort und diese Zeit war. Er muss geahnt haben, dass nur wenige Fotografen Einblicke von dieser Unmittelbarkeit erhalten und dass diese Welt irgendwann verschwunden sein würde. Der Titel seines Buches »Invisible City« bringt es auf den Punkt: Mit seinen grobkörnigen Schwarzweiß-Fotos, die er zunächst hemdsärmelig in seiner eigenen Küche belichtete, machte er etwas sichtbar, was für viele Menschen unsichtbar blieb, weil es hinter verschlossenen Türen geschah. Gleichzeitig schuf er damit ein einmaliges Zeitdokument von einer Epoche, die nicht wiederkehren wird. So »… intim und direkt, dass es bisweilen in den Augen schmerzt«, schreibt Freddy Langer über das Buch.2 Heute ist die Lower East Side hip geworden, und die Designer-Läden treiben die Preise in die Höhe. In dieser oder ähnlicher Form wird sich diese Geschichte aber rund um die Welt immer dort wiederholen, wo Stadtteile von den Behörden vernachlässigt und sich selbst überlassen werden.


Wenn wir beginnen, unsere Fotografie durch diese Brille zu betrachten, verändern sich unsere Bilder, weil wir anfangen, anders zu sehen. Für mich persönlich war es der erste Schritt einer Reise, bei der die Kamera mein ständiger Begleiter wurde.
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Wenige Türen neben mir lebt Dieter. Wenn er nicht gerade in seinem Wald arbeitet, treffen wir uns beim Frühstück in unserem Stammcafé.


Neben meinen Aufträgen als Unternehmensfotograf, bei denen es mich reizt, aus den Möglichkeiten vor Ort das Maximum herauszuholen, mit Menschen vor der Linse, die oft unfreiwillig fotografiert werden sollen, wurde mir langsam bewusst, wie ereignisreich mein Leben neben der Arbeit doch war. Die verrücktesten Geschichten spielen sich vor unserer Haustüre ab, und wenn wir darauf achten, sind wir ständig von Menschen umgeben. Menschen, die im Mittelpunkt stehen, und Menschen am Rande der Gesellschaft. Das Leben selbst wurde zu meinem Motiv. Auf die Frage, was ich fortan fotografieren wollte, fand ich meine Antwort: wer mich beeindruckt, was ich erlebe und empfinde.




[the scope +1]


Suche fünf Porträtfotos heraus, die du gemacht hast, und lege sie nebeneinander auf den Tisch. Gibt es etwas, was sich durch alle Motive durchzieht, einen Stil, ein Thema? Warum war es dir wichtig, genau diese Menschen zu porträtieren? Beschreibe mit drei Worten, was diese fünf Porträtaufnahmen thematisch miteinander verbindet.





Wie bringe ich es zum Ausdruck?


Viele Fotografen beschäftigen sich intensiv damit, mit welcher Technik sie ein Motiv am besten »ins rechte Licht« rücken, um ihren Fotos mehr Ausdruck zu verleihen. Es gibt eine Menge Bücher, Workshops und YouTube-Tutorials über das beste Posing, das ausgefallenste Make-up, perfekte Retuschen in der Beauty-Fotografie, spannende Licht-Setups, die angesagtesten Lightroom-Presets und dazu, welchen Blendenwert ich bei welchem neuen Objektiv einstellen muss, um dieses coole Bokeh zu bekommen. Darum brauchen wir uns hier also nicht zu kümmern, obwohl ich am Rande auch darauf eingehen möchte, wann es Sinn ergibt, über die Anschaffung einer neuen Kamera oder eines lichtstarken Objektivs nachzudenken, welche Softbox am besten geeignet ist, in welchem Winkel ich meine Lichtquelle positioniere und welche fotografischen Fertigkeiten wir noch erlernen könnten, um mehr aus unseren Bildern herauszuholen.


Viel wichtiger erscheint mir aber etwas anderes. Auch auf die Gefahr hin, zu polarisieren: Wir können die tollsten Bilder machen, ohne den Hauch einer Ahnung davon zu haben, was eine Blende ist und wie viel Lumen das neueste LED-Panel hat – oder davon, wie ich meine Kamera richtig bediene. Ich sage das nicht, weil ich glaube, dass ich so grandios bin und es selbst kann. Ich sage es, weil ich diese Bilder gesehen habe. Zum Beispiel bei Kollegen, Dozenten, Freunden, Studenten und bei meinen Workshop-Teilnehmern. Was haben sie richtig gemacht?


Statt sich vorrangig mit der neuesten Technik zu beschäftigen, haben sie sich mit den folgenden Aufgaben befasst:




	•Wie finde ich ein spannendes Thema?


	•Wie finde ich interessante Charaktere?


	•Wie bereite ich mich vor und wie recherchiere ich?


	•Was sollte ich planen und was darf spontan passieren?


	•Wer kann mich unterstützen und auf welche Art?


	•Wie finde ich zu einer Bildsprache, die sich für meine Geschichte eignet?


	•Wie entwickle ich mich als Fotograf persönlich weiter?


	•Wie kommuniziere ich mit meinem Model und wie leite ich es an?
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Internationale Straßenkünstler fesseln das Publikum beim »Spettacolo« am Ufer des Vier-waldstättersees.


Damit soll der technische Part der Fotografie überhaupt nicht kleingeredet werden. Unsere Ausrüstung sowie das Handwerk und Verständnis, sie richtig einzusetzen, sind ein wichtiger Teil der Porträtfotografie. Um wirklich starke Porträts zu schaffen, lohnt es sich aber auch, hinter die Kulissen des Mediums Fotografie zu schauen. Schritt für Schritt möchte ich in diesem Buch erforschen, welche Faktoren eine wichtige Rolle spielen und wie ein kreativer Prozess gestaltet werden kann.


Verlassen wir also die Diskussion über die Trends der Kameraindustrie und wagen den Ritt auf einem viel zu hohen Einrad ohne Stützräder an einem gewittrigen Sommerabend.



Wie Bilder uns beeinflussen


Fotografie und bewegte Bilder haben im Laufe der Zeit beeinflusst, wie wir die Welt sehen, was wir über uns selbst und andere denken, was wir zu wissen glauben und wie wir über Menschen denken, deren Bilder durch die Medien gehen. Wir glauben sogar, deren Charakter wiederzuerkennen. Kaum einer von uns wird jemals Barack Obama oder Donald Trump persönlich begegnet sein. Trotzdem haben wir eine Vorstellung davon, welche charakterlichen und menschlichen Stärken der eine oder andere haben mag. Diese Vorstellung sehen wir in jedem einzelnen Foto bestätigt.3


Obama wird meist als empathischer Mensch dargestellt, der Vielfalt wertschätzt und Gegensätze integriert, während bei Trump auffallend viele Fotos von einer Perspektive nach oben geprägt sind, die ihn größer erscheinen lässt und den Mythos des Machos und Machers Trump noch deutlicher visualisiert und transportiert. Diese Bildsprache verändert sich auch mit der Zeit. Nachdem Trump die Wahl verloren hatte, tauchten auf einmal Aufnahmen auf, die ihn in einem Moment der Erschöpfung zeigten.


Wenn wir uns fragen, was uns beeindruckt hat, was unserem Leben eine Richtung gegeben hat, werden Erinnerungen wach, Erinnerungen in Form von Gefühlen und in Form von Bildern. Manchmal erinnern wir uns auch an Gerüche. Wir speichern Erlebnisse eher selten in Form von Worten, auch wenn wir als menschliche Spezies vor allem wegen unserer Fähigkeit, eine differenzierte und universelle Sprache zu entwickeln, so erfolgreich geworden sind. Wenn es aber um bedeutungsvolle Momente geht, um Situationen, die uns berührt und beeinflusst haben, tauchen vor unserem »inneren Auge« vor allem visuelle Eindrücke auf.


Wenn ich dich frage, an was du im Zusammenhang mit dem 11. September 2001 denkst, als die Flugzeuge ins New Yorker World Trade Center einschlugen – woran erinnerst du dich?


Die meisten Leute werden von dem Ort erzählen, an dem sie sich aufgehalten haben, als sie davon erfuhren. Sie werden sich an die Menschen erinnern, mit denen sie zusammen waren, an ihre Gesichter vielleicht, an den Raum und daran, wie sich dieser Moment angefühlt hat. Und natürlich an das Foto der beiden Türme, an den Rauch, der in Zeitlupe in den sonnigen Morgenhimmel stieg.


Dieses Beispiel zeigt uns: Es gibt Bilder, die sich in das Gedächtnis der Menschen eingebrannt haben. Was macht sie bedeutungsvoll? Was macht ein Bild für uns relevant? Warum beeindrucken uns manche Bilder, während andere vollkommen belanglos sind und in Vergessenheit geraten, kaum dass wir sie gesehen haben? Diese Fragen sind für uns Fotografen essenziell, auch wenn es keine Formel dafür gibt, was ein Foto erfolgreich macht, und auch wenn wir diese Fragen erst im Nachhinein – wenn ein Bild um die Welt ging oder wir es ausdrucken und aufhängen – beantworten können.
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Carleton Watkins fotografierte im 19. Jahrhundert das kalifornische Yosemite-Tal. Seine Fotos dokumentierten eine ursprüngliche, unbändige und majestätische Natur. Dadurch brachte er vielen Menschen näher, was wir verlieren würden, wenn wir diese Natur nicht schützten. Ihm gelang es damit, die Aufmerksamkeit der damaligen Kongressabgeordneten zu gewinnen und sie für die großartige Natur zu sensibilisieren. Er wurde dadurch zum Wegbegleiter der Gründung eines Naturparks.


Manche Bilder prägen uns, weil sie uns etwas zeigen, was wir zum ersten Mal so sehen. Manche Bilder prägen uns, weil sie die Art und Weise verändern, wie wir über etwas denken oder woran wir glauben. Manche Bilder prägen uns, weil sie uns berühren und weil sie etwas von der Welt da draußen zeigen, etwas, das auch mit der Welt in uns selbst zu tun hat.



Was macht ein gutes Foto aus?


Auf die Frage, ob es sich bei einem Foto um ein gutes Foto handelt, gibt es wahrscheinlich 80 Millionen Antworten – das ist die Anzahl an Fotos, die im Durchschnitt täglich (Stand 2021) auf Instagram geteilt werden.


Warum zieht uns ein bestimmtes Foto in seinen Bann, während uns ein anderes kalt lässt? Was macht den Unterschied aus? Welche Gestaltungsmittel sind es, die ein Foto interessant machen? Wie kann ich sie nutzen?


Vielleicht hast du selbst schon erlebt, dass Freunde oder Kunden positiv auf ein Foto reagieren, das du selbst gar nicht zu deinen Favoriten gezählt hattest. Natürlich ist die Wahrnehmung immer vom Kontext abhängig, von persönlichen Erfahrungen und Präferenzen, vom Zeitgeist und nicht zuletzt vom fotografischen Vorwissen des Betrachters. Auf der anderen Seite: Gäbe es nicht so etwas wie eine universelle visuelle Sprache, auf die sich die meisten Menschen verständigen könnten, würde nie ein einzelnes Foto mehr Menschen erreichen als ein anderes. Und weil ich ein neugieriger Mensch bin und gern hinter die Dinge schauen möchte, habe ich eine Liste von Merkmalen erstellt, die mir aufgefallen sind.


Man kann sich fragen: Was bringt mir eine Liste, wenn ich die einzelnen Einträge nicht konkret umsetzen kann, während ich fotografiere, sondern mir nur die Analyse in der Rückschau bleibt? Dazu kann ich nur sagen, dass mir die Liste sehr geholfen hat. Sie hat Einfluss darauf, wonach ich suche, worauf ich achte, auf die Fragen, die ich mir stelle, und darauf, wie ich mich vorbereite (oder nicht). Die Liste bestimmt, wie gut es mir gelingt, zu klären, worauf es für mich persönlich beim Fotografieren ankommt und wo ich hinwill.


Ein gutes Foto erfüllt für mich zumindest zwei der folgenden Merkmale:




	•Es fängt einen bedeutenden oder einzigartigen Moment ein.


	•Es zeigt etwas, das vorher (so) noch nie gesehen wurde.


	•Es berührt den Betrachter emotional (mit Freude, Trauer, Angst oder Ärger) oder lädt zum Mitfühlen ein.


	•Es transportiert eine Botschaft, einen Appell oder eine starke Aussage.


	•Es erzählt eine außergewöhnliche Geschichte.


	•Es stellt einen bestimmten und ungewohnten Kontext her oder zeigt ein Muster auf, das mir sonst nicht aufgefallen wäre.


	•Es irritiert oder überrascht den Betrachter mit etwas Unerwartetem, einem Konflikt, einem Witz, einem Widerspruch, einem Gegensatz oder einem ironischen Augenzwinkern.





[image: image]


Zuwendung, Vertrauen und Geborgenheit: Manche Fotos dokumentieren bedeutende Momente unseres Lebens.




	•Es zeigt etwas, mit dem ich mich als Betrachter persönlich identifizieren kann, oder etwas, das ich gerne selbst tun würde, oder etwas, das ich selbst gerne sein würde.


	•Es zeigt eine starke Symbolik oder Metapher mit klarem Kontext oder sozialem Bezug.


	•Es zeigt etwas auf durch Abwesenheit und Reduktion – also indem es etwas Wesentliches weglässt, etwas, dessen Fehlen dem Betrachter auffallen muss, das ihn auf den Mangel hinweist.


	•Es zeigt etwas sehr Ästhetisches oder das Gegenteil davon und fordert unsere vertrauten Vorstellungen und akzeptierten Kategorien heraus.





Sehr wahrscheinlich lässt sich diese Liste fortsetzen. Vielleicht findest du selbst Antworten auf die Frage, was ein gutes Foto für dich ausmacht. Und ja, auch auf die technische Ausführung kommt es an. Man könnte kritisieren, dass diese Merkmale hier fehlen, wie z. B. »ganz tolles Streiflicht«, »irre gute Komposition«, »geniale Farben« oder »toller Kontrast« – denn häufig spielen solche Merkmale eine wichtige Rolle.
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Aber auch das Gegenteil lässt sich belegen. Wenn wir etwa an die Fotos von Robert Capa denken, die er vom D-Day in der Normandie am 6. Juni 1944 machte: Praktisch alle zeigen grobes Filmkorn, und die meisten sind verwackelt. Auf der Reise wurde das Filmmaterial so stark beansprucht, dass die Negative meist über- oder unterbelichtet sind, wie wir auf den Kontaktbögen sehen können, die im Archiv des Life Magazine liegen.


Capas Reportage ging – trotz technischer Schwächen – um die Welt und wurde zum Inbegriff für die Landung der Alliierten in der Normandie. Wir könnten sogar so weit gehen und sagen: Sie waren genau deshalb so gut, weil sie nicht perfekt waren und damit das Gefühl von Gefahr, Chaos und Ungewissheit zum Ausdruck bringen, das während der heiklen Militäraktion geherrscht haben muss.


Was wir von Capa lernen können: Wie gut wir die technischen Gestaltungsmittel auch beherrschen mögen, sie ersetzen nicht das fotografische Sehen, sie verleihen diesem nur mehr Ausdruck. Wo immer wir unsere handwerklichen Fähigkeiten einsetzen können, um die Bildaussage auf den Punkt zu bringen, sollten wir es tun.


Und wir sollten niemals vergessen, was ein gutes Bild im Kern ausmacht.
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Mach’ die Probe aufs Exempel mit den Fotos, die dich persönlich am stärksten beeindruckt haben: Suche zehn deiner Lieblingsfotos heraus und gehe meine Checkliste durch. Wie viele der genannten Merkmale treffen auf das jeweilige Bild zu? Was fehlt auf der Liste? Welches Merkmal ist dir persönlich am wichtigsten?
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Manche Porträts vermögen es, ein Lebensgefühl zu transportieren.



Britt Schilling: »Wir glauben nur, was wir auch sehen«


Thema: Den Menschen sehen
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Stell dir vor, du fährst mit dem Auto an einer Gefängnismauer vorbei. Daran befestigt sind großformatige Porträts von Insassen. Sie sitzen auf einem Stuhl, mit dem Rücken zum Betrachter, die Gesichter bleiben verborgen. Was du nicht siehst: Innen an der Mauer hängen dieselben Porträts, diesmal von vorne aufgenommen. Dieses Projekt von Britt Schilling nennt sich »Absitzen in Freiburg«.


Britt, warum interessierst du dich für Leute im Gefängnis?


Ich bin neugierig auf Menschen, und ich finde, dass Gefängnisinsassen genauso zur Gesellschaft gehören wie alle anderen auch. Nur weil jemand hinter Mauern lebt, ist er ja nicht verschwunden. Ich finde, es gibt da eine Verantwortung der Gesellschaft, hinzugucken und im besten Fall auch zu vermeiden, dass es so weit kommt, dass Menschen hinter Mauern sitzen.


Was wolltest du mit deinem Projekt erreichen?


Ich wollte einen Diskurs auslösen. Ist das eigentlich der richtige Weg, Menschen einfach hinter Mauern zu sperren? Wir wissen ja: Da kommen die irgendwann wieder raus, und wir erwarten, dass sie dann bessere Menschen sind. Mich zu fragen: »Wie funktioniert das eigentlich?«, das hat mich interessiert. Da kam mir das Stadtjubiläum von Freiburg zugute, denn zu diesem Anlass konnte ich mich mit dem Projekt bewerben.


Es kommt ja nicht jeder als Besucher in eine Justizvollzugsanstalt (JVA) und darf eine Kamera mitnehmen. Du hast mir erzählt, dass du lange vorher schon ehrenamtlich in einem Gesprächskreis mitgearbeitet hast. Wie ist das alles entstanden?


Ja, seit vier Jahren bin ich in einem Gesprächskreis, der von dem Gefängnis-Seelsorger Michael Philippi geleitet wird. Er war überhaupt erst der Türöffner für mich. Dabei habe ich gemerkt: Das Wichtigste ist, das Vertrauen der Häftlinge zu gewinnen. Wenn man von außen kommt, wird man erst einmal mit Skepsis betrachtet.


Und ich habe die Idee dann mit den Insassen zusammen erarbeitet. Nachdem ich ein Jahr dort war und mir ein Häftling erzählte, dass er gerne schreibt, habe ich ein Tagebuchprojekt mit ihnen angefangen. Immer um 17 Uhr kehren sie zurück in ihre Zelle und konnten schreiben. Ich selbst habe mir auch einen Wecker gestellt und immer um 17.15 Uhr ein Foto gemacht, dort, wo ich gerade war. Wir haben dann beim nächsten Gesprächskreistreffen die täglichen Texte und meine Fotos zusammengefügt.


Ungefähr zehn Männer haben mitgemacht, und es hat ihnen wirklich gefallen, zu wissen, dass draußen jemand an sie denkt. Wir haben mit dem Projekt auch die Idee umgesetzt, etwas zu kreieren, das aus dem Gefängnis nach außen dringt. Ein Insasse schrieb, er finde mein Experiment interessant, weil er sich zum ersten Mal intensiv mit seinen Gedanken auseinandersetzte.


Es war auch für mich ein spannender Prozess, der sich über ein Jahr erstreckte. Es interessierte mich, was über diese lange Zeit hinweg passiert – über den Sommer, den Winter, die Feiertage und die Weihnachtszeit. Am Ende haben wir alles zusammengefügt, und es sind drei dicke Ordner geworden.


Als es vorbei war, bin ich bin fast in ein Loch gefallen. Die Häftlinge erzählten mir dann von den genormten Plastikstühlen, auf denen sie in der JVA sitzen. So kam mir die Idee zum Projekt »Absitzen«, denn man spricht ja auch davon, dass Häftlinge die Zeit im Knast absitzen.


Daraus entstand das Konzept, Porträts zu machen, wie die Inhaftierten auf diesen Stühlen sitzen und wir die Mauer transparent machen, indem man alle Bilder, die man von außen als Rückenansicht sieht, innen exakt an der gleichen Stelle von vorne, also als Vorderansicht zeigt. Die Insassen können das Außen nicht sehen, wir können das Innen nicht sehen. Das ist auch Teil des Projektes, weil alle immer fragen: Kann man die Porträts auch von innen sehen? – Nein, das soll man auch nicht, denn das ist ja die Realität. Die Insassen waren davon sehr angetan.


Welche Reaktionen habt ihr erhalten?


Ich habe bisher nur Positives gehört. Auch Anwohner sagen, es ist schön, dass sie mal ein wenig »hinter die Mauern« gucken können. Wenn man sich vorstellt, dass man so lange eingeschlossen ist und kein Fenster hat, aus dem man herausschauen kann, ohne sich dazu auf einen Stuhl zu stellen. Das war damals so gedacht, klappt aber nicht. Der Grundgedanke war wohl, dass sich die Häftlinge, wenn sie keine Ablenkung haben und nur in den Himmel schauen können, dann mehr mit ihrer Tat auseinandersetzen und vielleicht noch gläubig werden. Aber tatsächlich ist es so, dass sie sich so eher selbst als Opfer sehen.


Leider hatte die Veröffentlichung des Buches auch negative Folgen für die Häftlinge: Alle Fotos, alle Texte – alles, was man im Buch von den Zellen, den Werkstätten, der Essensausgabe usw. sieht – wurden vorher abgenommen und kontrolliert. Ich musste sehr viel verpixeln, von nackten Brüsten, die in den Hafträumen hängen, bis zu Markennamen auf Safttüten. Merkwürdigerweise gab es danach verstärkt Kontrollen in den Zellen. Dann mussten zum Beispiel Pflanzen oder Wandschmuck raus. Und das war genau das Gegenteil von dem, was wir erreichen wollten. Mir wurde zwar versichert, dass die Kontrollen sowieso einmal im Jahr üblich seien, aber ich bin mir nicht sicher, dass es nicht doch mit dem Projekt zu tun hat. Das hat sich übel angefühlt.


Du hast vorhin gesagt, du möchtest etwas vermitteln. Was bedeutet es für dich, in deiner Fotografie etwas Sinnhaftes zu machen, und wodurch zeichnet sich diese Herangehensweise aus?


Du musst ein gutes Konzept haben, und du musst es denen, mit denen du das Projekt machst, gut vermitteln. Wir haben hochwertige Mock-ups erstellt und Animationen, die zeigen, wie es aussehen sollte – und das ist sehr wichtig. Denn vieles lässt sich einfach unfassbar schlecht erklären, deshalb musst du es zeigen, damit das alle verstehen. Erst wenn ich das Mock-up gezeigt habe, sprang der Funke bei den meisten über. Auch für einen selber ist das wichtig, denn dann siehst du, ob es funktioniert.


Wo geht die Fotografie in Deutschland hin? Was könnte Fotografie heute gesellschaftlich bedeuten?


Fotografie kann sehr zeitkritisch sein. Unsere Gesellschaft ist so schnelllebig geworden, da können Fotos die Probleme unserer Gesellschaft bebildern. Zu wenige Menschen lesen sich lange Texte durch. Du kannst mit Bildern Dinge darstellen, die Relevanz haben, die wichtig sind, Dinge sichtbar machen, die vielleicht nicht jeder so auf dem Schirm hat.


Bei welchen Themen fällt dir auf, dass sie wichtig sind, aber zu wenig gesehen werden? Womit beschäftigst du dich als Nächstes?


Wenn wir es auf Deutschland beziehen, würde ich an die Umwelt denken, den Klimawandel. Ich glaube, das müssen Leute auch sehen, um es zu glauben.


Du meinst also, wir glauben und verstehen letztlich nur das, was wir auch sehen können?


Ja, ich denke, das ist so. Deshalb ist die Fotografie ja auch ein tolles Medium. In Bonn gibt es beispielsweise das Projekt »Ohrenkuss« – ein Magazin, dessen Texte ausschließlich von Menschen mit Down-Syndrom verfasst werden. Das widerlegt die früher vorherrschende Meinung, dass Menschen mit Down-Syndrom nicht lesen und schreiben könnten. Das sind Themen, mit denen ich mich beschäftige – und das treibt mich an.


Herzlichen Dank für diese Einblicke!


Website: www.strafraum-freiburg.de


Zum Projekt ist auch ein Buch4 erschienen.
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Das Handwerk der Fotografie
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Diese Kamera war der Anfang meines Traums, eines Tages als Fotograf durch die Weltgeschichte reisen zu können.



… und wie ich meinen Horizont erweitere


Es gibt ein schönes Buch vom japanischen Autor Haruki Murakami, in dem er über sein Hobby schreibt, das Marathonlaufen. Er hat sein Buch »Wovon ich rede, wenn ich vom Laufen rede« genannt – und ich kann mir keinen treffenderen Titel vorstellen.


Ich finde diesen Titel auch deshalb so gut, weil Murakami damit etwas tut, was wir viel zu wenig tun: unsere vorgefassten Vorstellungen und Meinungen spielerisch und kritisch zu reflektieren und zu hinterfragen, um sich selbst einen Spiegel vorzuhalten und eine persönliche Standortbestimmung vorzunehmen – und dann von dieser aus zu entscheiden, in welche Richtung wir weitermachen wollen. Genau dazu möchte auch ich einladen.




	•Wovon reden wir, wenn wir von einem guten Foto reden?


	•Was soll ein guter Fotograf können? Wer könnte das sein?


	•Von welchen Ideen lasse ich mich leiten im Bestreben, mir beim nächsten Foto mehr Mühe zu geben, ein besseres Foto zu machen?





Wenn ich einen Fotoworkshop gebe, bitte ich die Teilnehmenden, mir vorab ihre fünf Lieblingsfotos zu schicken, damit wir sie besprechen können. Dabei stellen wir gemeinsam zunächst nur Fragen. Die häufigsten Fragen sind: »Ist das ein gutes Foto?« und »Wie kann ich es besser machen?« Wahrscheinlich noch häufiger kommt die Frage: »Sollte ich mir eine neue Kamera kaufen oder brauche ich dafür nicht ein besseres Objektiv?«


Anstatt diese Fragen zu beantworten, gebe ich andere Fragen zurück:




	•Was ist das Motiv?


	•Welche Gestaltungsmittel hast du eingesetzt, um die gewünschte Bildwirkung zu erzielen?


	•Was ist die Botschaft des Bildes?
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Interessant ist auch immer, Fragen an die Gruppe zu richten:




	•Was seht ihr?


	•Was kommt rüber?


	•Welche Emotionen oder Fantasien löst das Bild bei euch aus?





Ich dachte mir, dass es einen Weg geben sollte, mit dem ich meinen Teilnehmern und Teilnehmerinnen mehr Klarheit und Orientierung geben kann. Und ich habe beobachtet, welche Fragen mich selbst beim Fotografieren beschäftigen und welche mich weiterbringen.


Dabei herausgekommen ist, was ich [the scope +1] nenne. Es setzt sich zunächst aus zwei einfachen Ideen zusammen, die ich mit zwei Fragen am Beispiel deiner Ausrüstung erklären möchte:




	1.Wie zufrieden bist du aktuell mit dem Stand deiner Fotoausrüstung? Bitte stufe deine Zufriedenheit auf einer Skala zwischen 1 und 10 ein, wobei 10 den höchsten Wert darstellt. Nennen wir diesen Wert X.


	2.Was wäre notwendig bzw. wie müsstest du deine Ausrüstung erweitern oder anpassen, um auf einen Wert von X+1 zu kommen?
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Ein Beispiel: Angenommen, ich möchte die Gäste auf der Geburtstagsfeier meiner Schwester porträtieren und fotografiere mit einem 35-mm-Objektiv an einem APS-C-Sensor. Das entspricht dem Blickwinkel einer 50-mm-Normalbrennweite am Vollformat, ist also gut geeignet, wenn ich den ganzen Oberkörper und ein wenig vom Umfeld mit im Bild haben möchte. Wenn es mir aber darum geht, das Gesicht in den Fokus zu rücken und möglichst wenig Schärfentiefe zu erreichen, wäre eine längere Brennweite besser geeignet. Ein Objektiv mit (umgerechnet) 85 mm und einer maximalen Blende von f/2 wäre ideal, um den »Look« zu erzielen, den ich mir vorstelle, da ich damit mehr Freistellungspotenzial habe und die Proportionen des Gesichts noch besser wiedergegeben werden [+1].


Genauso könnte ich zum Ergebnis kommen, dass ich meine Porträts mit einem Reflektor aufwerten kann [+1]. Oder ich schaue mich nach einer Softbox für meinen Blitz um, um weicheres Licht zu bekommen [+1], oder organisiere mir für die zweite Lichtquelle einen Wabenvorsatz, damit ich das Kantenlicht genauer platzieren kann [+1] und so weiter. Die Möglichkeiten sind beinahe unbegrenzt, und ich muss mich irgendwie entscheiden.


Auch außerhalb der Porträtfotografie fallen mir einige Beispiele ein, wie ich mit der [+1]-Methode meine Ausrüstung besser an meine Bedürfnisse anpassen könnte:




	•Möchte ich zum Beispiel nachts die Milchstraße fotografieren, könnte ein stabileres Stativ oder ein dafür konzipierter Stativkopf meine Arbeit erleichtern.


	•Ein Sportfotograf würde von einer längeren Brennweite, einem schnelleren Autofokus und einer höheren Serienbildrate profitieren.


	•Für bessere Nahaufnahmen könnten mir Zwischenringe und ein Ringlicht ungeahnte Einblicke in die Makro-Welt erschließen.


	•Als Reisefotograf könnte ich beweglicher und spontaner auf eine Situation reagieren, wenn ich eine kleinere und leichtere Ausrüstung besäße.





So weit, so gut. Nur führt eine bessere Ausrüstung nicht automatisch zu besseren Bildern. Viel stärker hängt das Ergebnis davon ab, wie gut ich mit der Ausrüstung umgehen kann. Deshalb stelle ich mir dieselben Fragen auch in Bezug auf meine handwerklichen fotografischen Fähigkeiten.




	1.Wie zufrieden bist du aktuell mit deinen fotografischen Fertigkeiten? Bitte stufe deine Zufriedenheit auf einer Skala zwischen 1 und 10 ein, wobei 10 den höchsten Wert darstellt. Nennen wir diesen Wert Y.


	2.Was würdest du gerne besser können und was möchtest du lernen, um auf einen Wert von Y+1 zu kommen?





Schauen wir uns das wieder anhand mehrerer Beispiele an:




	•Ich könnte zum Schluss kommen, dass ich mit meinen Porträts eine Zufriedenheit von 2 habe und es eine 3 wäre, wenn die Gesichter besser ausgeleuchtet wären. Also schaue ich mich nach einem Buch oder einem Kurs um, das oder der sich mit der Lichtsetzung in der Porträtfotografie beschäftigt, um mich fit zu machen im Umgang mit weichem Licht.


	•Vielleicht ist ein Teil meiner Fotos unscharf. Ich habe eine Zufriedenheit von 1 und erreiche die 2, indem ich mich mit dem Autofokus-System meiner Kamera besser auseinandersetze, den Fokuspunkt manuell wähle und die Scharfstellung auf den Back-Button-Fokus umstelle.


	•Ich könnte auch mit meiner Selbsteinschätzung bei einer 5 landen und das Ziel verfolgen, mich durch ein perfektes Posing meines Models auf eine 6 zu steigern. Oder ich erreiche dies, indem ich einen Make-up-Workshop besuche und mein Model entsprechend besser vorbereiten und stylen kann.


	•Oder ich denke, meine Zufriedenheit liegt bei 3 und wäre bei einer 4, wenn die Fotos besser bearbeitet wären. Dann kann ich mich schlau machen, welche Techniken bei RAW-Entwicklung, Retusche und Bildbearbeitung eingesetzt werden.





Diese mentale Übung lässt sich auf jede beliebige Situation anwenden, in der wir etwas lernen und uns weiterentwickeln möchten. Wie ich an mir selbst und an meinen Workshop-Teilnehmern beobachten konnte, bewirkt sie mindestens drei Dinge:




	1.Ich beginne, mich selbst zu reflektieren und im Hinblick auf mein Ziel zu verorten.


	2.Ich mache mir bewusst, was genau ich brauche, um dorthin zu kommen.


	3.Sie hilft mir, mich auf den entscheidenden nächsten Schritt zu fokussieren, anstatt mich im Meer der Möglichkeiten zu verlieren.





Wir könnten das auch so beschreiben: Diese Übung macht uns selbst zum Lehrmeister unserer fotografischen Entwicklung. Was wir daran auch erkennen können: Es ist vollkommen unwichtig, ob ich am Anfang meines Weges stehe oder kurz davor bin, mein Ziel zu erreichen – falls es so etwas überhaupt gibt. Wichtig ist allein, welches der nächste Schritt ist – und die Herausforderung, die es hier und jetzt zu meistern gilt.


Welche Veränderung im Hinblick auf deine Ausrüstung würde dich fotografisch nach vorne bringen?


Es ist ausgesprochen wichtig, dass wir mit unserem Werkzeug, der eigenen Kamera, gut und gerne arbeiten. Meistens sind wir Fotografen aber auch ein wenig »angefixt« von der Hardware, die wir im Einsatz haben. Das hat unter anderem damit zu tun, dass eine hochwertige Ausrüstung am Anfang beim Kunden Vertrauen in unser Können schafft. Wir sollten aber bedenken, dass eine bessere Ausrüstung nichts bringt, wenn sie nicht auch zu einem sichtbar besseren Ergebnis führt. Wenn ich unbedingt ein neues Objektiv möchte, der Kunde aber keinen Unterschied sieht, bringt mich die Anschaffung nicht weiter.


Beantworte die Fragen also so konkret wie möglich. Was würde eine längere Brennweite am Ausdruck meiner Fotos ändern? Woran würde der Betrachter erkennen, dass ein Foto mit einer zusätzlichen Lichtquelle aufgenommen wurde im Vergleich zu einem One-Light-Setup? Welche Perspektive könnte mir die extra weite oder lange Brennweite eröffnen, die ich jetzt nicht nutzen kann?


Auf welchem fotografischen Gebiet komme ich mit meiner Erfahrung und meinen handwerklichen Fähigkeiten an meine Grenzen?


Was möchte ich als Nächstes lernen? Womit möchte ich mich vertraut machen, mich einarbeiten? Was möchte ich öfter üben? Wofür hole ich mir Unterstützung von einem Trainer? Worin möchte ich besser werden?


Dabei sollten wir uns nicht zu viel vornehmen, sondern uns lieber daran erinnern: Es kommt nicht darauf an, alles richtig zu machen; es kommt darauf an, Erfahrungen zu machen, die mich weiterbringen.


Was soll daran bahnbrechend sein?


Zugegeben: Wir haben damit, dass wir uns auf zwei Kategorien konzentrieren (Ausrüstung und Können) und zwei Fragen stellen (Ist- und Sollwert), noch nicht die Fotografie revolutioniert. Außerdem gehen wohl die meisten Fotografie-Bücher auf diese beiden Kategorien ausführlich und kompetent ein. Wozu also [the scope +1]?


Nun, wir stehen ja erst am Anfang. Wir haben uns klargemacht, dass wir – um als Fotograf weiterzukommen – unser Augenmerk auf die Ausrüstung und auf unser Können richten können. Und wir haben gesehen, welche Herangehensweise uns dabei helfen kann, Schritt für Schritt unser Können zu erweitern.


Wenn wir diese beiden Themenfelder auf einer horizontalen Achse abbilden, wobei wir die Kategorie »Ausrüstung« nach links abtragen und unser »Können« nach rechts, sieht das so aus:
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Wir erkennen an dieser Darstellung, dass es unser Ziel sein sollte, unsere »Bandbreite« auszudehnen. Wir werden also umso besser, je mehr wir uns auf der Skala nach außen bewegen. Manchmal kann es sein, dass wir in beide Richtungen aufbrechen, um auf einem Gebiet Fortschritte zu erzielen. Wir werden also den Eindruck haben, ein Ausrüstungsteil anschaffen zu müssen, um uns in eine Technik einzuarbeiten und damit die gewünschte Fertigkeit zu erwerben. Vielleicht habe ich bisher nur mit dem Blitz auf der Kamera arbeiten können, weil ich keinen Funkauslöser habe. Dann kann ich mit der Möglichkeit, entfesselt zu blitzen, mein Verständnis von der Wirkung des Lichts enorm erweitern. Oder ich steige von dem Kit-Zoomobjektiv um auf eine 50-mm-Festbrennweite, entkomme damit der Versuchung, zu zoomen, statt mich selbst vor und zurück zu bewegen, und entwickle dadurch ein Verständnis für den Bildwinkel und die Wirkung der Perspektive.
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Ein günstiges 50-mm-Objektiv an einer Canon 5D und eine kleine Softbox, die über ein Synchronisationskabel und in Strobisten-Manier manuell ausgelöst wurde – auch mit einem kleinen Budget lassen sich interessante Porträts realisieren.


Wir brauchen jedoch nicht alles sofort zu kaufen. Manchmal reicht es auch, zunächst probehalber ein Ausrüstungsteil auszuleihen. Viele Fotografen leihen sich ihr Equipment vor Ort. Für Architekturfotografie hole ich mir regelmäßig ein Tilt-Shift-Objektiv im Verleih. Außerdem kann es auch eine Verbesserung sein, wenn ich mich von unnötiger Ausrüstung trenne und lerne, flexibel, unauffällig und leicht unterwegs zu sein, was einer Steigerung von [+1] entsprechen kann, etwa wenn ich mich in der Reise- und Reportagefotografie auf zwei Gehäuse mit zwei Festbrennweiten beschränke. Mit einem dritten Objektiv in der Tasche bin ich dann für alle Eventualitäten gerüstet.


Häufig wird die Ausrüstung überschätzt, wie eine Anekdote von Helmut Newton illustriert. Über ihn wird erzählt, dass er in einem Restaurant saß, als der Koch zu ihm kam und sagte, wie sehr ihm Newtons Fotos gefallen würden. »Sie haben bestimmt eine gute Kamera«, so der Koch zu Helmut Newton. Daraufhin antwortete Newton: »Das Essen war vorzüglich – Sie haben bestimmt gute Töpfe.« Ja, es ist wohl so: Der teuerste Topf bringt uns gar nichts, wenn wir nicht kochen können. Aber warum denken wir das über Kameras?


Wenn wir davon sprechen, dass wir uns als Fotograf weiterentwickeln möchten, kann uns [the scope +1] eine grobe Orientierung geben. Es kann helfen, uns zu strukturieren, zu erkennen, wie und wo wir Potenzial haben oder was wir als Nächstes angehen möchten und was wir dafür brauchen. Oft werden wir erstaunt sein, wie wenig Hardware nötig ist, wenn wir lernen, geschickt mit dem Licht und der Physik zu arbeiten. So können wir zum Beispiel den Hintergrund auch dadurch unscharf bekommen (samtweiches Bokeh), indem wir näher an unser Motiv herantreten und den Abstand zum Hintergrund vergrößern – anstatt viel Geld für ein voluminöses und schweres Objektiv auszugeben, das wir am Ende doch meistens abblenden oder zu Hause lassen, weil es nicht mehr in die Tasche passt.


Ich möchte damit nicht sagen, ein fotografischer Zugang sei besser als der andere, sondern aufzeigen, dass [the scope +1] mich in meiner Entscheidungsfindung und Entwicklung optimal unterstützen kann – und zwar unabhängig davon, wohin ich mich entwickeln möchte. Es kann mir helfen, mir klarzumachen, wie ich mit Hilfe der »Skalierungsmethode« (der Anwendung der zwei Skalierungsfragen) meine Kompetenzen und meine Fähigkeiten erweitern kann. Meistens werde ich nicht an den Grenzen der Ausrüstung scheitern, sondern an meiner Trägheit und meinen Ausreden. Oder, wie Henry Ford es auf den Punkt gebracht hat: »Es gibt mehr Leute, die kapitulieren, als solche, die scheitern.«


Oder ich werde experimentieren, was das Zeug hält, ständig ausloten, wie weit ich komme, arbeiten bis spät in die Nacht und am Ende etwas verstanden, erreicht oder gelernt haben. So wie der Koch in Newtons Geschichte. Wenn er auch nicht viel über Kameras wusste: Kochen konnte er.


Das ist die horizontale Achse von [the scope +1]. Später schauen wir uns an, wie uns die vertikale Achse dabei unterstützen kann, unsere Fotografie relevant, aussagekräftig und wirkungsvoll zu machen.
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Bei diesem Porträt habe ich vor allem mit der Lichtsetzung gearbeitet, einer geringen Tiefenschärfe und einem bewusst hohen Kontrast zwischen Vorder- und Hintergrund.



Welche fotografischen Gestaltungsmöglichkeiten habe ich?


Wenn wir davon sprechen, dass wir gut fotografieren können, meinen wir damit meistens, dass wir Techniken und die Kamera als Handwerkszeug gut beherrschen. Das bedeutet, dass wir mit Belichtung, Brennweite usw. so umgehen können, dass ein technisch gutes Bild samt dem gewünschten visuellen Eindruck entsteht.


Wir sollten also die Physik einer Kamera verstanden haben und sie zu unseren Gunsten nutzen können, weil sie wie die Zutaten eines feinen Gerichts sind, das wir kochen möchten. Auf diese fotografischen Gestaltungsmittel möchte ich im Folgenden eingehen, weil sie das Handwerkszeug sind, das uns als Fotograf zur Verfügung steht – ganz ähnlich wie bei einem Koch, der wissen sollte, mit welchem Messer er was schneiden sollte und welche Gewürze miteinander harmonieren.


Es ist das Salz in der Suppe, die Gestaltungsmittel so einsetzen zu können, dass sie meine Bildaussage optimal unterstützen. Daher folgt hier eine kleine Übersicht über die Basis-Zutaten und wie wir daraus ein einfaches Menü zaubern können. Diese Liste dient dazu, uns an unsere Möglichkeiten zu erinnern. Das heißt nicht, dass wir sie nutzen müssen oder alle bei jedem Bild einsetzen sollten. Zu Kartoffelgratin passen Paprika und Rosmarin nun mal besser als Kakao und Zimt. Unser Foto wird schon dadurch besser, dass wir mit einer der folgenden Zutaten kreativer arbeiten, als wir es bis jetzt gemacht haben.


Die gute Nachricht ist: Wann immer es mir gelingt, auch nur eines dieser Gestaltungsmittel bewusst und kreativ zu verändern, verändert sich das Bild als Ganzes. Ich muss mich nur entscheiden, wo ich ansetzen möchte.


Unser fotografisches Können erweitert sich mit jedem Gestaltungsmittel, das wir uns aneignen.


Das sind die Zutaten, mit denen wir als Fotografen kreativ arbeiten können:




	•Belichtung


	•Blende


	•Belichtungszeit


	•Brennweite


	•Farbe & Farbkontrast


	•Lichttemperatur & Weißabgleich


	•Schwarzweiß


	•Kontrast


	•Schärfe & Unschärfe


	•Perspektive & Komposition


	•Location


	•Räumliche Tiefe & Ebenen


	•Licht


	•Zeitpunkt


	•Bildbearbeitung


	•Styling





Das ist unser Handwerkszeug. Wir werden uns jetzt ein Gestaltungsmittel nach dem anderen vornehmen, um herauszufinden, welche Möglichkeiten es bietet, unsere Fotografie interessanter zu machen.


Gibt es die richtige Belichtung?


Auch wenn die Belichtung zunächst wie eine technische Aufgabe anmutet, ist die bewusste Gestaltung damit ein mächtiges Werkzeug, um kreative Ideen umzusetzen und unseren Porträts mehr Ausdruck zu verleihen. Ist unser Ziel, das Foto »richtig« zu belichten, so könnten wir damit dennoch unterschiedliche Zwecke verfolgen:




	1.Ein Foto drückt genau die gefühlte Stimmung aus, die ich vor Ort empfunden habe.


	2.Auf dem Foto wird eine neutral graue Fläche wiedergegeben, die 18 % Licht reflektiert.


	3.Der Sensor erfasst alle Helligkeitswerte, sodass wir sowohl in den hellsten Bereichen (Lichtern) als auch in den dunklen Bereichen (Tiefen) noch Zeichnung haben.





Diese drei unterschiedlichen Zielsetzungen können drei völlig unterschiedliche Strategien verlangen, durch verschiedene kreative Prozesse leiten und zu drei völlig unterschiedlichen Ergebnissen führen.


Woher kommen diese unterschiedlichen Zielsetzungen – und wofür sind sie gut?


Zunächst einmal hängt die Wahl des Arbeitsablaufes davon ab, ob wir unsere Bilder im RAW-Format aufnehmen oder JPGs direkt aus der Kamera verwenden wollen. Mit JPGs verlieren wir durch eine nachträgliche Belichtungskorrektur etwas Qualität, weil es beim Aufhellen oder Abdunkeln auch zu Farbverschiebungen kommt und insgesamt weniger Helligkeits- und Farbwerte in der Datei gespeichert sind. Möchte ich also auf eine RAW-Konvertierung verzichten, sollte ich mir mehr Mühe geben, das Bild bei der Aufnahme so zu belichten, wie ich es am Schluss haben möchte.


Wenn wir uns fürs RAW-Format entscheiden und sowieso mit einer Nachbearbeitung rechnen, ist es oft schlauer, das Histogramm voll auszuschöpfen und ein technisch gutes Ausgangsmaterial zu erzeugen. Um das richtige »Look & Feel« können wir uns dann bei der RAW-Entwicklung kümmern.


Eine zusätzliche Herausforderung kann im Dynamikumfang meines Motivs liegen, also in der Frage, wie viele Belichtungsstufen die hellsten und dunkelsten Bereiche auseinander liegen. Die Kamerasensoren werden immer besser, und es gibt Situationen, in denen ich in Kauf nehme, dass die Lichter ausbrennen: Wenn ich bei tief stehender Sonne ein Porträt im Gegenlicht machen möchte, belichte ich auf das Gesicht und integriere die Überstrahlung der Sonne als Stilmittel, anstatt mir über den Kamerasensor Gedanken zu machen.
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Mit meiner Freundin Fadwa unterwegs in den Gassen der Medina von Marrakesch.
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Eine Straßenlaterne und ein dunkler Hauseingang sind das Setting für dieses spontane Porträt.


Welche Strategien kann ich in der Praxis anwenden, wenn ich mit dem Ergebnis der Kamera-Belichtungsmessung nicht einverstanden bin?


Es gibt Licht-Situationen, die für unser Auge keine Herausforderung darstellen, den Belichtungsmesser und den Sensor der Kamera aber an ihre Grenzen bringen. Erkennen wir diese Situationen und reagieren darauf, können wir mehr aus unseren Bildern machen. Einige Optionen möchte ich kurz vorstellen und mich dabei auf Szenarien konzentrieren, die in der Porträtfotografie häufig vorkommen.




Problem


Zu großer Dynamikumfang (Bandbreite vom hellsten zum dunkelsten Bereich in meinem Foto) – meistens ist der Himmel bzw. der Hintergrund zu hell.


Lösungen




	1.Ich verwende einen Aufheller für meinen Vordergrund, zum Beispiel einen Reflektor, einen Blitz oder eine andere Lichtquelle.


	2.Ich dunkle den Hintergrund ab, etwa durch einen Verlaufsfilter – wie in der Landschaftsfotografie üblich – oder durch einen Polfilter, wenn mein Model vor dem Himmel platziert ist.





In beiden Fällen verringert sich die Differenz der Lichtmenge vom Vorder- zum Hintergrund.




	3.Ich suche mir einen Standort, an dem homogeneres Licht herrscht.


	4.Ich mache eine Belichtungsreihe und rechne die Fotos nachträglich mit Ebenenmasken oder als HDR zusammen.


	5.Ich nehme in Kauf, dass es in Teilen meines Fotos zu helle und zu dunkle Bereiche gibt, weil der starke Kontrast meine Bildsprache unterstützt.





Problem


Die automatische Belichtungsmessung führt zu einem global zu hellen oder zu dunklen Ergebnis.


Lösungen




	1.Mit digitalen Kameras ist es möglich, die Belichtung auf dem Display vor der Aufnahme zu simulieren (oft ist das die Standardeinstellung). Wenn wir zudem die Überbelichtungs-Warnung einschalten, blinken auf dem Display die Bereiche farbig, die zu hell oder zu dunkel sind, um alle Details wiederzugeben. Durch eine kleine Belichtungskorrektur nach unten können wir sicherstellen, dass überall Zeichnung vorliegt. Die meisten Sensoren sind besser darin, im Schatten Details wiederherzustellen als in den Lichtern, deshalb ist es sinnvoll, sich an den zu hellen Bereichen zu orientieren.


	2.Wir können so lange an der Belichtungskorrektur drehen, bis das Bild auf dem Display meinem subjektiven Eindruck entspricht. Die meisten internen Belichtungsmessungen sind aber so gut, dass Werte von mehr als +/– 1,5 LW (EV) eher selten gebraucht werden.








Warum eine manuelle Belichtung manchmal die beste Wahl ist


Die Belichtungsmessung der Kamera liefert in vielen Situationen ein gutes Ergebnis. Sehr anspruchsvolle Lichtverhältnisse können aber dazu führen, dass sich die Kamera täuscht und zu einem Ergebnis führt, das unserem Eindruck beim Sehen nicht wiedergibt. Dann ist es am besten, manuell zu belichten, oder zumindest in die Belichtung manuell einzugreifen, etwa durch die Belichtungskorrektur.


Am zuverlässigsten ist ein externer Belichtungsmesser, weil er nicht die vom Motiv reflektierte Lichtmenge misst (Objektmessung), sondern die vorhandene Lichtmenge (Lichtmessung). So können wir die Fehleranfälligkeit der Belichtungsmessung durch die Kamera in schwierigen Situationen umgehen.


Unsere Strategie hängt also im Wesentlichen davon ab, welchen Dynamikumfang mein Motiv hat und welchen Kontrast ich in meinem Bild haben möchte. Starker Kontrast kann als Gestaltungsmittel dienen, um ein zweidimensionales Foto räumlich erscheinen zu lassen. Bei einer geringeren Dynamik könnte ich mich dafür entscheiden, überwiegend helle oder überwiegend dunkle Bereiche des Motivs zu betonen. Dabei sprechen wir von High-Key- oder Low-Key-Aufnahmen.
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Ein Hotelzimmer am Time Square erschien uns als passender Ort für ein intimes High-Key-Porträt, das ausschließlich mit natürlichem Licht entstanden ist.
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Ein experimentelles Low-Key-Porträt mit Alisha, das auch aus einem Hitchcock-Film stammen könnte, und in derselben Location aufgenommen wurde wie das Bild zuvor.
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Eine kleine Softbox und eine weiße Wand – manchmal kann es so einfach sein.


Fassen wir zusammen: Manchmal stellt uns die Belichtung in der Porträtfotografie vor Herausforderungen, und dann sind technische Kniffe gefragt. Wir können aber auch kreativ damit umgehen und uns fragen, wie die Belichtung zum Gestaltungsmittel werden kann, um unsere Bildsprache auf den Punkt zu bringen. Und: Falls es so etwas wie die »richtige Belichtung« in der Porträtfotografie gibt, sollte sie sich am Belichtungswert im Gesicht unseres Models orientieren. Alles andere ist verhandelbar.


Ein Beispiel: Wenn ich ein Motiv in einem dunklen Raum fotografiere, tendiert die Belichtungsmessung dazu, den Raum »normal« zu belichten, also heller, als ich den Raum vorgefunden habe. Möchte ich die Stimmung des Raumes erhalten, muss ich in die Belichtung eingreifen und sie nach unten korrigieren. So ähnlich war die Situation mit Tyler: Der enge Lichtkegel, den meine Softbox wirft, und seine dunkle Haut würden meinen Belichtungsmesser täuschen und seine Haut am Ende zu hell erscheinen lassen. Also habe ich die Belichtungszeit, die Blende und die ISO-Einstellung manuell vorgenommen und gegenüber dem gemessenen Wert 1,5 Lichtwerte nach unten korrigiert.
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Wenn du nächstes Mal ein Motiv fotografierst, experimentiere wie folgt: Belichte das Bild so, wie es die Belichtungsmessung der Kamera vorschlägt.


Miss einen DIN-A4-großen grauen Karton an, anstatt das Motiv zu messen. Dabei ist es wichtig, in welche Richtung der Karton gehalten wird. Hier gibt es zwei Möglichkeiten: a) halte ihn der Kamera zugewandt oder b) drehe ihn der Lichtquelle zugewandt. Der Vorteil davon ist, dass du auch ohne externen Belichtungsmesser die Menge des Lichts misst, das auf dein Motiv trifft.


Wie stark variieren die Ergebnisse? Welches Ergebnis entspricht eher deiner Wahrnehmung? Für welche Belichtung entscheidest du dich?





Mit der Blende arbeiten


Auch wenn die Blende als eine von drei Komponenten der Belichtung betrachtet werden sollte und von den Werten der Belichtungszeit und ISO-Empfindlichkeit abhängt, können wir sie auch als kreatives Gestaltungsmittel einsetzen, um einen bestimmten Look zu erzielen oder die Aufmerksamkeit des Betrachters auf ein wichtiges Detail zu lenken.
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Die Tiefenschärfe kann so knapp werden, dass alles, was vor und hinter den Augen liegt, bereits unscharf abgebildet wird.


Eine weit geöffnete Blende (kleiner Blendenwert) lässt viel Licht durch das Objektiv hindurch und führt zu einer geringen Schärfentiefe. Gleichzeitig ermöglicht sie kurze Verschlusszeiten. Eine kleine Blendenöffnung (hoher Blendenwert) lässt dagegen wenig Licht auf den Sensor treffen, bewirkt dadurch also eine längere Verschlusszeit. Dafür erhöht sich aber die Schärfentiefe. Mit der Wahl der Blendenöffnung kann ich meinen Protagonisten vor einem unscharfen Hintergrund isolieren oder die ganze Umgebung scharf abbilden und sie in meine Bildaussage mit einbeziehen.


Manchmal muss ich mich auch einfach nach den Gegebenheiten richten – zum Beispiel, wenn ich spätabends bei wenig Licht fotografiere und nicht mit Stativ arbeiten kann. In diesem Fall bin ich gezwungen, eine offene Blende mit wenig Schärfentiefe zu verwenden. Manchmal kann ich frei mit der Blendenzahl gestalten – entscheiden muss ich mich in jedem Fall, um das Beste aus dem Motiv zu machen.


Oftmals gilt eine möglichst geringe Schärfentiefe als gefällig, weil sie ein »cremiges Bokeh« erzeugt und dem Fotografen das Gefühl gibt, ein teures Objektiv zu besitzen. Auch die Größe des Sensors hat bekanntlich einen Einfluss auf das Freistellungs-Potenzial: Je größer, desto stärker wirkt sich die Tiefenunschärfe aus. Schon bei meiner Vollformat-Kamera, einem 85-mm-Objektiv und f/2,8 führt das dazu, dass die Augen noch scharf sind, Nase und Ohren aber schon unscharf abgebildet werden. Voraussetzung ist, dass ich auf die Pupillen scharf gestellt habe und der Autofokus nicht die Augenbrauen erwischt hat.


Entscheidend sollte aber sein, wie ich mit Hilfe des Schärfeverlaufs die Aufmerksamkeit des Betrachters auf wichtige Bereiche des Bildes lenke – und das sind in der Regel die Augen.
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Der erste Schritt, um mehr über die Wirkung der Blende zu erfahren, besteht darin, den Kameramodus auf Blendenvorwahl (A oder Av) einzustellen. So können wir die Blende manuell wählen, während die Belichtungszeit (und der ISO-Wert, sofern die ISO-Automatik aktiviert ist) automatisch von der Kamera gewählt wird.


So gerüstet ist es eine gute Idee, von jedem Motiv drei Varianten zu machen: einmal mit maximal geöffneter Blende (kleine Blendenwert) und einmal mit maximal geschlossener Blende (großer Blendenwert) – immer im Rahmen des Belichtungsspielraums, d. h. ohne dass es wegen langer Belichtungszeit zu Verwacklung oder aufgrund eines hohen ISO-Wertes zu übermäßigem Rauschen kommt. Die dritte Blendeneinstellung liegt dann in der Mitte oder weicht nur ein bis zwei Werte von einem der maximalen Wert ab.


Auf diese Weise lernen wir mit der Zeit, den Einfluss der Blende zu beurteilen, und wählen dann einen Wert, mit dem die gewünschte Bildwirkung entsteht. Weil sich die Tiefenunschärfe auch mit dem Abstand zum Motiv verändert, kann man nie genau vorhersagen, welche Blende am besten geeignet ist. Besser ist es, sich heranzutasten und mit verschiedenen Einstellungen zu arbeiten. So können wir später am Computer das Bild auswählen, das am besten »funktioniert«.





Einfluss der Belichtungszeit


Was für die Blende gilt, gilt natürlich auch für die Belichtungszeit: Manchmal muss man nehmen, was man bekommen kann, weil einfach nicht mehr Licht zur Verfügung steht. Und manchmal hat man genügend Spielraum und kann die Belichtungszeit als Gestaltungsmittel nutzen. In der Porträtfotografie kann dies in drei Situationen interessant sein:




	•Wenn Bewegung im Spiel ist: Eine kurze Belichtungszeit lässt sich dafür nutzen, Bewegung »einzufrieren« und eine mögliche Verwacklung zu vermeiden. Wir alle bewegen uns ständig ein wenig. Ein Porträt soll in der Regel aber scharf sein. Bei einer Belichtungszeit von 1/200 Sekunde oder länger kann das schon kritisch werden, und mein Model erscheint irgendwann einfach unscharf, selbst wenn ich die Kamera auf einem Stativ montiere. Daher werde ich die Verschlusszeit so kurz wie möglich wählen. Das gilt in besonderem Maße, wenn ich eine lange Brennweite verwende. Als Faustregel gilt, dass der Kehrwert der Brennweite als Belichtungszeit noch von Hand gehalten werden kann, ohne zu verwackeln. Bei einem 100-mm-Objektiv sollte mit 1/125 Sekunde noch sicher aus der Hand fotografiert werden können. Erfreulicherweise verfügen immer mehr Objektive und Kameras über Stabilisatoren. Das dehnt diesen Bereich um bis zu drei Blendenstufen nach unten aus.
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	•Wenn Bewegungsunschärfe beabsichtigt ist: Vielleicht soll eine Bewegung ja auch als solche dargestellt werden? Lange Belichtungszeiten führen zu Bewegungsunschärfe. Solch eine verwischte Unschärfe kann dem Betrachter Bewegung und Dynamik vermitteln. Der Klassiker der längeren Belichtungszeit ist das sogenannte »Mitziehen«. Kai Pfaffenbachs preisgekröntes Foto vom Zieleinlauf des 100-Meter-Halbfinales der Olympischen Spiele in Rio de Janeiro 2016 zeigt Usain Bolt, wie er kurz vor der Ziellinie grinsend zur Seite blickt und sich vergewissert, dass er in Führung liegt. Auf Kais einzigartigem Bild sind die Füße und Arme der Athleten und die Tribünen im Hintergrund verschwommen, während Bolts Gesicht knackscharf erscheint. Ein anderes Beispiel, das mir gut gefallen hat: Der Schweizer Fotograf Beat Presser begleitete über Jahre Klaus Kinski am Filmset. Ein Porträt von ihm zeigt Kinski in Aktion, schreiend und wild gestikulierend. Das Bild ist teilweise unscharf. Rückblickend könnte man sagen, dass kein Bild die schillernde Persönlichkeit und das Temperament von Kinski besser wiedergibt als dieses, auf dem es Presser gelang, diesen cholerischen, aufbrausenden und ständig in Bewegung befindlichen Geist Kinskis zu illustrieren.


	•Bei mehreren und unterschiedlichen Lichtquellen: Arbeiten wir gleichzeitig mit Dauerlicht und Blitz, etwa um das Model im Gesicht aufzuhellen, kann ich die Belichtungszeit verwenden, um die Helligkeit des Umgebungslichts zu steuern. Die Blende und die Blitzleistung bestimmen dann die Belichtung des Vordergrunds. So kann ich wahlweise mein Model vor einem dunkleren Hintergrund hervorheben (kurze Belichtungszeit, niedrige ISO) oder die Umgebung (mit einer längeren Belichtungszeit) in die Komposition integrieren. Dabei sollte aber die Blitz-Synchronzeit beachtet werden: Ist Blitzlicht involviert, sind wir durch die Synchronisationszeit der Kamera etwas eingeschränkt. Die meisten Kameraverschlüsse sind nur bis zu 1/200 Sekunde vollständig geöffnet. Wird die Belichtungszeit kürzer, entstehen schwarze Balken im Bild (eine Ausnahme bilden Zentralverschlüsse, wie sie manche Mittelformat-Kameras oder die Fuji X-100 besitzen). Das bedeutet, dass wir, wenn wir draußen blitzen, stark abblenden oder einen Graufilter verwenden müssen. Einen Ausweg gibt es noch: Beherrscht das Lichtsystem die sogenannte High-speed-Synchronisation, kann die Belichtungszeit wieder kürzer werden, weil der Blitz die Lichtmenge über eine längere Zeit abgibt.
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Boxenstopp für Pferdekutschen: In Marrakesch arbeitet dieser Schmied direkt an der Straße. Die Belichtungszeit ist so gewählt, dass sein Gesicht scharf, die schnelle Bewegung der Hand und des Hammers aber verwischt abgebildet wird.
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Daniel, der Fahrrad-Mechaniker meines Vertrauens, demonstriert hier die gute Hautverträglichkeit seines biologisch abbaubaren Rad-Reinigers. Die extrem kurze »Abbrennzeit« des Blitzes (ca. 1/3.000 bis 1/4.000 Sekunde) bringt die Wassertröpfchen in der Luft förmlich zum Stehen, weil nur während des Blitzens Licht auf den Sensor fällt.


All das sieht sehr danach aus, dass es bei der Belichtungszeit darauf hinausläuft, ein scharfes oder ein verwackeltes Bild zu haben, und in gewisser Weise stimmt das auch. In gestalterischer Hinsicht ist das aber zu kurz gedacht. Mit ein paar Kniffen können wir den Hintergrund ein- oder ausblenden, Dinge sichtbar machen, die dem bloßen Auge verborgen bleiben, oder die Illusion von Bewegung und Geschwindigkeit bewusst in unsere Bildaussage integrieren.


Das Ausbalancieren von Umgebungslicht und Blitzlicht verlangt eine gute Abstimmung von Belichtungszeit, Blende und Blitzleistung. Im besten Fall lässt sich das Hauptmotiv damit dezent vom Hintergrund abheben, indem es ein bis zwei Stufen heller belichtet wird.
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Dadurch, dass ich hier eine Softbox ohne Grid verwendet habe, ist der Helligkeitsverlauf nicht so deutlich zu sehen, weil das Blitzlicht auch auf den Hintergrund streut.
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Wenn wir mit Zeitvorwahl (Tv) bei Blenden- und ISO-Automatik fotografieren, können wir spontan ausprobieren, welche Belichtungszeit noch zu scharfen Bildern führt. Angefangen bei 1/500 Sekunde können wir ganze Belichtungsstufen bis ca. 1/15 Sekunde wählen, um dann am Computerbildschirm zu beurteilen, welche Aufnahme noch scharf geworden ist.


Anspruchsvoll wird es, wenn wir bei Sonnenlicht und offener Blende blitzen möchten. Dabei lässt sich, wie oben beschrieben, die Belichtung des Umgebungslichts über die ISO-Empfindlichkeit und die Belichtungszeit einstellen. Ein interessanter Look ergibt sich, wenn wir die Szene um ein bis zwei Belichtungsstufen satter (dunkler) belichten und unser Motiv im Vordergrund mit einem Blitz ausleuchten. Diese Technik, die gerne von »Strobisten« angewandt wird, isoliert das Motiv etwas von der Umgebung. Hilfreich ist hier, mit einem externen Belichtungsmesser zu arbeiten, der sowohl Dauer- als auch Blitzlicht messen kann und gleich noch die Differenz anzeigt.





Brennweite


Häufig begegnen uns Foto-Begeisterte, die ihr Zoomobjektiv dazu nutzen, sich weniger vor und zurück bewegen zu müssen. Statt näher ans Motiv heranzugehen oder sich davon zu entfernen, wird einfach am Zoomring gedreht. Interessanterweise funktioniert das häufig sogar, d. h. sie bekommen dann die Bildwirkung, die sie wollten, aber ohne zu wissen, warum.


Welchen Einfluss hat die Brennweite auf die Bildwirkung?


Teleobjektive (also Brennweiten ab 70 mm bei Vollformat und 50 mm bei APS-C-Sensoren) verdichten und verflachen den visuellen Eindruck eines Bildes, während weitwinklige Objektive die Räumlichkeit der Szene betonen.


Die Überlegung sollte also sein: Möchte ich eine verdichtete oder eine räumliche Wirkung erzielen? Möchte ich weniger oder mehr räumliche Schärfe in meinem Bild haben? Davon abhängig spricht dann mehr für eine lange Brennweite und einen größeren Abstand zum Motiv oder für ein Weitwinkel, während ich als Fotograf »mitten im Geschehen« bin.


Natürlich sollten wir auch beachten, dass ein Weitwinkel-Objektiv zu Verzerrungen führt. Objekte, die nah beim Fotografen sind, werden unverhältnismäßig größer dargestellt als solche mit mehr Abstand. Bei einem Kopf-Porträt ist es nicht so schön, wenn die Nase dadurch zu groß erscheint. Das ist natürlich nicht mehr der Fall, wenn wir den gesamten Oberkörper mit abbilden. Je mehr das Bild also in Richtung »Kontextporträt« geht, also mehr vom Drumherum zeigen soll, umso eher kommen wieder weitwinkligere Objektive ins Spiel.
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Die hier verwendete Brennweite von 105 mm erzeugt einen verdichteten Eindruck der Szene und natürliche Proportionen.
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Das weitwinklige Objektiv erzeugt einen räumlichen Eindruck, indem es die Hand und den Teller größer erscheinen lässt als weiter entfernte Objekte wie das Gesicht und den Rest der Küche.


Möchte man mit der Porträtfotografie beginnen, ist eine Brennweite ab 50 mm zu empfehlen. Je länger die Brennweite ist, umso leichter fällt es, den Menschen gut aussehen zu lassen und durch Unschärfe vom Hintergrund zu isolieren. Viele Fotografen ziehen eine längere Brennweite auch deshalb vor, weil sie so mit »sicherem Abstand« fotografieren können. Ich persönlich bin gerne näher dran und habe auch keine Berührungsängste, im Gegenteil: Mir macht das Fotografieren dann am meisten Spaß, wenn ich mit meinem Protagonisten wirklich in Kontakt sein kann und auch subtilste Mimik mitbekomme. So bin ich immer auf Tuchfühlung und kann mit meinem Gegenüber in Beziehung bleiben.


Wenn es um reine Porträtfotos geht, wird häufig sogar eine Brennweite von 85 mm (bezogen auf Vollformat) verwendet. Aber jede Brennweite hat ihre eigene Charakteristik, ihre Stärken und Schwächen, die wir nur ausloten können, wenn wir damit an die Grenzen gehen. Vielleicht werden wir am Ende nicht alle Fotos verwenden können, aber so haben wir mindestens über den Tellerrand geschaut und etwas dazugelernt. Und wer weiß, vielleicht ist ja auch ein roher Diamant dabei.
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Nimm die Festbrennweite, die du gerade zur Hand hast, begleite dein Model über mehrere Stunden, wie es seiner Leidenschaft, der Arbeit oder einem Hobby nachgeht – und porträtiere es dabei.





Farbe & Farbkontrast


Farben haben eine subtile Wirkung auf unsere Psyche. Daher ist es interessant, besonders auf die Abstimmung der Farben in einem Bild zu achten. Wenige und homogene Farben können Ruhe vermitteln, während Farbkontraste den Eindruck von Spannung und Energie erzeugen. Wir können uns also entscheiden, welchen Ausschnitt wir wählen, um farbige Elemente zu integrieren oder auszuschließen. Dabei kann auch eine längere Brennweite helfen, wie wir im Abschnitt zuvor erfahren haben. Oft ist es eine gute Idee, sich für eine vorherrschende Farbstimmung zu entscheiden und bewusst einzelne komplementäre Farbelemente einzubauen. In diesem Fall sprechen wir von Farbkontrast, zum Beispiel Rot in Kombination mit Grün oder Blau mit Gelb. Während Rot und Gelb im Farbkreis nebeneinander liegen und sich gut ergänzen, erzeugt das blaue Element im Hintergrund einen Farbkontrast zur gelben Jacke und hebt die warme und harmonische Farbgebung teilweise auf.


Möchten wir unsere Bildsprache nach und nach verfeinern, könnte es auf eine Reduktion von Farben hinauslaufen, um der Szene eine emotionale Stimmung zu verleihen. Diese Technik nennt sich »Color Grading« und bezeichnet die bewusste Steuerung und kreative Abstimmung von Farbwerten, bis nur noch die Farbtöne übrig bleiben, die man haben will. Was beim Film vor allem in der Nachbearbeitung geschieht, wird mit etwas Übung zum Leitfaden für fotografisches Sehen.
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Was geht hier vor? Kommissar, Geheimagent oder Bösewicht? Valentin schlüpft in die Rolle, die ihm zugewiesen wird. Die Farben im Bild ergeben einerseits einen Kontrast zwischen warm und kalt und unterstützen durch den entsättigten Look die filmische Anmutung der Szene.


[image: image]


Während Rot und Gelb im Farbkreis nebeneinander liegen und sich gut ergänzen, erzeugt das blaue Element im Hintergrund einen Farbkontrast zur gelben Jacke und hebt die warme und harmonische Farbgebung teilweise auf.
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Hier sind wir im Heizraum eines Hammams in Marrakesch. Obwohl kaum Tageslicht in den Raum fällt, wird das Gesicht des Heizers vom Feuer im Ofen warm angestrahlt. Auf vorhandene Lichtquellen zu achten und sie in das Bild einzubeziehen, erzeugt oft eine intensivere Stimmung als eine künstliche Lichtquelle.
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Um unser Sehen und die Wahrnehmung von Farben zu schulen, ist es sinnvoll, zu Übungszwecken zunächst mit möglichst wenigen Farben auszukommen. Wenn das gelingt, können wir das Farbspektrum nach und nach wieder erweitern. Eine mögliche Übung hierfür ist es, sieben Tage lang nur monochrome (einfarbige) Alltags-Stillleben zu fotografieren, also Szenen, in denen nahezu nur Varianten von Rot – oder irgendeines anderen Farbtons – vorkommen.
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Kurz nach Sonnenuntergang hat sich das Licht draußen in den Straßen Manhattans schon blau gefärbt, während die Halogenlampen im Hotelzimmer ein warmes Licht auf mein Model werfen. Der daraus entstandene Farbkontrast verleiht dem Porträt eine gewisse Tiefe und Spannung.


Farbtemperatur & Weißabgleich


Über den Tagesverlauf verändert sich die Wellenlänge und damit die farbliche Zusammensetzung des Sonnenlichts, ohne dass wir dies immer bewusst wahrnehmen. Unsere Kamera muss diesen Unterschied erkennen und ausgleichen, sonst hätte jedes Foto einen anderen Farbstich. Ideal wäre natürlich, wenn der automatische Weißabgleich der Kamera so gut funktionierte, dass immer ausgewogene Farben herauskommen – aber das tut er nicht.


Manchmal sollte das Licht möglichst neutral sein. Dann muss der Weißabgleich mit einer Graukarte oder einem Color Checker gemessen und in der Postproduktion kalibriert werden – etwa bei Produktabbildungen. Manchmal kann es gewollt sein, das Licht als warmes, überstrahlendes Gelb zu zeigen, um ein Lebensgefühl zu vermitteln – etwa bei Gegenlichtaufnahmen bei Sonnenuntergang. Manchmal ist eine kühle oder kalte Farbanmutung erwünscht – je nachdem, welche Stimmung die Emotion besser unterstützt, die ich im Bild transportieren möchte.
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Mit sogenannten Gels, Farbfolien aus der Bühnentechnik, lässt sich jede Lichtquelle einfärben und ein stylischer Look erzielen. Ob nun eine ruhige, kühle Stimmung vermittelt oder eine überdrehte, künstliche Welt erzeugt werden soll: Der Kreativität sind nur durch die Physik Grenzen gesetzt.


Anspruchsvoll wird es, wenn mehrere Lichtquellen im Spiel sind. Möchte ich bei tiefstehender Sonne meinen Aufhellblitz verwenden, um Licht in die Schatten zu bringen, wird der Blitz – obwohl er auf Tageslicht-Temperatur eingestellt ist – kälter (bläulicher) sein als das warme Orange der Nachmittagssonne. Da wäre ein goldener Reflektor zum Aufhellen besser geeignet.


Interessante Farbspiele ergeben sich auch mit Lichtquellen bei Nacht – sei es der Schein eines Feuers, einer Kerze, ein Handy-Display, das ein Gesicht beleuchtet, die Beleuchtung bei einem Konzert oder der Schein der Neonreklame auf der Straße. Was dann wie ein Farbstich oder Lichtreflex aussieht, kann zur kreativen Spielwiese werden. Das geht so weit, dass gefärbte Lichtquellen zum Einsatz kommen, etwa mit Hilfe von Farbfolien aus der Bühnentechnik, sogenannten Gels, die vor dem Blitzkopf angebracht werden. Um einen künstlerischen Effekt und gezielt Spannung zu erzeugen, wird hier oft mit Farbkontrast gearbeitet, also mit zwei komplementären Farben.
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Zur Blauen und zur Goldenen Stunde, also kurz vor Sonnenauf- oder nach Sonnenuntergang, ergibt sich oft eine besonders intensive Lichtstimmung. Versuche, diese Zeit für Streetporträts zu nutzen. Die tief stehende Sonne erzeugt starke Licht- und Schatteneffekte. Ist die Sonne schon hinterm Horizont verschwunden, werden die Kontraste dagegen sehr weich. In relativ kurzer Zeit kann sich die Lichtsituation also stark verändern. Haben wir starke Kontraste, müssen wir uns entscheiden, ob wir auf das Gesicht belichten und dann der Hintergrund überstrahlt, oder ob wir die tief stehende Sonne und das Umgebungslicht richtig belichten und der Mensch als Silhouette erscheint. Am besten wird es sein, wir probieren beides aus!





Oder doch schwarzweiß?


Besonders in der Porträt-, Street- und Reportagefotografie ist Schwarzweiß auch heute noch angesagt. Überall dort, wo es um Abstraktion geht, spielt dieser Bildstil weiterhin seinen Reiz und seine Stärken aus. Die Reduktion auf Graustufen ermöglicht es, die Bildaussage maximal zu vereinfachen und sie dadurch zu konzentrieren und zu verstärken. Der Betrachter ist gefordert, das Bild mit seiner eigenen Fantasie zu vervollständigen.


Der Verzicht auf Farbe führt auch dazu, dass Kontraste, Formen und Strukturen im Bild an Bedeutung gewinnen. Licht und Schatten rücken bei der Komposition in den Fokus, weshalb sich eine kontrastreiche Beleuchtung häufig anbietet. Tragen die Farben in einem Foto inhaltlich oder emotional nicht zu unserer Geschichte bei, können wir abwägen, ob die Schwarzweiß-Entwicklung unser Foto stärker macht.


Ich werde häufiger auf meine Schwarzweiß-Porträts angesprochen als auf die farbigen. Manchmal treffe ich jemanden nach längerer Zeit wieder, und dann stellt sich heraus, dass demjenigen nur die Schwarzweiß-Porträts im Gedächtnis geblieben sind. Ich glaube inzwischen, dass wir dadurch dem Betrachter eben nicht »vorkauen«, was er empfinden soll – und diese Freiheit aktiviert stärker die eigene Imagination. So sind wir möglicherweise auch emotional mehr involviert, während wir das Bild lesen und interpretieren. Denn genau das passiert bei unserer Informationsverarbeitung im Gehirn: Wir sehen keine objektiven Gegenstände. Wir lesen, deuten und verknüpfen das Gesehene mit selbst Erlebtem. Für mich hat die Faszination Fotografie begonnen, als ich in der Dunkelkammer der Schüler-AG Negative entwickelt habe und auf geheimnisvolle Weise Bilder erschienen sind. Da entstand der Traum, irgendwann einmal selbst die Welt da draußen auf diese magische Art zu erforschen und andere Menschen mit meinen Bildern zu erreichen.


Irgendwann nahm ich wieder meine analoge Contax G1 in die Hand und stellte fest, dass noch ein Film eingelegt war. Vor einigen Jahren war ich auf digital umgestiegen, und ich hatte keine Ahnung mehr, was da drauf sein konnte. Gespannt brachte ich den Film zur Drogerie und bestellte Abzüge. Als sie fertig waren, stellte ich fest, dass dieser Film mehr als zehn Jahre belichtet in der Kamera gelegen hatte – mein Sohn war inzwischen fast erwachsen. Ich erinnerte mich an ein Sommerwochenende im Berner Oberland, das wir mit Freunden am Thuner See und auf einer Alp verbracht hatten, und dieses Bild ließ den Moment noch mal ganz lebendig erscheinen, als wir mit der selbst gebauten Seilbahn seine Bonbons transportierten.
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Ein Wochenende in einer Berghütte des Berner Oberlands: Zum Glück haben wir unsere Bonbon-Seilbahn eingepackt!
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Suche dir zehn deiner aktuellsten Fotos aus und konvertiere sie in Schwarzweiß. Welches Motiv wird dadurch besser, welches schlechter?




	•Stelle zu Übungszwecken für die kommenden Fotoshootings deine Kamera so ein, dass sie »RAW + JPG« abspeichert, und wähle für JPG eine Monochrom-Einstellung. So zeigt die Kamera auf dem Display bereits die Schwarzweiß-Vorschau an. Im RAW sind trotzdem alle Farben gespeichert. So hältst du dir für eine spätere Bearbeitung alle Möglichkeiten offen.


	•Fotografiere eine Woche lang nur Motive, die sich besonders für Schwarzweiß eignen.








Kontrast


Was für die Farbe gilt, gilt auch für den Kontrast, also die Spreizung der hellsten und dunkelsten Bildbereiche und alle Abstufungen dazwischen. Wir können (und sollten) uns fragen, welcher Kontrastumfang am besten zu unserem Motiv passt, um die gewünschte Bildaussage optimal zu unterstützen:




	•Möchte ich eher mit hohem Kontrast die Dramatik im Bild verstärken oder möchte ich mit einer flachen Helligkeitskurve und wenig Kontrast die Stimmung wiedergeben?


	•Wie viel Kontrast verträgt mein Motiv?


	•Welche Lichtquelle eignet sich für hohen Kontrast, welche für weichen?





Der Kontrast ist eines jener Gestaltungsmittel, die wir während des gesamten Prozesses im Blick haben sollten. Zwar können wir in der Nachbearbeitung die Kontraste verstärken oder flacher einstellen; zu einem wirkungsvollen Ergebnis kommen wir aber nur, wenn wir bereits bei der Aufnahme den Kontrastumfang bewusst steuern.
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Obwohl direktes Sonnenlicht oft (zu) starke Kontraste erzeugt, kann es sehr interessant sein, wenn es aus einer günstigen Richtung kommt und, wie hier bei Fadwa, die Kontur des Gesichts ausleuchtet.
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In den engen Gassen der Altstadt von Marrakesch gibt es praktisch immer eine Wand, die von der Sonne angestrahlt wird und ihr Licht auf die gegenüberliegende Seite wirft. Genau dort sitzt dieser Händler und genießt sein Mittagessen. Das Licht wird wie von einer großen Softbox auf ihn reflektiert.
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Motive im Gegenlicht, wie dieser Surfer am Santa Monica Beach in Kalifornien, sind besonders kontrastreich und können dazu führen, dass nur noch die Silhouette abgebildet wird. Das führt oft zu einer emotionalen Bildsprache.
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Dieses Porträt eines Arbeiters in einer U-Bahn-Station von New York besticht durch ein interessantes Licht-Schattenspiel.


Das fängt an mit der Lichtquelle, die uns zur Verfügung steht. Scheint die Sonne, erzeugt das meist hohen Kontrast, wie wir anhand harter und unschöner Schatten in der Augenpartie erkennen können. Bewölkter Himmel eignet sich für Porträts deshalb häufig besser. Oder wir behelfen uns damit, unser Model im Halbschatten und Schatten zu fotografieren, idealerweise gegenüber einer beschienenen Wand, die dann wie eine Softbox wirkt und das Gesicht homogen ausstrahlt.


Umgekehrt gilt, dass eine große Lichtquelle diffuses Licht und weichen Kontrast erzeugt, wobei die Größe der Lichtquelle immer im Verhältnis zur Entfernung betrachtet werden muss. Eine große Lichtquelle, die weit entfernt ist (die Sonne), erzeugt eben auch hartes Licht – es sei denn, sie wird durch Wolken, einen Diffusor oder Reflektor auf das Model gestreut.


Wie viel Kontrast eine Aufnahme verträgt, ist auch vom Verwendungszweck abhängig. Während wir bei unseren persönlichen Fotoprojekten freie Hand haben und uns ganz vom künstlerischen Konzept leiten lassen können, steht bei Corporate-Porträts eine vorteilhafte Ausleuchtung des Gesichts meist im Vordergrund. Aber auch hier gilt der »Editorial-Stil« gerade als sehr modern, sodass auch hier immer öfter eine stimmungsvollere Bildsprache eingesetzt werden kann.
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Der Kontrastumfang ist nicht nur davon abhängig, wie groß unsere verwendete Lichtquelle ist, sondern auch von der Richtung, mit der das Licht auf unser Model trifft. Die Kunst ist es, mit ein und derselben Lichtquelle so viele Variationen wie möglich zu schaffen – von weichem über mittleren bis zu starkem Kontrast. Versuche dies zu erreichen, indem du mit der räumlichen Konstellation von Lichtquelle, Motiv und Kameraperspektive arbeitest.





Als ich dem Arbeiter in der U-Bahn begegnete, war ich fasziniert vom Licht- und Schattenspiel im U-Bahn-Schacht in Verbindung mit der dunklen Hautfarbe und den Augen des Mannes, die aus seinem rudimentär beleuchteten Gesicht hervorstachen. In der Postproduktion habe ich daher den Kontrast noch weiter erhöht, um die Intensität seines Blicks zu betonen. Dafür habe ich mit dem Plug-in »Silver Efex Pro« gearbeitet, das den analogen Look eines harten Schwarzweißpapiers simuliert. Möchte man nicht mit diesem analogen Effekt arbeiten, aber trotzdem ein Schwarzweißbild kreieren, ist es oft besser, den Kontrast mit Hilfe der Farbtöne in der Nachbearbeitung zu steuern. Erhöhen wir zum Beispiel im roten Farbton die Luminanz, können wir Hautunreinheiten leicht verschwinden lassen. Mittels des gelben und grünen Farbtons dagegen lässt sich der Kontrast der Umgebung steuern.


Mit Schärfe und Unschärfe gestalten


Ähnlich wie unser Interesse von hellen Bereichen im Bild angezogen wird, ist die Verteilung der Schärfe eine Möglichkeit, die Aufmerksamkeit des Betrachters auf ein bestimmtes Detail zu lenken. Das können wir uns zunutze machen und auf Details fokussieren, die wir hervorheben möchten, während wir weniger wichtige Bereiche in Unschärfe tauchen.


Die Schärfe bzw. Unschärfe wird einerseits durch die Blende beeinflusst – eine offene Blende führt zu mehr Unschärfe vor und hinter der fokussierten Ebene. Andererseits können wir die Schärfentiefe auch durch die Brennweite und den Abstand beeinflussen, indem wir näher ans Motiv herantreten oder die Distanz zum Hintergrund vergrößern.


Wir sollten deshalb bewusst entscheiden, worauf wir fokussieren wollen und welche Bereiche des Bildes scharf werden würden. Nur so können wir Schärfe und Schärfentiefe als Gestaltungsmittel einsetzen und – im besten Fall – unser Publikum durch ungewöhnliche Blickführung überraschen.
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Um in einer unruhigen Umgebung den Blick des Betrachters auf unser Model zu lenken, eignet sich eine möglichst weit geöffnete Blende gut. Gleichzeitig vermittelt der unscharfe Hintergrund einen Eindruck von der Werkstatt der Restauratorin.
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Man kann sich fragen, ob dieses Bild ein Porträt ist. Ich denke, es erzählt etwas über das Leben der Menschen in Chinatown (New York), der wahrscheinlich größten chinesischen Community außerhalb der Volksrepublik. Zu beobachten, wie sich die chinesische und amerikanische Kultur durchmischen, wie eine Gruppe von Menschen, die fern ihrer Heimat lebt, ihre Identität aufrechterhält, und nach visuellen Codes dafür zu suchen, finde ich sehr spannend.
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Es ist vielleicht naheliegend, die ausgestreckte Faust in den Fokus zu nehmen. Der in der leichten Unschärfe noch gut zu erkennende ernste Gesichtsausdruck von Valentin und seine Blickrichtung unterstützen die bedrohliche Wirkung der Hand auf nachdrückliche Weise.
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Es ist nicht immer so einfach, zu entscheiden, was scharf sein sollte und was unscharf. Zum Glück hilft uns die digitale Fotografie, Bilder direkt zu beurteilen und daraus zu lernen. Wenn du ein eben gemachtes Bild auf dem Display betrachtest, kannst du dir die Frage stellen: Falls nur ein kleiner Bereich scharf wäre, welcher wäre es? Kann ich diesen Effekt vielleicht dadurch verstärken, dass ich mich bewege und von einer anderen Richtung auf mein Motiv schaue? Und: Wenn ich die Regel »Das Wichtigste sollte scharf sein« auf den Kopf stellte: Was wäre dann im Fokus? Probiere es aus!





Komposition und Perspektive


Komposition


Jeder, der sich mit dem Bildaufbau in Fotografie beschäftigt hat, dürfte von der Drittelregel gehört haben. Diese besagt, dass ein Bild harmonisch, ausgewogen und interessant wirkt, wenn das abgebildete Hauptmotiv auf den Linien oder den Schnittpunkten einer in 3 × 3 Rechtecke geteilten Fläche ausgerichtet sind. Für die Komposition eines Fotos gilt aber auch mehr als bei jedem anderen Thema: Man sollte die Regeln kennen, damit man sie brechen kann.
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Obwohl das Gesicht (vom Betrachter aus) relativ weit links ist und auf der rechten Seite ungenutzter Raum entsteht, wirkt es harmonisch. Teilt man das Bild in neun gleich große Flächen ein, liegt das Gesicht (des Models) auf dem Schnittpunkt der Linien links oben.


So kann ich darauf achten, dass das Gesicht meines Porträts im rechten oder linken Drittel des Ausschnittes platziert ist und der Blick in das Bild hineinführt, wenn ich mich für einen harmonischen Bildaufbau entscheide. Genauso kann ich den Blick aus dem Bild hinausschweifen lassen, wenn ich Spannung aufbauen will. Oder ich schneide das Gesicht sogar an.
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Früh morgens bin ich mit Youssef auf dem Weg in sein Atelier, als wir das interessante Licht für ein paar Porträts nutzen. Aus jeder Perspektive ergab sich eine neue Möglichkeit, mit Licht und Schatten zu spielen.


Wie lässt sich das Gestaltungsmittel Komposition einsetzen, wenn ich mehr möchte als nur ein schönes Gesicht schön zu fotografieren? Hier sind einige Anregungen:




	•Wir können uns nach Linien umschauen, die sich aus der Perspektive ergeben, und darauf achten, dass sie zu unserem Hauptmotiv hinführen.


	•Wir können bewusst mit Negativ-Raum arbeiten, also einen leeren Raum oder homogene Flächen dominant mit ins Bild einbauen.


	•Wir können eine Szene mit Vordergrund, Motivebene und Hintergrund schaffen, um mehr Tiefe zu erzeugen.


	•Wir können Spiegelungen und Reflexionen nutzen, durch Scheiben oder halbtransparente Objekte hindurch fotografieren oder einen sogenannten Störer ins Bild integrieren (beispielsweise im Vordergrund unscharf verlaufende Äste eines Baumes).





Perspektive


Auf den Blickwinkel kommt es an: Die Perspektive ist unter den Gestaltungsmitteln, die uns zur Verfügung steht, das vielleicht vielseitigste. Aber welche unterschiedlichen Aspekte einer Aufnahme deckt dieser abstrakte Begriff ab, was können wir uns darunter vorstellen und wie können wir damit kreativ arbeiten?


Aus der Augenhöhe des Fotografen zu fotografieren ist zwar bequem und vermittelt häufig den Eindruck, mitten im Erleben zu sein. Es hat aber den Nachteil, dass die meisten Fotos, die wir sehen, aus ein und derselben Perspektive aufgenommen sind. Das macht solche Fotos schnell langweilig.


Es lohnt sich, darüber nachzudenken, welche der folgenden Perspektiven mein Motiv am besten zur Geltung bringt:




	•vertikal von oben


	•schräg von oben (Vogelperspektive)


	•auf Augenhöhe


	•mittig horizontal zu meinem Sujet


	•von schräg unten


	•von unten nach oben


	•durch mehrere Objekte oder eine Scheibe hindurch





Egal für welche Variante ich mich am Ende entscheide: Wenn ich glaube, den besten Winkel gefunden zu haben, sollte ich einmal um mein Motiv herumlaufen und es aus möglichst vielen anderen Winkeln und Richtungen fotografieren.
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Wenn du überzeugt bist, dass das beste Format das Querformat ist, mache auch ein Foto in Hochformat (und umgekehrt). Das kann uns im wahrsten Sinne des Wortes neue Perspektiven eröffnen.





Die richtige Location finden


Apropos Perspektive: Gehen wir nochmals einen Schritt zurück (bildlich gesprochen), denn schon der Ort des Geschehens spielt eine entscheidende Rolle. Wollen wir zum Beispiel einen Schlangenbeschwörer in Marrakesch porträtieren, können wir das während seiner Performance mit Publikum auf dem Gauklerplatz machen, im angemieteten Fotostudio eines Kollegen vor Ort oder bei ihm zu Hause, während er seine Tiere pflegt oder füttert. Das Model wird das gleiche sein, das Ergebnis aber sehr unterschiedlich: Einmal erreichen wir eine Bildsprache, die für Reportage und Reisefotografie typisch ist, einmal eine Art Business-Porträt und dann wiederum ein Kontextporträt. Die Aussage und die Stimmung wird jedes Mal eine andere sein. Deshalb gilt: Gefällt mir das Ergebnis nicht, lass’ es uns riskieren und einfach dasselbe Motiv in einer anderen Umgebung finden.


Totale vs. Detail


Genauso verhält es sich mit dem Ausschnitt, den wir wählen. Ein sogenannter Establishing Shot – eine Übersicht über den Ort und das Geschehen – bereitet den Betrachter auf das zu Erwartende vor und weckt gleichzeitig seine Neugierde. Das kann ein guter Einstieg in eine Porträtserie oder Reportage sein.
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Von weit weg bis ganz nah dran: durch unterschiedliche Abstände zu unserem Motiv können wir die Bildsprache beleben und den Betrachter an die Hand nehmen und durch die Szene führen.


Wechseln wir einen weiten Aufnahmewinkel mit Nah- und Detailaufnahmen ab, erzeugen wir willkommene Variationen und nehmen den Betrachter förmlich mit auf eine visuelle Entdeckungsreise. Dieser junge Weber in der Altstadt von Marrakesch genoss gerade seine Pause vor der Werkstatt. Als ich mit ihm ins Gespräch gekommen war, lud er mich ein, mir zu zeigen, wie er das Garn spinnt. Ich brauchte also nur seiner Begeisterung zu folgen, um zu einer abwechslungsreichen Fotoserie zu kommen.
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Diese Technik, mit der Perspektive zu spielen, machen sich nicht nur Fotografen zu eigen. Sie hat sich auch beim Schreiben von szenischen Texten durchgesetzt. Roy Peter Clark beschreibt in seinem Buch »Die 50 Werkzeuge für gutes Schreiben«5, Autoren und Literaten hätten sich diese Technik von den Regisseuren und Kameraleuten abgeschaut, um packende Reportagen zu verfassen. Denn je öfter und bewusster die Erzählweise zwischen unterschiedlichen Perspektiven wechselt, desto spannender der Text, so Clark. Er unterscheidet zwischen:




	•Vogelperspektive

In der Literatur spricht man auch von Landing from Mars, also der gedanklichen Annäherung von weit draußen, immer näher kommend. Etwa so: »Irgendwo in den Weiten der Mongolei …«



	•Establishing Shot

Zeigt den Schauplatz des Geschehens und vermittelt die Stimmung: »… stehen zwei einsame Jurten.«



	•Mittlere Distanz

Nah genug, um die Handlungen und Interaktion der Hauptdarsteller vermitteln zu können: »Sie gehören einer kleinen Familie, bestehend aus drei Generationen.«



	•Close-up

Gesichter werden gezeigt mit all ihren Emotionen: »Anouk, die junge Mutter, bereitet gerade Tee zu und blickt besorgt in die Vorratsdose.«



	•Extreme Close-up

Hebt ein Detail hervor, das aus der Ferne nicht wahrgenommen werden könnte: »Der Löffel, den sie zum Schöpfen verwendet, ist nur noch zur Hälfte mit Tee bedeckt.«






Man könnte einwerfen, dass diese Technik nur in einer Fotoserie umgesetzt werden und nicht auf ein einzelnes Foto angewendet werden kann. Aber das ist zu kurz gedacht. Wir können etwas über einen Menschen erzählen, indem wir seinen Arbeitsplatz oder seinen Hobbykeller mit einbeziehen (Establishing Shot) und dadurch, dass wir seine Hände fotografieren, wie sie Holz bearbeiten oder eine Gans ausnehmen (Extreme Close-Up).


Und fangen wir erst einmal an, in unterschiedlichen Perspektiven zu denken, gelingt es uns immer besser, die überzeugendste Perspektive für unser Motiv zu finden.




[the scope +1]


Bei dieser Übung geht es darum, 30 Minuten in einem Umkreis von 300 Metern zu verbringen und zu sehen, was sich hier alles entdecken lässt. Wähle einen belebten Ausgangsort und bewege dich nicht weiter als 300 Meter hin und her. Mache ein Foto von allem, was dir interessant erscheint und worauf du emotional reagierst. Wie verändert sich deine Perspektive auf Personen und Details, die sich im nächsten Umfeld befinden? Welchen Hindernissen begegnest du? Mit wem kommst du dabei ins Gespräch?





Reduktion: weniger ist manchmal mehr


Manchmal gewinnt ein Foto dadurch, dass wir ein paar Schritte nach rechts oder links gehen und damit ein störendes Element aus dem Bild verbannen können. Das Gestaltungsmittel der Reduktion entfaltet seine Kraft, wenn wir lernen, alles, was unsere Geschichte über den zu porträtierenden Menschen nicht voranbringt, einfach wegzulassen.


Reduktion kann auch bedeuten, wichtige Details nicht zu zeigen, obwohl sie für die Geschichte relevant sind. Nicht alles, was wir in einem Foto transportieren wollen, muss auch sichtbar sein.
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Meistens gilt: je weniger vom Model ablenkt, umso besser gelingt es, die Aufmerksamkeit auf das Hauptmotiv zu lenken.


Jeder kennt den Satz, dass weniger auch mehr sein kann. Oder wie Robert Capa sagte: »Wenn deine Bilder nicht gut genug sind, warst du nicht nah genug dran.« Das sehen wir auch an den ikonischen Porträts von Platon. Der New Yorker Fotograf englischgriechischer Abstammung fotografierte in den letzten 20 Jahren die einflussreichsten Menschen des Planeten. Und dabei sind seine Stilmittel meistens dieselben: sein Model, ein Hocker, Frontal-Licht, ein weißer Hintergrund und seine Mittelformat-Kamera, oft mit einem eingelegten Schwarzweiß-Film. Platon sagt: »A portrait for me is about closeness.« Es geht ihm um die Nähe, weil darin Wahrheit liegt. Das kann man pathetisch finden – ich finde es faszinierend, dass es ihm gelingt, so viele unterschiedliche Charaktere mit so wenig Zutaten immer wieder neu zu interpretieren und einen unverwechselbaren Look zu kreieren, in dessen Fokus der Mensch vor der Linse steht. Auf diese Art wird ein Augenzwinkern, die kleinste Geste des Models oder eine schrill übertriebene Pose zur Essenz des Charakters. Wenn wir näher ans Geschehen kommen, näher an den Menschen, reduzieren wir uns auf das Essenzielle – wenn wir das wollen.
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Suche dir ein Model, das du gut genug kennst, um sich auf ein Experiment einzulassen. Wenn ihr einen Spot gefunden habt, an dem das Licht stimmt und dein Model sich wohlfühlt, probiere so viele Perspektiven wie möglich aus: Froschperspektive, frontal, gehe weit genug weg für ein Ganzkörperporträt und schrittweise immer näher heran. Wie nahe empfindest du es als angenehm, und was passiert, wenn diese Distanz unterschritten wird? Wie viel Nähe ist möglich?


Probiere es mit unterschiedlichen Menschen aus. Verschiedene Menschen kennen uns aus ganz unterschiedlichen Rollen. Frage einen Freund, porträtiere Kinder, deine Mutter, einen Ausbilder oder Vorgesetzten usw. Wenn wir jedes Mal dasselbe Setup verwenden, können wir uns mit der Aufmerksamkeit ganz der Interaktion widmen und sind nicht von technischen Herausforderungen abgelenkt. Erstelle eine Serie von Porträts, die heimlich auf der Forschungsfrage aufgebaut ist: Wie viel Nähe halten wir beim Shooting noch aus?





Räumliche Tiefe und Ebenen nutzen


Es liegt in der Natur der Fotografie, dass wir eine dreidimensionale Welt auf eine flache Ebene (zwei Dimensionen) reduzieren müssen. Manchmal kommt uns das entgegen, weil es Komplexität reduziert, aber wenn wir nicht aufpassen, wird ein Foto dadurch schnell langweilig. Wie können wir also mehr Tiefe und die Illusion von Raum in einem Bild erlebbar machen?




	•Ein Weitwinkel-Objektiv lässt nahe Objekte größer erscheinen als weiter entfernte. Dadurch vermitteln wir dem Betrachter häufig eine bessere Vorstellung von der räumlichen Beziehung einzelner Elemente zueinander.


	•Indem wir neben dem Hauptmotiv einen Vordergrund und einen Hintergrund bei der Komposition berücksichtigen, entsteht für den Betrachter der Eindruck räumlicher Tiefe.


	•Wir können Elemente und Linien aus der Szene aufgreifen und so ausrichten, dass sie diagonal verlaufen oder auf ein weit entferntes Ziel hinweisen. In der Malerei gibt es dafür die Technik der Zentralperspektive.


	•Wir können ein Teleobjektiv und eine offene Blende einsetzen, um unser Motiv vor dem unscharfen Hintergrund freizustellen.
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Ein Foto bildet unsere räumliche Welt auf einer Fläche ab. Um diese Herausforderung zu meistern, empfielt es sich, nach Elementen zu schauen, die die Illusion von Tiefe erzeugen – wie in diesem Fall, bei dem ich Tuba durch die Treppenstufen hindurch fotografiert habe.
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Suche dir eines deiner Lieblingsbilder heraus und eines, das dir nach eigenem Empfinden nicht so gut gelungen ist.




	•Gibt es eine Perspektive, die du noch nicht ausprobiert hast?


	•Mit welcher Perspektive könntest du mehr Tiefe erzeugen?
Wenn es dir hilft, forme mit deinen Händen einen Rahmen, durch den du hindurchschauen kannst. Das vermittelt einen besseren Eindruck davon, ob die Komposition und der Anschnitt für Spannung sorgen. Das hört sich erstmal lächerlich an, ich finde jedoch, der Effekt ist geradezu »mind-blowing«. Mir persönlich hilft dieser Trick in der visuellen Vorstellungskraft enorm.








Mit Licht arbeiten


Wie wir als Fotografen mit Licht arbeiten, können wir ein Leben lang weiterentwickeln, da wir in der Fotografie genau genommen ja keine Objekte abbilden, sondern das von Objekten reflektierte Licht. Ja, Fotografie ist nicht nur Malen mit Licht, wie der griechische Ursprung von Fotografie (photos graphein) besagt, sondern regelrecht das Aufzeichnen von Licht. Machen wir ein Porträt oder eine Produktfotografie im Studio und wollen sicher sein, dass kein Mischlicht aus Blitz- und Fensterlicht entsteht, schalten wir einfach kurz den Funkauslöser für das Blitzlicht aus und sehen – nichts! Das sollte uns klar sein, unabhängig davon, was auch immer in unserem Bild zu sehen ist: Was wir eigentlich zeigen, ist nicht das Motiv an sich, sondern das Licht, in dem unser Motiv badet.


Ich gebe zu, das ist sehr abstrakt gedacht. Aber es kann uns verdeutlichen, wie groß der Einfluss des Lichts auf unsere Bildaussage ist: Weiches Licht führt zu einer anderen Aussage als hartes Licht, gerichtetes Licht wird stärkere Kontraste erzeugen als diffuses Licht, die Lichtquelle im Rücken wird eine vollkommen andere Bildsprache ergeben als Streif- oder Gegenlicht.


Während es beim Porträt eines älteren Menschen interessant sein kann, alle Hautunreinheiten und jede einzelne Falte zu erkennen, da wir auf die Lebenserfahrung dieses Individuums anspielen möchten, werden Beauty-Porträts gerne mit großen Parabolschirmen und Beauty-Dishes von leicht schräg oben fotografiert, um möglichst viele Unebenheiten im Gesicht zu verflachen.


Wie können wir lernen, das Licht zu sehen, zu kontrollieren, einzufangen und zu unserem Vorteil zu nutzen?


Gemessen an der Komplexität des Themas möchte ich noch einmal an die Skalierungsmethode erinnern, die ich selbst bei Auftragsarbeiten regelmäßig anwende, während ich das Licht-Setup aufbaue. Es hilft, sich das Zwischenergebnis anzuschauen und kurz innezuhalten. Die Frage ist immer die gleiche: Wie kann ich das Ergebnis (zunächst) um [+1] verbessern?


Es geht mir nicht darum, Rezepte zu vermitteln, sondern zum Experimentieren anzuleiten und dazu, Fehler zu machen, Neues zu entdecken, den Blick zu weiten, aufzugreifen, was ich noch nicht in Betracht gezogen habe, kurz: herauszufinden, wie ich – ganz persönlich und mit meinen Mitteln – mit Licht arbeiten möchte. So sind diese Ideen zu verstehen:




	•Wenn du in der Sonne fotografierst, platziere dein Model im Schatten, im Halbschatten oder umgekehrt. Wenn du gerne im Schatten arbeitest, riskiere es mal, in direktes Sonnenlicht zu wechseln.


	•Wenn du mit Available Light fotografierst, dann hole (oder bastle) dir fünf unterschiedliche Reflektoren, Diffusoren und Abschatter oder besorge dir ein bis drei Blitzgeräte.


	•Wenn du einen Aufsteckblitz hast, besorge dir einen Funkauslöser und beschäftige dich mit dem entfesselten Blitzen.


	•Lass dein Model in Richtung der Lichtquelle schauen, aber probiere auch die andere Blickrichtung aus.


	•Wenn du noch nicht mit Lichtformern experimentiert hast, wird es höchste Zeit.


	•Entwickle ein Licht-Setup, mit dem du unabhängig von den herrschenden Lichtverhältnissen arbeiten kannst.


	•Fange an, vorhandenes Umgebungslicht und mitgebrachtes Licht zu kombinieren.


	•Experimentiere mit Gels, also Farbfolien, die vor der Lichtquelle angebracht werden, um komplementäre Lichtakzente zu setzen, oder richte das eingefärbte Licht auf einen grauen Hintergrund, um farbige Hintergründe mit nur einem Material zu zaubern.


	•Wenn dein Licht-Setup mit zwei Lichtquellen funktioniert, benutze eine dritte.


	•Wenn du mit hartem Licht arbeitest (kleine Lichtquelle oder Lichtquelle weiter weg), probiere aus, was sich mit weichem Licht machen lässt (große Lichtquelle und nah dran). Und umgekehrt: Wenn du mit weichem Licht arbeitest, finde Wege, harte Lichtreflexe mit ins Bild zu integrieren.


	•Setze deine Lichtquelle einmal so ein, dass sie dein Subjekt und den gesamten Raum gut ausleuchtet, um dann umzubauen und mit ganz gezielt gesetzten Lichtflecken nur noch das auszuleuchten, was im Vordergrund ist, während der Rest des Raums dunkler wird.
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Grundsätzlich sollte es unser Ziel sein, das Gesicht gut auszuleuchten, aber es gibt eben keine Regel ohne Ausnahme. Die Frage ist vielmehr, ob wir auf Nummer sicher gehen möchten oder – wie hier – einen geheimnisvollen Look erzeugen wollen, der die Fantasie des Betrachters anregt.





	•In kontrastreichen Situationen: Gleiche den hohen Kontrastumfang mit dem Aufhellen dunkler Bereiche an (Reflektor oder Lichtquelle, High-Speed-Synchronisation) oder verstärke ihn noch zusätzlich, um am Ende nur noch mit Licht-Schatten-Konturen zu arbeiten.


	•Arbeite mit Licht im Rücken, auf 45 Grad, mit Gegenlicht, Streiflicht bis hin zur Unterbelichtung und einem Licht, das nur noch die Konturen erkennen lässt.


	•Beschäftige dich mit dem Belichtungswert und entscheide dich, um wie viele Blendenstufen dein Hauptmotiv heller sein soll als der Hintergrund (Vorschlag: erst mal zwei Blendenstufen ausprobieren). Variiere den Helligkeitsunterschied vom Vorder- zum Hintergrund – zum Beispiel, indem du den Abstand des Motivs und der Lichtquelle zum Hintergrund veränderst.


	•Nutze das Licht der Goldenen und der Blauen Stunde, also vor und nach Sonnenaufgang und Sonnenuntergang.


	•Nutze vorhandene Lichtquellen (Kerzen, Reklameschilder, Laternen etc.), um dein Motiv zu beleuchten, und bewahre in der Bildbearbeitung ihre Farbtemperatur und Charakteristik.





Das Licht geschickt nutzen zu können ist die halbe Miete. Ich möchte aber daran erinnern: Auch wenn ich all diese Techniken perfekt beherrschen sollte, kommt nicht zwingend ein tolles Foto dabei heraus. Vielmehr geht es darum, einen klitzekleinen Schritt vorwärts zu gehen von dem Punkt aus, an dem ich mich gerade befinde, und mich darüber zu freuen.


Früher oder später entwickeln die meisten Fotografen ihr Lieblings- und Standard-Licht-Setup. Meines besteht aus zwei Blitzen, die fast diagonal von schräg vorne und schräg hinten auf mein Model treffen, meistens mit einer Softbox vorne und einem Striplight von schräg hinten/oben. Dadurch bekomme ich eine gute Ausleuchtung mit Plastizität und Helligkeitsabfall im Gesicht durch die Softbox von schräg vorne und ein schönes Kanten- und Fülllicht gegenüber durch das Striplight. Der Nachteil ist, dass relativ viel Ausrüstung notwendig ist.


Wenn ich mobil sein möchte, funktioniert auch folgendes Setup gut: Ich suche mir draußen einen Ort, an dem ich mein Model aus dem Licht gerade so weit in den Schatten bewegen kann, dass auf seinem Gesicht noch genügend indirektes Licht ankommt. Dann nehme ich einen Reflektor, der aus dem sonnigen Bereich Licht auf das Gesicht wirft. Durch unterschiedliche Winkel entsteht eine unterschiedlich starke Wirkung, sei es von unten, um die Schatten im Gesicht neutral aufzuhellen, oder von der Seite, um einen eher dramatischen Helligkeitsverlauf zu erzielen. Dasselbe funktioniert auch gut im Innenraum, in der Nähe eines Fensters.
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Fangen wir erst einmal damit an, Licht bewusst als Gestaltungsmittel wahrzunehmen, gelingt es immer öfter, vorherrschende Lichtsituationen zu unserem Vorteil zu nutzen.
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Im Schatten der Hecke haben wir direktes Sonnenlicht vermieden. Gleichzeitig hellt ein Reflektor hinter mir das Gesicht auf – ein Setup, das mit wenig Ausrüstung praktisch überall funktioniert.
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Die Kombination aus einer großen Softbox von schräg vorne und ein Striplight von schräg hinten erzeugt ein Licht, welches das Gesicht homogen ausleuchtet und dennoch die Kopfform schön modelliert und Tiefe erzeugt.
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	•Versuche ein Licht-Setup zu erstellen, das möglichst alle Lampen und Lichtformer verwendet, auf die du Zugriff hast.


	•Erarbeite als Kontrast dazu ein möglichst minimalistisches Licht-Setup, das überall funktioniert.








Der richtige Zeitpunkt


Es dürfte offensichtlich sein, dass wir beim Fotografieren sprichwörtlich zum Beobachter der Zeit werden, während sie manchmal für und manchmal gegen uns arbeitet. Wann immer wir den Auslöser drücken, halten wir einen Moment fest, der gleichzeitig unwiederbringlich vergangen ist. Manchmal können wir die Zeit anhalten – manche Situationen sind wiederholbar, andere nicht. Auf jeden Fall wird im nächsten Augenblick ein neuer Moment und eine neue Szene entstehen.


So wird jedes Foto zum Zeitzeugen. Selbst ein Business-Porträt stellt nicht nur den CEO eines Unternehmens dar, sondern ist gleichzeitig ein Ausdruck dafür, welche Symbolik und welche Organisationskultur gerade als wegweisend gilt. Es reflektiert Trends des zeitgemäßen Business- Outfits, enthält häufig Statussymbole wie eine Armbanduhr, setzt vielleicht ein Signal in Form eines Tattoos, offenbart aktuelle Moden der Haarpracht oder zelebriert den neuesten Spleen der visuellen Bildsprache, wie z. B. eingefärbte Lichtquellen und hippe Teiltonung.


Kennst du das, wenn in einem Fernsehfilm jemand auf einmal ein Handy herausholt, das noch kein Smartphone ist? Ich bin dann irritiert, und es kommt mir vor, als sei der Film schon uralt. Hosenträger können ein Hinweis auf die 20er-Jahre sein oder ein Stil-Statement der heutigen Avantgarde. Solche Codes des zeitgeschichtlichen Kontextes sind interessant. Aus diesem Grund sollten wir ihnen Beachtung schenken, wenn wir ein Porträt machen.


Auch im Laufe des Tages und sogar innerhalb von wenigen Augenblicken verändert sich die Chance, ein ausdrucksstarkes Porträt zu bekommen. Es kann sich lohnen, bereits vor dem eigentlichen Shooting anzufangen zu fotografieren – oder wenn aus Versehen die Türe aufgeht und das Model gerade abgelenkt hinüberschaut. Solche Zwischenfälle führen oft zu spontanen Gefühlsausdrücken, die wir nutzen können, wenn wir darauf vorbereitet sind.
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	•Wenn du die Möglichkeit hast, dein Model einen Tag lang zu begleiten, mache jeweils ein Porträt morgens, mittags und am Abend. Das sollte die Chance bieten, die Person in unterschiedlichen Situationen und Rollen zu erleben – vielleicht mal als Elternteil, bei der Arbeit, oder unter Gleichgesinnten im Verein. In verschiedenen sozialen Kontexten erleben wir uns selbst oft sehr unterschiedlich, was auf den Porträts zu ganz vielschichtigen Ausdrücken führen kann.


	•Vielleicht gibt es auch jemanden, den du über längere Zeit begleiten kannst, zum Beispiel Familienangehörige oder Freunde, die du nur alle paar Jahre besuchst. Wäre es möglich, dass sie sich auf ein Langzeit-Projekt einlassen – und du porträtierst sie einmal im Jahr?








Unterschiedliche Konzepte der Bildbearbeitung


Es ist eine Möglichkeit, die Fotos so zu verwenden, wie sie aus der Kamera kommen. Eine andere Möglichkeit ist es, in der Bildbearbeitung bewusst Einfluss auf den Look und das Ergebnis der Fotos zu nehmen. In diesem Fall gehe ich davon aus, dass du in deiner Kamera das RAW-Format eingestellt hast, denn nur so kannst du mit dem Postprocessing steuern, zu welchem Ergebnis du kommen möchtest. Speichern wir dagegen die Fotos in der Kamera als JPG ab, so steht uns in der Nachbearbeitung nicht mehr der ganze Dynamik- und Farbumfang zur Verfügung. Wenn wir später auch nur die Belichtung ändern wollen, verschieben sich ungewollt die Farbwerte mit, und es kommt schneller zu Farbabrissen, also zu einem sichtbaren Übergang von einem Farbwert zum anderen.


Wenn wir uns also selbst um die Digitalentwicklung kümmern, etwa mit Programmen wie Adobe Photoshop/Camera Raw, Capture One oder Adobe Lightroom, können wir uns dabei an unterschiedlichen Konzepten orientieren, die sich hauptsächlich danach richten, wofür wir die Bilder verwenden wollen. Die unterschiedliche Verwendung könnte wie folgt aussehen:




	•Journalistische Reportage


	•Editorial-Fotografie


	•Werbefotografie


	•Kunst


	•Private Zwecke und freie Projekte





Manchmal ist es vielleicht gar nicht so einfach, zu wissen, in welchem Medium oder Genre deine Fotostrecke am Schluss landen wird. Die Abgrenzung zwischen unterschiedlichen Genres der Fotografie und die Frage, wie diese Genres zu interpretieren sind und welche Bearbeitung möglich ist, führen immer wieder zu Diskussionen.
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Selbst ein Urgestein wie der National-Geographic-Reporter Steve McCurry geriet immer wieder in die Kritik, weil seine Fotos für ein journalistisches Verständnis zu stark gesättigt waren und McCurry mehrmals dirigierend in eine Szene eingegriffen und seine Protagonisten angeleitet hat. 2016 berichtet die Deutsche Welle in einem Artikel über McCurry, dass hier das »Ende der Ethik des Fotojournalismus« befürchtet – sein Wahrheitsgehalt generell in Frage gestellt – und von einer »moralischen Verfehlung« ausgegangen werden muss6. Reuters beschreibt die wichtigsten Werte im Fotojournalismus so: »Alles, was wir als Reuters-Journalisten tun, muss unabhängig, frei von Vorurteilen und mit äußerster Integrität ausgeführt werden.«7 Dabei darf kein Pixel verändert werden. Dabei sieht Steve McCurry sich selbst gar nicht als Fotojournalist, sondern als Visual Storyteller und Künstler.


Wie unterscheiden sich die Genres – und wo verläuft die Grenze?
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Zack Arias, Editorial-Fotograf und YouTuber aus Atlanta, drückt es so aus: »Advertising and commerical [photography] are selling something. Editorial [photography] is telling something.«8 Wir könnten es aber auch so zusammenfassen: Es kommt darauf an, wer dich am Ende dafür bezahlt, die Fotos verwenden zu können. Die folgende Übersicht habe ich zusammengestellt, um Ideen zu liefern, welche Bearbeitungs-Schritte für mich in welchen Situationen machbar und sinnvoll sind.
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Wir sehen: Es ist ein Irrtum zu glauben, dass es so etwas wie eine objektiv richtige Bildbearbeitung gibt. Zudem ist im Bereich Editorial-Fotografie die Grenze nicht immer so klar. Erstellen wir das Porträt eines CEOs für das firmeneigene Magazin, können wir den Auftrag ohne Weiteres der Werbefotografie zuordnen – und haben mehr Spielraum in der Bearbeitung. Wird dieselbe Person aber im Rahmen einer GEO-Reportage abgedruckt, müssen wir uns genau genommen an die journalistischen Richtlinien halten, sonst riskieren wir, unsere Glaubwürdigkeit zu verlieren. Arbeiten wir dagegen an einem freien Projekt, das wir der Fotokunst zuordnen, so gilt: Die beste Bearbeitung ist die, die meine Bildaussage optimal unterstützt. Oder anders gesagt: Erlaubt ist, was gefällt.


Ein Beispiel, das diese Problematik gut veranschaulicht: Erst kürzlich musste der Preisträger eines nationalen Foto-Wettbewerbs seine Auszeichnung zurückgeben, weil er in einem Motiv ein Bildelement entfernt hatte. Roshan Adhihetty wurde 2017 der erste Preis des Swiss Photo Award nachträglich aberkannt, als bekannt wurde, dass er in einem Bild eine halb verdeckte Person wegretuschiert hatte. Seine Fotostrecke über Nacktwanderer war in der Rubrik Reportage gestartet und hatte bereits den ersten Platz belegt. Aber: Bildelemente zu entfernen wurde von der Jury als Manipulation gewertet. Adhihetty sagte gegenüber dem Schweizer Tages-Anzeiger, er habe von Anfang an mit offenen Karten gespielt: »Diese Arbeit ist zwischen Reportage und Kunst angesiedelt; im Projektbeschrieb habe ich geschrieben, dass die Bilder inszeniert sind.« Was in der Kategorie Kunst möglich war, verletzte ganz offensichtlich die Regeln der Kategorie Reportage. In diesem Fall wäre es unfair, von einer Täuschung zu sprechen, doch offensichtlich haben beide Seiten – der Fotograf und auch die Jury – es versäumt, die Beschreibung aufmerksam zu lesen.


Die eigenen Bilder zu bearbeiten kann also mit ganz unterschiedlichen Zielsetzungen verbunden sein:




	•Es kann bedeuten, die technischen Schwachstellen der Sensor-/Prozessoreinheit auszubügeln. Dazu zählen die Optimierung der Belichtung, der Zeichnung in den Lichtern und in den Schatten und die Wahl eines ausgewogenen Weißabgleichs. Das Ziel dieser Darstellung ist es, ein möglichst realistisches und objektives Ergebnis zu erreichen. Diese Interpretation der Bildbearbeitung ist im Foto-Journalismus üblich, weil dort keine geschönten oder dramatisierten Fotos erwünscht und erlaubt sind.


	•Ist man nicht an die Standards der Presseagenturen gebunden, kann es auch bedeuten, das Foto so zu bearbeiten, dass das Bild die Stimmung vermittelt, die ich als Betrachter gesehen und gefühlt habe. Im Unterschied zu einer journalistischen Arbeit würde ich bei dieser Bearbeitung auch Sättigung, Dynamik, Split-Tönung und die Arbeit mit den Tonwertkurven der Farbkanäle miteinbeziehen, wenn wir vom Bild als Ganzem sprechen. Außerdem wären lokale Korrekturen in Sachen Belichtung, Farbwerte und Klarheit möglich, wie das zu analogen Zeiten beim Abwedeln und Nachbelichten gebräuchlich war. In diese Kategorie fällt für mich persönlich auch das Color Grading, wodurch wir bestimmte Farbwerte verschieben oder reduzieren, während wir auf der anderen Seite eine spezifische Farbskala bewusst einfärben könnten.


	•Störende Elemente zu retuschieren bleibt dann der Auftragsfotografie, der Werbung, der Kunst, der privaten Nutzung und freien Projekten vorbehalten. Dazu zähle ich auch die Stock-Fotografie. Denken wir etwa an eine Abendstimmung in der Sahara, während ein Hipster mit seinem Hund am Feuer sitzt. Im Hintergrund ist – dem Lifestyle entsprechend – der neueste Landrover mit Dachzelt zu sehen. Der Darsteller sollte eine bestimmte Modemarke tragen, und das Dachzelt muss optimal ausgeleuchtet sein. Ach so, wir brauchen noch einen einheimischen Guide und ein Kamel mit im Bild? Kein Problem mit Photoshop.





Mein Bildbearbeitungs-Prozess


Das Faszinierende am Medium Fotografie ist, dass wir zunächst einmal vollkommen frei darin sind, welche Arbeitsweise wir wählen und bevorzugen. Ich persönlich fotografiere immer in RAW, entwickle eine Fotoserie dann mit einem eigenen Lightroom-Preset und nehme lokale Korrekturen mit dem Radial- oder dem Verlaufswerkzeug vor, bevor alle Fotos abschließend durch die Stapel-Verarbeitung meiner Color-Grading-Software gehen. Aber das mag jeder anders handhaben. Wichtig ist mir, dass ich auch später wieder auf die Datei in jeder Phase zugreifen, die gleichen Ergebnisse reproduzieren oder mit anderen Einstellungen zu einer neuen Interpretation des Bildes kommen kann. Dafür sieht mein Arbeitsablauf für Farbfotos wie folgt aus:




	1.Importieren der RAW-Dateien aus der Kamera in Adobe Lightroom


	2.Markieren aller Fotos, die ich auf lange Sicht verwenden, behalten und archivieren möchte, mit einem Stern (Ziffer 1 auf der Tastatur)


	3.An einem repräsentativen Bild bearbeite ich Weißabgleich, Gradationskurven, Kontrast, Sättigung und Dynamik und erstelle daraus ein Preset.


	4.Mit dem Sprühdosen-Werkzeug wende ich auf alle Ein-Stern-Fotos das Preset an.


	5.Mit einem zweiten Stern grenze ich meine Auswahl auf die besten Fotos ein.


	6.Individuelle RAW-Entwicklung und Optimierung aller Zwei-Stern-Fotos, inklusive lokaler Anpassungen wie Radial- und Gradationsfilter


	7.JPG-Export in der gewünschten Auflösung und mit einem geeigneten Farbraum, also sRGB für die Monitordarstellung und Adobe RGB, wenn das Bild gedruckt (und dafür später in CMYK umgewandelt) werden soll.

Zu diesem Zeitpunkt habe ich das Ausgangsmaterial als RAW vorliegen, um es später eventuell mit einem besseren RAW-Konverter nochmals entwickeln zu können, und ich habe eine Serie technisch korrekter Fotos als JPGs.



	8.In der Software Camera Bag nehme ich mir jetzt die Tonwertkurven vor und erstelle einen Look für die Fotoserie. Auch diesen Look speichere ich als Preset ab und wende ihn in einer Stapelverarbeitung auf alle Fotos der Serie an. Eventuell erstelle ich einen weiteren Look und exportiere die Serie mehrfach in unterschiedlichen Looks.

Auf diese Art behalte ich immer a) die Originaldatei als RAW, b) ein neutrales, fertig bearbeitetes JPG zur Verwendung auf Webseiten und c) eine stylische Variante des Bildes, z. B. für Instagram.
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	•Entwickle eines deiner Favoriten-Bilder einmal für jeden der folgenden Verwendungszwecke:



	a) journalistische Reportage,


	b) Veröffentlichung als Doppelseite in einem Magazin,


	c) als Kampagnen-Motiv einer Werbung,


	d) als großformatiger Druck in einem Kunstmuseum und


	e) als experimentell verfremdeter Bildschirm-Hintergrund.






	•Wo siedelst du dich und deine Fotografie an?









Kunst kommt von Können – eine vorläufige Zusammenfassung


Man sollte annehmen, dass ein Profi-Fotograf all diese Gestaltungsmittel ständig im Blick hat, sie jeden Augenblick steuert und optimal in die Gestaltung einfließen lässt. Ehrlich gesagt: Ich bin nicht sicher, ob das so ist. Manche Handgriffe gehen mit der Zeit so in Fleisch und Blut über, dass wir sie einfach tun, ohne weiter darüber nachzudenken, ähnlich wie wenn wir beim Autofahren vom Gas gehen, die Kupplung treten und schalten. Aber wir können nicht alles immer richtig machen, und gerade in der Auftragsfotografie sind wir ständig gefordert, zu improvisieren.


Manche dieser Gestaltungmittel können wir auch später noch nach unseren Wünschen ausarbeiten, etwa in der RAW-Entwicklung und Postproduktion. Mir ist es wichtig zu zeigen, mit welchen fotografiespezifischen Zutaten und Techniken wir Einfluss auf das Bild nehmen können. Wir können einzelne Aspekte davon ignorieren oder sie dem Zufall überlassen, aber wir können kein Foto machen, ohne dass jeder einzelne davon einen Einfluss auf das Ergebnis hat.


Die gute Nachricht: Selbst, wenn wir nur eines dieser fotografischen Werkzeuge beherrschen lernen, werden unsere Bilder sichtbar besser. Henri Cartier-Bresson soll gesagt haben, die ersten 10.000 Fotos seien die schlechtesten. Jemand anderes wird so zitiert: »Wenn es unscharf ist, ist es Kunst.« Wie auch immer – alles hängt davon ab, was du daraus machst.
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Jost Kobusch, Abenteurer, Solo- und Extrembergsteiger, geht gerne an die Grenzen des Vorstellbaren.
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Kai Pfaffenbach: Seit 25 Jahren mit Kamera und Helm in der Weltgeschichte unterwegs


Themen: Journalismus, Relevanz von Bildern
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Kai Pfaffenbach reist für Reuters seit 25 Jahren zwischen Krisengebieten, Weltklasse-Sportveranstaltungen und Formel-1-Materialschlachten hin und her. 2020 erhielt er den Pulitzer-Preis für das Porträt von Carrie Lam, das er während einer Pressekonferenz zu den Unruhen in Hongkong fotografiert hatte. Wie es ihm immer wieder gelingt, ganz neue Sichtweisen auf den alltäglichen Wahnsinn in der Welt zu liefern, und was ihn antreibt, erzählt er in diesem Interview.


Lieber Kai, dir erst einmal herzliche Gratulation zum Pulitzer-Preis 2020.


Danke, aber den habe ich nicht allein, sondern mit meinen Reuters-Kolleginnen und -Kollegen gewonnen. Das ist mir sehr wichtig.


Gut, wir steigen steil ein: Was treibt dich als Fotograf an?


Ich möchte für andere Menschen das Paar Augen sein, an Orten, wo sie selbst nicht sein können. Ich möchte sehen und zeigen, was in der Welt passiert. Fotografie hat mich schon immer interessiert, und daher finde ich es ideal, dass ich das mit meiner Kamera festhalten kann. Es gibt dabei auch einen sportlichen Aspekt, deshalb fotografiere ich nach wie vor News, denn da kann ich mich immer auch mit anderen Kolleginnen und Kollegen einem Wettbewerb stellen und freue mich, wenn ich »mit im Geschäft bin«.
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Was ist für dich ein gutes Bild?


Ein gutes Bild ist zunächst eines, das relevant ist. Für mich gibt es eigentlich keine guten oder schlechten Bilder. Viel eher klassifiziere ich Bilder in »gefallen mir« oder »gefallen mir nicht«. Ich finde es schwierig, handwerkliche Dinge zu kritisieren wie »geh doch weiter nach rechts oder nach links«. Ich habe doch keine Ahnung, unter welchen Umständen ein Kollege oder eine Kollegin die Fotos gemacht hat, daher finde ich es zu einfach zu sagen, es ist gut oder schlecht. Aber im Journalismus ist ein gutes Foto eines, das Emotionen beim Betrachter hervorruft – das kann Freude sein, Trauer oder Wut – oder eines, das eine Emotion transportiert wie z. B. den Jubel beim gefallenen Tor, die Freude über eine gewonnene Goldmedaille. Das macht für mich ein gutes journalistisches Foto aus.


Was ist für dich Relevanz?


Ich glaube, Ehrlichkeit und Authentizität spielen dabei eine entscheidende Rolle. Wenn wir über journalistische Fotografie sprechen, dann entscheidet am Schluss natürlich auch der Betrachter, ob ein Bild Relevanz besitzt oder nicht.
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Wie viel, würdest du sagen, kostet eine gute Kamera?


Es ist natürlich die Frage, wie man das definiert, aber ich glaube nicht, dass man für eine gute Kamera viel Geld ausgeben muss. Man muss auch nicht das neuste Modell haben, letztendlich macht immer der Fotograf das Bild, nicht die Kamera.


Hast du eine Lieblingsbrennweite?


Ich fotografiere gerne nah dran. In Hongkong oder letztes Jahr in Bolivien sind fast alle Aufnahmen mit dem 24–70 mm entstanden. Im Moment habe ich aber gerade meine Liebe zum 50-mm-Objektiv und zur Leica entdeckt. Die nutze ich derzeit intensiv.


Gibt es ein Bild, das du lieber nicht gemacht hättest?


Es gibt Sachen, die beschäftigen mich nach wie vor, etwa das Erdbeben in der Türkei 1999 oder verschiedene Situationen in Kriegsgebieten, wo Kinder in Not sind oder Menschen Leid widerfährt, aber es gibt bisher kein Bild, das ich lieber nicht gemacht hätte. Manchmal fotografiere ich etwas, und danach überlegen wir im Team, dass wir es lieber doch nicht publizieren – das passiert durchaus mal.


Wurde ein Bild von dir schon einmal missverstanden, sodass es entgegen deiner Intention interpretiert wurde, und bist du deshalb Kritik ausgesetzt gewesen?


Es wird mit dem einen oder anderen Bild schon mal Schindluder getrieben, sodass es in einem Kontext verwendet wird, für den es nicht vorgesehen war, aber das passiert eher selten. Bei Reuters liefern wir zu jedem Bild auch Bildinformationen in Form eines kurzen Textes. Aber es kam schon einmal vor, dass ein Bild zwei tote Soldaten zeigte und eine Zeitung daraus Hunderte zivile Opfer machte. Das Thema Fake News ist heutzutage schon ziemlich kritisch und wurde gerade kürzlich beim Thema Corona erst wieder aktuell, sodass sich unsere Rechtsabteilung einschalten musste.


Du bist häufig an Orten, an denen sich viele Fotografen befinden. Wie gelingt es dir in dieser Situation, etwas zu zeigen, das so kein anderer gesehen hat?


Ich versuche immer, der Meute aus dem Weg zu gehen, wie z. B. in Hongkong, wo Hunderte mit gelben Westen herumgerannt sind und den anderen immer im Weg standen. Das hat aus meiner Sicht furchtbar wenig mit Fotojournalismus zu tun. In so einer Situation kannst du denen aus dem Weg gehen und deine Nische finden. Manchmal muss ich aber auch da stehen, wo alle stehen, um das Motiv zu erwischen. Dann entscheide ich mich gerne mal für eine andere Brennweite als die anderen. Ein Beispiel dafür ist das Pulitzerbild von Hongkongs Regierungschefin Carrie Lam, bei dem alle anderen mit Brennweiten von 24 bis 200 mm gearbeitet haben, und ich habe ein 400er mitgenommen.


Manchmal bekomme ich auch Dinge zu sehen, weil mir jemand einen Zugang gewährt. Das gehört für mich zum Journalismus dazu: andere Sichtweisen zu finden, als es die Masse tun würde, denn da kann ich ja Einfluss auf die Fotografie nehmen. Während der Corona-Pandemie durfte ich zum Beispiel ein Team von Ärzten im Rettungshubschrauber begleiten. Und dabei kann ich selbst entscheiden, was ich fotografieren möchte und was ich davon zeige. Sich mit seinen Bildern abzuheben gelingt natürlich nicht immer, aber ab und an eben doch.


In Hongkong sieht man dich inmitten der Demonstranten, während du in die Kamera lächelst, scheinbar entspannt. Hast du öfter einen Helm auf bei deiner Arbeit?


Bei zivilen Unruhen und Demonstrationen habe ich immer einen Helm auf, weil dort auch Gegenstände durch die Gegend geworfen werden. In Hongkong hatte ich keine Schutzweste an. In Bolivien bin ich ohne Weste nicht mal aus dem Hotel gegangen, nicht mal zum Essen.


Wie setzt du dich mit der Gefahr auseinander, wenn du in einem Gebiet bist, in dem Sicherheit, Recht und Ordnung eine Farce ist?


Ich weiß ja vorher schon, worauf ich mich einlasse. Die Entscheidung habe ich also schon vor dem Einsatz getroffen. Wenn ich in ein Kriegsgebiet gehe, muss ich damit rechnen, dass ich für jemand anderen einen Feind darstelle. Das lässt sich nicht leugnen, und deshalb setze ich mich vorher damit auseinander. Angst habe ich so gut wie nie. Ich versuche mich anzupassen und mal mehr oder weniger aufzufallen. Aber wenn ich mit Angst durch die Gegend rennen würde, sollte ich lieber zu Hause bleiben.
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Hat sich das geändert, seit du Vater geworden bist?


Als meine Tochter auf die Welt kam, habe ich die ersten Jahre pausiert und bin dann das erste Mal wieder nach Syrien, als die Kurden ihre Stadt vom IS befreit haben. Das war mein sogenanntes Kriegs-Comeback, in Absprache mit meiner Frau. Insgesamt bin ich wahrscheinlich zurückhaltender geworden.


Du fotografierst einerseits Kriege und humanitäre Katastrophen und am nächsten Tag dann ein Formel-1-Rennen. Größer könnte der Kontrast nicht sein, oder?


Ja, und um ehrlich zu sein, ist es genau das, was mir an meiner Arbeit Freude macht. Ich empfinde es als großes Glück, dass ich dieses riesige Portfolio für Reuters machen darf und dass ich mich nicht auf dies oder das konzentrieren muss. Ich kann so viel Verschiedenes sehen und fotografieren – das Glück hat nicht jeder!


Gibt es Situationen, die dich seelisch so belasten, dass du dir Hilfe holst?


Das habe ich bisher noch nicht gebraucht. Ich kann auch sagen, dass auf diesem Gebiet der Support durch Reuters fantastisch ist. Wenn ich irgendwelche Anzeichen spüren würde, könnte ich dort die beste Betreuung bekommen, die man sich nur wünschen kann. Ich habe das bisher aber durch meine Familie und durch Freunde immer ganz gut auffangen können.
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Wenn wir als Fotografen unterwegs sind und Menschen fotografieren, dann möchte ja der eine oder andere verständlicherweise eine Gegenleistung. Gleichzeitig ist es für Journalisten ein No-Go, Protagonisten für ihre Mitarbeit zu bezahlen, um unparteiisch zu bleiben. Welche Erfahrungen hast du damit gemacht?


Bei Reuters ist das schlicht verboten. Natürlich gibt es auch Gegenden, in denen Recht und Gesetz anders bewertet werden als bei uns, und manchmal hast du die Wahl, ob dein Kollege die Nacht im Gefängnis verbringt – oder du ergänzt deinen Pass um eine Seite in Form eines Geldscheins. Dann ist das etwas anderes, als wenn ich jemandem Geld gebe, damit er dies oder das macht. Das geht gar nicht, denn dann hätte sich auch mein Fotojournalismus erledigt. Und das ist nicht mehr das, wofür ich stehen will.


Ich persönlich mag es sehr, mit Menschen, die ich getroffen und porträtiert habe, in Kontakt zu bleiben; manchmal haben sich schon enge Freundschaften entwickelt. Ich kann mir vorstellen, dass es bei der Anzahl deiner Projekte nicht realistisch ist, Kontakt zu halten?


Tatsächlich habe ich noch heute Kontakt zu Leuten, die ich während des Erdbebens in der Türkei kennen gelernt habe. Das ist jetzt 21 Jahre her. Oder zu Soldaten einer amerikanischen Einheit 2003 im Irak. Die Frau eines Soldaten schrieb mir kürzlich, dass sie sich darauf freuen, nach der Corona-Quarantäne wieder raus zu dürfen und dass sie dann meine Ausstellung besuchen werden. Das gibt es also schon, aber nicht in allen Bereichen, die ich fotografiere.


Wenn du Menschen vor deiner Kamera hast, die in einer belastenden und prekären Situation sind: Wie gelingt es dir, Vertrauen zu gewinnen, damit sie dich gewähren lassen oder gar kooperieren?


Ich bin jemand, der nicht gleich mit der Kamera auf die Leute zurennt oder sie überfällt. Manchmal gehe ich auch, nachdem ich ein Foto gemacht habe, auf die Menschen zu und frage, ob das Bild, wie es entstanden ist, für sie in Ordnung ist. Auch wenn es unter den rechtlichen Aspekten keine Rolle spielen würde, weil sie in diesem Moment ein Teil der Zeitgeschichte sind, ist mir das wichtig. Egal in welcher Situation – je mehr Respekt man zeigt, umso mehr Respekt bekommt man selbst zurück, auch für die Arbeit, die man macht, und ich glaube, das ist ganz wichtig.


Welcher deiner Erfolge freut dich am meisten?


Mit dem Pulitzer-Preis habe ich das erreicht, was als das höchste Prädikat für einen Journalisten gilt, das ist natürlich schon klasse. Dazu kommt, dass in meinem Portfolio das ruhigste Bild und das mit der wenigsten Action den Preis bekommen hat. Ich freue mich natürlich auch über den World Press Photo Award, mit dem ich für mein Foto von Usain Bolt ausgezeichnet wurde. Dieser Tage hat ein Filmteam angerufen, das sechs prämierte Sportbilder herausgesucht hat und einen Beitrag mit den Athleten machen möchte. Darüber freue ich mich sehr.


Und dann gibt es noch ein Bild, auf das ich wirklich stolz bin. Das war in Hockenheim, bei der Formel 1 im Jahr 2014. Kurz nach meiner Rückkehr von der WM in Rio habe ich bei einem Charity-Spiel der Formel-1-Jungs im Tor gestanden, und am Sonntag drauf habe ich ein Foto von Felipe Massa gemacht, wie er sich überschlägt und auf der Lufthutze entlang schlittert. Da stehen 150 Fotografen, ausgewiesene Formel-1-Fachleute, und ich war der Einzige, der diesen Moment eingefangen hat. Das macht mich stolz.


Toll sind natürlich die Bilder, für die du internationale Anerkennung bekommst, aber das ist es auch, wofür mich mein Arbeitgeber Reuters bezahlt: damit ich versuche, auf diesem Niveau Fotos zu machen, um es platt zu sagen.


Erwächst daraus auch ein gewisser Druck?


Ja, klar. Das ist überall so, wenn du oben bist, willst du oben bleiben. Früher hat mich das mehr belastet, inzwischen bin ich entspannt und gehe auch, wenn ich in einem Krisengebiet bin und für drei Wochen zugesagt habe, zu diesem angekündigten Zeitpunkt nach Hause, egal was passiert.


Bist du mit dir selbst manchmal so kritisch, dass es dich frustriert?


Ich bin tatsächlich sehr kritisch und ehrgeizig, und was das Handwerk der Fotografie angeht, bin ich perfektionistisch, aber das ist nichts mehr, was mich aus der Ruhe bringt.


Wie wird man heute Reuters-Fotograf?


Besonders als Fotografin ist die Chance, bei Reuters zu arbeiten, heute größer als früher. Die Branche macht sich gerade stark für Fotografinnen, weil man weiß, dass es viele erfolgreiche Kolleginnen gibt. Etwa Anja Niedringhaus († 2014), die leider in Afghanistan erschossen wurde, aber auch Hannah McKay, Lucy Nicholson oder Zohra Bensemra, die auf dem allerhöchsten Niveau unterwegs sind.


Du musst heute sicher schon mehr können als damals, als ich vor 25 Jahren dort anfangen durfte. Du musst auch filmen können – etwas, was ich heute lernen und trainieren muss. Und ansonsten hilft es, wenn du neugierig bist, ein paar Sprachen sprichst – aber generell ist die Chance heute ziemlich gering und der Einstieg schwierig.


Wie sieht es bei dir mit freien Projekten aus? Hast du noch Lust und Ressourcen, etwas nebenher zu machen?


Eher selten. Ich bekomme auch Anfragen von Firmen, deren CEO sich von mir porträtieren lassen möchte. Das wundert mich immer. Denn es geht gar nicht ums Foto, sondern darum, von einem Pulitzer-Preisträger porträtiert worden zu sein. So etwas amüsiert mich, aber das gibt’s. Ich mache das ganz wenig und immer nach Rücksprache mit Reuters, da ich ja fest angestellt bin.


Kommen wir noch mal zurück nach Deutschland. In den letzten Jahren gab es viel Unmut und Feindseligkeit gegenüber den sogenannten Mainstream-Medien. Das führte sogar so weit, dass Journalisten verprügelt wurden. Wie erlebst du diese Entwicklung – und wie denkst du darüber?
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So etwas macht mir natürlich Angst. Menschen, die meinen, sie müssten andere körperlich angreifen, verlieren sowieso jede Glaubwürdigkeit und konterkarieren alles, was sie kritisieren.


Meinungsvielfalt ist wichtig, und es ist okay, seine Meinung zum aktuellen Geschehen kundzutun. Es kann aber nicht sein, dass etwas, weil es tausendmal geteilt wurde, richtiger wird als eine sorgfältig recherchierte Geschichte von ARD und ZDF.


Ich habe das Glück, dass ich körperlichen Attacken nicht so oft ausgesetzt bin, weil ich selbst recht stabil bin und nicht den Eindruck erwecke, dass ich mich einschüchtern lasse. Trotzdem finde ich es erschreckend. Früher war Fotojournalismus eine Art Gatekeeping-Beruf, und mittlerweile ist es eine Art Makel, wenn du für ein etabliertes Medium aktiv bist. Das ist wirklich unfassbar.


Kai, ich danke dir ganz herzlich für das offene Gespräch und hoffe, dass wir noch viele spannende und bewegende Momente durch deine Augen und deine Kamera sehen dürfen!



Die Bildaussage: Der Geschichte eine Bedeutung geben
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Ich liebe die spontanen, unerwarteten Momente, von denen beide überrascht werden – Model wie Fotograf. Oft entstehen so die Bilder, die mir persönlich viel bedeuten, weil sie etwas Unwiederbringliches und Echtes zeigen.
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Was ist der Unterschied zwischen einem schönen und einem guten Bild?


Viele Fotografen – mich eingeschlossen – gehen zunächst davon aus, dass es vor allem darum geht, schöne Fotos zu machen. Dagegen ist auch gar nichts einzuwenden, denn oft wollen wir ja tolle Momente festhalten, weil wir uns später einmal mit Freude daran erinnern oder weil wir unsere Freunde am Erlebten teilhaben lassen möchten. Aber was sagt mein Foto vom Sonnenuntergang aus, außer dass ich zu dieser Zeit an diesem Ort war? Und reicht es nicht, dass es einen tollen Sonnenuntergang über dem Atlantik zeigt?


Ich stelle mir immer wieder die Frage, was ein Foto, das ich selbst gut finde, jemandem sagen könnte, der nicht dabei war. Um es ironisch zu sagen: Wie sehr muss mich der Betrachter mögen, um das Foto gut zu finden?
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Petra genießt es, in einer offenen Gesellschaft zu leben, in der sich jeder ausdrücken kann, wie er möchte.


Und genau darum geht es: Gut ist ein Foto für mich, wenn es beim Betrachter etwas von dem auslöst, was ich selbst in diesem Moment erlebt, gesehen, verstanden und gefühlt habe. Auch dann, wenn er mich nicht kennt oder mag.


Einverstanden, mag man denken, aber gilt das für jedes Motiv und jeden Fotografen? Das darf natürlich jeder für sich selbst entscheiden. Noch einmal zur Erinnerung: Es geht hier nicht darum, was richtig und falsch ist. Vielmehr geht es mir darum, Fragen zu stellen, die mich weiterbringen. Einstein soll einmal seinen Studenten dieselbe Klassenarbeit gegeben haben wie ein halbes Jahr zuvor. Als ein Student fragte, warum es noch einmal dieselben Fragen sind, soll er gesagt haben: »Weil die Antworten sich geändert haben.« Es lohnt sich immer, gewohnte Denkweisen neu zu hinterfragen und Bekanntes neu zu betrachten. Den Fotografien, die mich am meisten berühren, gelingt genau das: Sie eröffnen mir eine neue Sichtweise.
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Mit Tuba ging es um die Herausforderung, im Spannungsfeld zweier Kulturen seine eigene Identität zu finden.


Ein Porträt kann zum Gedankenexperiment werden: Wenn ich neben der visuellen Erscheinung keine Information über die Person habe, welche Assoziationen habe ich dann in Bezug auf ihre Ethnie, ihre Herkunft, ihren sozialen Status, ihre Bildung, ihre Weltanschauung und ihre Werte?


Nehmen wir zum Beispiel das ästhetische Foto einer schönen Blume, an deren Blüten sich das Morgenlicht bricht. Es kann verdammt langweilig sein, weil schon oft gesehen. Es kann aber auch sehr interessant sein, weil die Blume normalerweise in diesen Breitengraden nicht vorkommt, oder weil es uns auf eine eindrückliche Art und Weise daran erinnert, dass die Natur eine Quelle der Inspiration für Farben und Formen ist, dass es sich lohnt, sie zu bewahren, dass jeder Tag der Anfang von etwas Neuem sein kann, dass die Biene, die sich an der Blüte labt, ein Sinnbild dafür ist, wie sehr wir aufeinander angewiesen sind, und dass dieses Gleichgewicht etwas sehr Wertvolles ist. Es kommt also ganz darauf an, was wir mit diesem Bild sichtbar machen wollen und wie gut es uns gelingt, das zu vermitteln. Genau darum geht es in diesem Kapitel.


Betrachten wir ein Porträt, beginnt in unserem Kopf ein Rätselraten zum Charakter der Person. Strahlt sie Selbstsicherheit aus oder Arroganz? Noch unmittelbarer ist wahrscheinlich unsere emotionale Reaktion. Löst ein Porträt in uns Bewunderung, Neugier oder Ablehnung aus? Eines ist sicher: Ob wir wollen oder nicht, wir vergleichen unbewusst die Person mit unserem eigenen Lebensentwurf und unseren Erfahrungen, weil wir das Foto verstehen und uns einen Reim darauf machen wollen.



Bildaussage: Was ist die »Message«?


Die Frage, was ich mit meiner Arbeit zeigen möchte, ist für mich die zentrale Frage in der Fotografie. Ich glaube sogar, dass sie noch wichtiger ist als die Frage, wie ich ein Bild technisch gut umsetze, also aussehen lasse.


Warum ich davon überzeugt bin, möchte ich an einem einfachen Beispiel zeigen: Für meine Kunden fotografiere ich immer wieder Business- und Mitarbeiterporträts. Wir könnten sagen: Wenn alles gut ausgeleuchtet ist, die Leute schick angezogen sind und nett schauen, ist das Ziel erreicht. Und ja, das stimmt irgendwie. Aber es lohnt sich trotzdem, sich mit der Botschaft zu beschäftigen: Was möchte ich mit den Fotos bezwecken, was soll der Betrachter damit anfangen? Diese Aspekte und Erwartungen mögen teils unbewusst und unausgesprochen sein, aber sie entscheiden letztlich über Erfolg oder Scheitern und über die Zufriedenheit des Kunden.


Der Grund ist folgender: Mitarbeiter- und Businessporträts sollen Kompetenz und Sympathie transportieren, damit potenzielle Geschäftspartner Vertrauen in das Unternehmen setzen. Ohne diesen Vertrauensvorschuss kommt keine Zusammenarbeit zustande. Denn als Interessent fehlen mir meist noch belastbare Entscheidungskriterien, und ich habe bei der Entscheidung noch keine Erfahrung, wie es ist, mit dem Unternehmen zusammenzuarbeiten. Ob sich meine Erwartungen erfüllen werden, stellt sich erst später heraus. Werden jedoch nach meinem Eindruck Sympathie und Kompetenz schon zu Beginn in Frage gestellt, erübrigt sich eine Zusammenarbeit. Transportieren die Fotos genau das, bin ich als Interessent froh, einen verlässlichen Ansprechpartner gefunden zu haben.


Manche Mitarbeiter vermeiden es, zu lächeln, mit dem Argument, sie würden lieber »natürlich« schauen. Das Problem ist: Wer schon mal eine Team-Seite angeschaut hat, auf der die Hälfte der Ansprechpartner nicht einladend lächelt, wird schnell das Gefühl haben, in dem Betrieb herrsche eine schlechte Arbeitsatmosphäre. Lächeln ist adäquat, weil es dem Betrachter signalisiert, dass man wohlgesonnen ist – es gibt mir das Gefühl, dass mein Gegenüber gerne kooperiert und immer an einer Lösung interessiert ist. Wenn ich als potenzieller Geschäftspartner daran zweifle, suche ich mir doch lieber einen anderen Dienstleister.
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Ein Businessporträt rückt die Persönlichkeit des Protagonisten in ein vorteilhaftes Licht. Darüber hinaus transportiert es aber auch weiche Faktoren wie Expertise, Kompetenz, Verlässlichkeit und Charisma. Diese Werte können von Branche zu Branche natürlich stark variieren. Peter hat es sich zur Aufgabe gemacht, die bestmögliche Führungskraft für seinen Auftraggeber zu finden. Würdest du ihm diesen Job anvertrauen?
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Ralph entwickelt mit seiner Firma Zubehör für die Musikwiedergabe von höchster Klangqualität. Wir fanden es deshalb passend, jeglicher Art visueller Störgeräusche wegzulassen, und entschieden uns für einen edlen und kontrastreichen Look.






Wir sind in der Kommunikation immer darauf angewiesen, unser Gegenüber irgendwie einschätzen zu können, sonst fühlen wir uns unsicher – und die Kommunikation ist gestört.


Man könnte einwenden, dass durch die Vorgabe zu lächeln die Authentizität verlorengeht, aber ich mache hier keine Werbung dafür, auf Teufel komm raus nett zu schauen. Vielmehr geht es doch darum, im Foto zum Ausdruck zu bringen, was den Mitarbeiter motiviert und womit er sich identifiziert.


Vermittelt ein Porträt nicht eine klare und leicht verständliche Stimmung, macht uns das unsicher. Es muss nicht ein Lachen sein; denkbar ist auch, dass jemand entschlossen, selbstsicher oder wie ein Visionär gespannt zum Horizont schaut – schließlich sind wir im Business-Kontext. Jedenfalls sollte das Porträt eine klare Botschaft über die Denkweise und den Charakter des Protagonisten transportieren. Und dafür steht uns nur der visuelle Zugang zur Verfügung, weil uns andere wichtige Kanäle wie Stimme, Körpersprache und Interaktion auf einem Foto fehlen.


Anders mag die Aufgabe sein, wenn wir ein Autorenporträt machen. Interessiere ich mich für einen Autor und stoße auf ein Porträt, erwarte ich nicht, dass er oder sie darauf besonders seriös wirkt. Eher möchte ich sehen, dass die Person etwas Besonderes erlebt hat, etwas, das mich inspiriert, etwas, das sie besonders und vielleicht geheimnisvoll macht. Da wäre es mir eindeutig zu wenig, wenn das Porträt mir vermittelte: »Ich bin seriös, weil ich einen Master in Wirtschaft habe.« Viel wichtiger ist: Wie denkt und lebt dieser Mensch, welchen Horizont hat er?


Ein gutes Bild ist in diesem Fall eines, das mir eine Ahnung vermittelt, welche Höhen und Tiefen die Person durchlitten hat. Wie wir zu solchen Fotos kommen, darum geht es im folgenden Kapitel.
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Daniels Zielgruppe: Unternehmer und Startups der Generation Z.




[the scope +1]


Bereits im letzten Kapitel habe ich die Methode des Skalierens vorgestellt und erklärt, wie wir uns damit selbst zum nächsten Entwicklungsschritt anleiten können. Jetzt wollen wir dieselbe Übung mit einem Foto oder einer Fotoserie deiner Wahl wiederholen: Wie zufrieden bist du mit der Aussagekraft des Fotos/der Serie? Wie gut wird für den Betrachter verständlich, worum es dir geht? Bestimme einen Wert zwischen 1 und 10 (wobei 10 wieder die höchste Punktzahl ist). Und noch viel wichtiger: Wodurch könntest du auf einen Wert [+1] kommen? Was genau würde deine Arbeit ausdrucksstärker machen?





Um ein Gesamtbild zu erhalten, wie wir unsere Fotografie erweitern können, tragen wir die Bildaussage auf unserem Koordinatensystem nach unten ab. Das Ziel ist wieder, die Tragweite dessen zu erweitern, was wir mit unserer Fotografie erreichen können. So ergibt sich folgendes Modell:
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Grafik: Nanette Roth


Aber was heißt ausdrucksstark eigentlich? Genau darum wollen wir uns jetzt kümmern. Die folgenden Aspekte sind die Voraussetzung dafür, dass meine Arbeit ein Statement, eine starke Botschaft vermittelt. Mit jedem einzelnen der folgenden Aspekte können wir unsere Bildaussage verbessern.



Was ist mein Motiv?


Das »Charakterporträt« eines Autos


Als mein Sohn sich ein neues Auto kaufte, machte er ein stylisches Foto und stellte es in seinen Instagram-Feed. Ich finde, das Foto ist ihm gut gelungen. Als wir aber darüber sprachen, erzählte er mir, dass er ein wenig enttäuscht sei, wie wenige seiner Freunde darauf reagierten. Er wollte sie doch so gerne an seinem Gefühl der neu gewonnenen Freiheit teilhaben lassen, das für ihn mit dem Auto verbunden war. Weil er sowieso gerade zum Abendessen bei mir war, lud ich ihn dazu ein, sein Foto mithilfe von [the scope +1] unter die Lupe zu nehmen.


Es stellte sich heraus, dass er zwar ein sehr ästhetisches Foto von seinem Auto gemacht hatte, aber von seiner Freude darüber und dem, was er fühlte, wenn er damit unterwegs war, nichts auf dem Foto zu sehen war. Die Aussage war nicht klar genug, und ihm war auch nicht klar gewesen, dass das, was er rüberbringen wollte, nicht sichtbar war. Es hätte genauso gut ein geliehener Wagen sein können, der auf dem Foto zu sehen war, oder der Ärger über das falsch geparkte Auto eines Nachbarn.


Als sein Freund würde ich gerne an seiner Freude Anteil nehmen. Dafür müsste ich jedoch etwas von dem Gefühl sehen, das er damit verbindet, etwas, das ihm durch das Auto möglich wird und vorher nicht möglich war, etwa, wie er einen Ausflug macht, auf einer Passstraße hält, die Aussicht genießt oder etwas Ähnliches.
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Ein gutes Beispiel dafür ist die Arbeit von Martin Parr9. Seit Jahrzehnten fotografiert der englische Magnum-Fotograf seine Mitmenschen in mehr oder weniger peinlichen Situationen. Man könnte von Street- oder Alltagsfotografie sprechen, aber eigentlich zeigt er, wie unfassbar ulkig und skurril unser Leben sein kann. Mit entwaffnender Direktheit gelingt es ihm, das Absurde unserer Gesellschaft sichtbar zu machen, die in krassem Widerspruch steht zu den Fotos der Hochglanz-Magazine mit ihrer glamourösen Welt der Stars und Sternchen. Parr fotografiert nicht nur Menschen. Martin Parrs Motiv ist die ungeschminkte, hässliche Realität, der verrückte Alltag, die tägliche Entgleisung.
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Auch bei einem Foto von einem Auto kann man sich fragen, ob es die gewünschte Wirkung erzielt.




[the scope +1]


Es ist immer wieder interessant, mit etwas zeitlichem Abstand auf die eigenen Fotos zu schauen. Nimm fünf Fotos zur Hand, die du gemacht hast, und beschreibe jeweils in maximal fünf Worten, welches Motiv du mit der Aufnahme sichtbar machen wolltest. Was siehst du darauf, welche Assoziationen kommen dir dazu? Was würde ein Betrachter, der nichts über dich weiß, über das Motiv sagen?






Inhalts- und Informationsebene


Beim Inhalt geht es zunächst einmal um die Information, die im Bild enthalten ist und die das Foto vermittelt. Es ist die reine Abbildung, die jeder – unabhängig von Kultur und Hintergrund – gleich beschreiben würde und die die Frage beantwortet: Was sehen wir auf dem Foto?


Im Falle von Robert Capas Reportage zum D-Day in der Normandie könnte das so ähnlich klingen:


Auf der Schwarzweiß-Aufnahme sehen wir Im Vordergrund einen schwimmenden Mann, der aufgrund seines Helms und Ausrüstung ein Soldat sein könnte. Vor sich hält er einen Gegenstand, der wohl ein Sturmgewehr ist, dieses ist im linken Viertel durch den unteren Bildrand angeschnitten. Um ihn herum und hinter ihm schwimmen weitere Gegenstände, Soldaten oder Ausrüstungsteile im Wasser, von denen manche im Hintergrund länglich sind und sternförmig im 45-Grad-Winkel nach oben zeigen. Die Szene scheint sich in der Brandung und in flachem Wasser abzuspielen.


Häufig ähnelt unsere Arbeit als Fotograf der eines Übersetzers, denn es gibt Teile unseres Motivs, die wir nicht eins zu eins abbilden können. Stattdessen schauen wir uns nach Symbolen und Metaphern um, die stellvertretend für das Thema stehen, das wir aufzeigen möchten.


1936 fotografierte Dorothea Lange in Kalifornien »Migrant Mother«, eine Mutter, deren Kinder sich von der Fotografin abwenden und sich vertrauensvoll und schutzbedürftig an ihre Mutter schmiegen. Der besorgte Ausdruck der Frau, die verschlissene Kleidung und die gegerbte Haut machen unmissverständlich klar, wie hart und wenig romantisch das Leben der Wanderarbeiter während der wirtschaftlichen Rezession im Amerika der 30er Jahre war. Die Fotografin sollte im Auftrag der Farm Security Administration das Leben auf dem Land nur für interne Zwecke dokumentieren. Doch die in Not geratene Mutter wurde zur Protagonistin für Dorothea Langes Motiv: Auf dem Land leben unzählige Menschen, die Hilfe bitter nötig haben. Die Aufnahme schaffte es in die San Francisco News, und nachdem es im ganzen Land abgedruckt wurde, veranlasste die Regierung Lebensmittellieferungen in die betroffenen Regionen.


[image: image]


Einmal fotografierte ich eine Hochzeit, die in einem historischen Bummelzug stattfand. Nachdem die fröhliche Hochzeitsgesellschaft ausgestiegen war, konnte ich mit dem Lokführer allein zurückfahren. Es ist immer eine gute Idee, Menschen zu porträtieren, während sie leidenschaftlich einer Tätigkeit nachgehen.


Dieses Beispiel macht noch etwas anderes deutlich: Manche Dinge, die wir als Fotograf zeigen wollen, sind direkt sichtbar. Andere sind nur in Form von Codes im Bild zu sehen, müssen also vom Betrachter entschlüsselt werden oder können nur auf Verdacht hineininterpretiert werden.


Ein Bild von Donald Trump könnte inhaltlich zum Beispiel so beschrieben werden: ein groß gewachsener, älterer weißer Mann mit dunkelblauem Anzug und orangefarbenem Hautteint. Es gibt aber Menschen, die sähen in einem solchen Bild das Paradebeispiel des amerikanischen Unternehmers, eines Erfolgstypen und Machers, der keinen Konventionen folgt. Wieder andere sehen in der abgebildeten Person den Prototypen eines Egomanen und krankhaften Narzissten. Diese Eigenschaften sind objektiv in dem Foto zunächst so nicht zu sehen, sie sind nur im Kontext und mit Hintergrundwissen zu interpretieren.


Wäre es meine Aufgabe, diesen Menschen zu porträtieren und hätte ich dabei freie Hand, würde ich mich zunächst fragen, wen ich in dieser Person sehe und wie ich sie erlebe. Das gilt für jeden, den wir porträtieren wollen – Donald Trump habe ich nur gewählt, weil er ein anschauliches und für jeden zugängliches Beispiel ist. Davon, welche Charaktereigenschaften ich als Fotograf einem Menschen zuschreibe, hängt ab, wie ich die Person darstellen oder inszenieren möchte.


Was sich hier anhört, als wolle ich mein Publikum mit einer bestimmten Sichtweise manipulieren, muss nicht automatisch so sein. Jedoch verfolgen wir auch als dokumentarisch arbeitende Fotografen das Ziel, unsere eigene Sichtweise auf eine Situation für andere sichtbar zu machen, wohl wissend, dass es sich um unsere subjektive Sichtweise handelt.


Ob wir es wollen oder nicht: Wir entscheiden uns für einen kleinen Ausschnitt der Wirklichkeit und heben ihn mit unserer Kamera hervor. Wir sollten uns selbst immer wieder klar machen, dass die Bildunterschrift eigentlich lauten müsste: Wir sehen hier eine Tausendstelsekunde im Leben von … und zwar aus Sicht von Martin Frick, der zufällig anwesend war. Hier seht ihr, was er gesehen hat.


Ob wir damit unser Publikum manipulieren oder nicht, hängt von unserer Intention und Ethik ab – wichtige Aspekte, die wir uns später genauer anschauen werden.
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Beim Kyudo, dem traditionellen japanischen Bogenschießen, kommt es auf jedes noch so kleine Detail an. Eine falsche Bewegung oder westliches Material würde das ganze Bild ruinieren.



Worauf es mir hier ankommt, ist die Herausforderung, eine überzeugende Geschichte mit einem ausdrucksstarken Bild zu erzählen – und die Frage, welcher Inhalt diese Geschichte optimal unterstützt oder für den Betrachter nachvollziehbar macht.


Vielleicht würde ich eine Seite des Menschen zeigen wollen, die kaum jemand jemals so gesehen hat, einen Charakterzug, den kaum jemand kennt, einen intimen Einblick in einen Augenblick der Empfindsamkeit.


Es kann einen großen Unterschied ausmachen, ob ich mein Model bei Sonne oder bei Regen fotografiere, in der gewohnten Umgebung oder in einer Ausnahmesituation, freigestellt vor einem schattigen Hintergrund oder inmitten des Chaos einer Werkstatt oder eines Arbeitszimmers, vertieft in ein Gespräch mit einem Kind usw.


All diese Entscheidungen sollte ich mir bewusst machen und sie bewusst treffen. Gleichzeitig kann ich immer offen bleiben, falls sich die Situation doch anders entwickeln sollte. Ich könnte jederzeit meine Meinung ändern und eine überraschend andere Sichtweise erzählen. Die wichtigste Frage dabei bleibt: Was muss mit aufs Bild, damit der Betrachter es verstehen kann? Was soll mit aufs Bild, damit mein Motiv funktioniert? Wie kann ich ein Element integrieren, das atmosphärisch oder inhaltlich etwas Wesentliches zur Bildaussage beiträgt?


Wer, was, wann, wo und warum?


[image: image]


Im Reuters Handbook of Journalism10 erfahren wir, wie eine Bildunterschrift idealerweise aufgebaut sein sollte: Sie erklärt in einem einfachen Satz (und im Präsens) die sogenannten W-Fragen: das »wer«, »was«, »wann«, »wo« und »warum«. Das hört sich einfacher an, als es ist – und genau deshalb ist es eine so gute Übung.




	•Wer ist zu sehen?


	•Wo spielt sich diese Szene ab?


	•Wann geschieht das?


	•Was geschieht hier, und was ist hier zu sehen?


	•Warum geschieht hier, was geschieht?
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Als ich 2019 das erste Mal durch Marokko reiste, lerne ich Sihmed kennen, den Heizer eines Bades und traditionellen Hammams in Marrakesch, der direkt neben dem Feuer lebt, für das er täglich von 6 bis 23 Uhr verantwortlich ist.



Diese Methode hat sich auch durchgesetzt, um Fotos für Datenbanken mit Stichwörtern zu taggen – neben trendigen Tags wie #liveauthentic, #candidmoment, #adventureseeker und #beauty. Nein, das steht so nicht im Reuters-Handbuch. Aber im Ernst: Manche Bilddatenbanken und Fotografie-Plattformen geben Kategorien vor, um die Suche nach passendem Bildmaterial zu vereinfachen. Auf der Plattform Caetch etwa stehen folgende Genres und Tags zur Auswahl: Advertising, Animals, Architecture, Beauty, Cars, Catalogue, Celebrities, CGI, Commercial, Cosmetics, Editorial, Fashion, Fine art, Food, Industrial, Interior, Kids, Landscape, Lifestyle, Lingerie, Nature, Nude, People, Personal work, Portrait, Reportage, Sports, Still life, Transport, Travel.


Was zunächst wie eine lästige Hausaufgabe für Fotojournalisten aussieht, ist anders herum betrachtet ein ideales Training fürs Sehen als Fotograf, schult also unser Auge. Wenn wir uns mit der Beschreibung schwertun oder nicht alle W-Fragen beantworten können, fehlt eine wichtige Information auf dem Bild – oder ich habe sie selbst nicht »auf dem Schirm« gehabt.
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Formuliere für drei deiner Lieblingsbilder eine Bildunterschrift nach den Richtlinien von Reuters.






Und was ist mit der Bildästhetik?


Neben dem Inhalt eines Bildes hat die Ästhetik großen Einfluss darauf, ob unsere Botschaft, die wir mit einem Foto vermitteln möchten, auch ankommt. Der Stil, die Farben und Kontraste, die Kameraperspektive bestimmen die Bildsprache und transportieren so Werte, erzeugen Gefühle und Assoziationen beim Betrachter. Häufig können wir unsere Bildaussage verbessern, indem wir eine Ästhetik wählen, die unsere Botschaft oder die Emotion optimal unterstützt. Geht es um eine Fotoserie oder verwenden wir mehrere Fotos im selben Zusammenhang, könnten wir entweder auf ästhetische Konsistenz achten oder einen bewussten Bruch in Betracht ziehen.
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In der Beauty-Fotografie arbeiten Fotograf, Model und Make-up-Artist an der perfekten »Illusion von Schönheit«. Diese Serie ist entstanden unter der Regie von Marian Wilhelm, meinem langjährigen Freund und geschätzten Fotografen-Kollegen.


Folgende Fragen können uns dabei helfen:




	•Welche Ästhetik visualisiert oder repräsentiert das Thema, die Werte und Assoziationen?


	•Welche Bildsprache unterstützt die Botschaft optimal?


	•Wodurch wird die Bildsprache von der Zielgruppe wiedererkannt?





Bei einer Beauty-Aufnahme oder in der Fashion-Fotografie wird gerne ein hoch-frontales Licht (zum Beispiel durch einen Beauty-Dish-Lichtformer) eingesetzt, weil es Fältchen und Unregelmäßigkeiten in der Haut verflacht und sie damit weniger stark in Erscheinung treten. Wenn das Model weniger als Individuum und charakterstarke Persönlichkeit, sondern eher als »Symbol« für Lifestyle und ein Lebensgefühl dargestellt werden soll, erzeugt dieser Lichtformer die gewünschte Glamour-Atmosphäre.


Ganz anders sieht es aus, wenn ich einen älteren Menschen porträtiere, bei dem die Hervorhebung der Falten etwas von dem erahnen lässt, was er durchlebt und möglicherweise hinter sich gelassen hat. Hier entscheide ich mich lieber für ein Streiflicht, das die Gesichtsform geradezu modelliert, Falten und Furchen im Gesicht hervorhebt. Der harte Kontrast von Licht und Schatten erscheint dann wie eine Metapher für die Um- und Abwege im Leben des Protagonisten. Eine Entwicklung bzw. Nachbearbeitung in Schwarzweiß und mit hartem Kontrast vermittelt dem Betrachter ein Gefühl vom Schicksal des gelebten Lebens, aber auch von der Würde und Kraft des Menschen.


Ich saß einmal mit meinem Bekannten Peter zum Grillen im Garten, als ihn die letzten Sonnenstrahlen des Tages erreichten und seinen Zigarettenrauch anstrahlten. Er lebte eher zurückgezogen in einem Schwarzwälder Hochtal. Ich war erstaunt, wie wach er das aktuelle Weltgeschehen verfolgte und wie differenziert er darüber dachte. Er wunderte sich, welche Vorbehalte seine Bekannten gegenüber den Flüchtlingen im Dorf hatten. Peter hatte wegen einer zweifelhaften Aussage ein paar Jahre im Gefängnis verbracht und sein bürgerliches Leben beinahe verloren. Aber niemals würde er schlecht über einen Menschen denken, der sich in einer Notsituation befindet, welcher Herkunft auch immer. Das hatte mich beeindruckt. Wir hatten die Idee, dass ich ihn nächste Woche zuhause besuchen würde, um ein paar Porträts mit ihm zu machen. Ich wusste damals nicht, wie krank er war und dass er in seiner Wohnung seit Langem ohne Strom und Wasser lebte. Ein gemeinsamer Freund bemerkte es und sorgte dafür, dass er in ein Krankenhaus kam. Er hat es nicht mehr lebend verlassen, und ohne es zu wissen, machte ich das letzte Bild von ihm.
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Ein Grillabend mit Peter. Wir hatten geplant, in den nächsten Tagen zusammen Porträts zu machen. Leider kam es nicht mehr dazu.


Bei den Porträts mit Carlo stand ein erfreulicheres Thema im Vordergrund. Es stellte sich heraus, dass er neben seinem Hauptberuf ein kleines Tonstudio betreibt und als Sänger eines Duos europaweit für feierliche Gänsehaut-Anlässe gebucht wird. Wer ihn einmal gehört hat, versteht Nietzsches Motto »Ohne Musik wäre das Leben ein Irrtum« besser.


Deshalb wollten wir die Leichtigkeit und Liebe, die ihn mit der Musik verbindet, auch auf den Fotos einfangen. Wir trafen uns in seinem Studio, dessen Wände für eine bessere Akustik mit blauem Stoff bezogen sind. Meine beiden Striplight-Softboxen erzeugten ein relativ dramatisches Licht, bei dem Carlos warmer Hautton gut mit dem satten Blau der Wände kontrastierte. Meine Assistentin war mir behilflich, Carlo dazu zu bringen, dass er die Kamera vergessen und sich ganz in seinem Element fühlen konnte. Das war schon alles, was ich mir gewünscht hatte, und es war auch alles, was nötig war, um sein italienisches Temperament zum Vorschein zu bringen.
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Als Fotograf entwickelt man ein Gefühl dafür, wenn der Moment stimmt und ein Foto eine »Seele« hat. Dass der Funke auch beim Publikum überspringt, ist damit leider nicht garantiert. Trotzdem lohnt es sich, seiner Intuition nachzugehen und zu lernen, darauf zu vertrauen.



Kann die Ästhetik auch zum Selbstzweck werden?


Es wird wohl nur selten gelingen, die Ästhetik zum Selbstzweck zu machen – also auf einen Inhalt und eine Aussage ganz zu verzichten und trotzdem ein ausdrucksstarkes Bild zu erstellen. Aber es ist wie immer: Wer die Regeln beherrscht, kann sie auch brechen – und gerade in der Kunst geht es ja darum, Konventionen infrage zu stellen und neue Wege zu gehen.
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Manchmal suchen wir nach Inspiration. Es gibt eine Reihe interessanter Quellen für Kreative, mit deren Hilfe man sich über aktuelle Themen und Trends in der Bildästhetik schlaumachen kann. Dazu gehören der Visual Trend Report und das Blog (https://creativeinsights.gettyimages.com/) von Getty Images. Durch die Uploads der Fotografen, Suchanfragen auf dem Portal und Downloads ist Getty in der Lage, laufend neue Entwicklungen statistisch zu erfassen und auszuwerten. Suche dort Bilder für ein Thema, das dich gerade beschäftigt, und beschreibe, was die vorherrschende Bildästhetik prägt.


Einen eigenen Stil zu entwickeln ist eine Lebensaufgabe. Deshalb ist es ein guter Anfang, sich zu überlegen, welche Adjektive und Assoziationen mein aktuelles Fotoprojekt charakterisieren sollen und wie es vom Betrachter wahrgenommen werden könnte.


Suche dir dafür aus der folgenden Liste fünf Adjektive heraus, die die Tonalität und den Mood deiner aktuellen Arbeit am besten beschreiben: avantgardistisch | dynamisch | einfach | einladend | elegant | entspannt | ermutigend | feminin | formal | fortschrittlich | frech | fremdartig | freundlich | funkig | gebildet | gefühlvoll | glamourös | glücklich | grafisch | handgemacht | hell | hoffnungsvoll | humorvoll | industriell | innovativ | inspirierend | intellektuell | kreativ | kühl | kultiviert | kunstvoll | laut | lebendig | luxuriös | männlich | minimalistisch | modern | mutig | nahbar | natürlich | nervös | raffiniert | rebellisch | reduziert | romantisch | ruhig | rustikal | sachlich | sanft | schrill | schrullig | seltsam | shabby | skurril | smart | spaßig | stark | traditionell | unkonventionell | urban | vertraut | vielfältig | vintage | visionär | warm | zuversichtlich.






Mehr Emotion!


Wenn ich mit einem Kunden ein Foto-Konzept erarbeite, geschieht das oft im Rahmen eines gemeinsamen Workshops. Das hat sich als sehr effektiv erwiesen, denn eines ist immer wieder wertvoll: Je ähnlicher unsere Vorstellungen davon sind, was mit dem Fotomaterial erzielt werden soll, umso leichter gelingt die Umsetzung. Die Frage, was wir auf den Fotos darstellen wollen, ist meistens leicht zu beantworten. Anspruchsvoller ist die Frage, welche Emotionen dabei transportiert oder wachgerufen werden sollen.


Einmal hatte ich den Auftrag, das Interview eines Fachredakteurs mit dem CEO eines globalen Pharma-Unternehmens zu fotografieren. Da es um ethisch anspruchsvolle Fragen ging und beide Gesprächspartner sich darauf geeinigt hatten, auch heiße Eisen anzufassen, verlief das Gespräch sehr fokussiert, und beide Redner sahen konzentriert und auch ein wenig angestrengt aus. Das Thema wurde zwar kontrovers diskutiert, aber beide Gesprächspartner waren Profis, und das Klima war von gegenseitigem Verständnis und Respekt geprägt.


Die Kommunikationschefin und der Verlag waren mit den Aufnahmen zufrieden, aber ich persönlich hatte etwas Mühe, Fotos zu finden, die nicht zu sehr nach einem Streitgespräch aussahen. Wo waren die Aufnahmen, die den empathischen Ton transportierten? Da es ein journalistischer Auftrag war und die Fotos nicht als Kampagnen-Motive genutzt werden sollten, war alles im grünen Bereich, und meine Bilder wurden zur Illustration mit dem Artikel gedruckt.


Trotzdem hat es mir einmal mehr gezeigt, wie wichtig die emotionalen Aspekte eines Fotos sind, und ich habe mir vorgenommen, sie künftig noch mehr zu berücksichtigen. Aus der Neurowissenschaft ist bekannt, dass wir, bevor unser Denken einschaltet, emotional auf einen Sinneseindruck reagieren und diese Reaktion uns regelrecht »framed«. Framing ist ein Begriff aus der Kognitionsforschung und meint, dass wir uns durch wahrgenommene Bilder, Sprache, Gefühle und Gerüche auf einen Bedeutungsrahmen festlegen lassen. Es bewirkt, dass unsere Interpretation nur noch im Kontext des gefühlten Rahmens stattfindet und nicht mehr ganz unvoreingenommen ist. Ein CEO, der konzentriert dargestellt wird, erscheint uns einerseits durchsetzungsstark, könnte aber – je nach Bedeutungsrahmen – auch als skrupellos interpretiert werden. Die Aussage, ein Bild sage mehr als tausend Worte, trifft vielleicht nicht auf jedes Bild zu. Aber es ist richtig, dass wir ein Bild zunächst emotional lesen und es erst danach mit dem Verstand erfassen.
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Man kann nie wissen, wie sich ein Shooting entwickelt und ob sich das Model in der Rolle einfindet oder sich öffnet. Das kann man als Problem ansehen, aber auch als Spielwiese für die eigene Neugier.


Die Interpretation von Bildern ist einerseits subjektiv, es gibt andererseits aber eine universelle Gefühlswelt, die Menschen aller Kulturen verbindet. Sozialforscher haben untersucht, welche Gefühle aus der Mimik eines Gesichts überall auf der Welt gleich verstanden und gedeutet werden. Ein Ausdruck von Freude, Trauer, Angst und Ärger wird unabhängig von unserer Herkunft und unserer kulturellen Identität ähnlich empfunden, kommuniziert und interpretiert.
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Ich finde es bewundernswert, wie unmittelbar und instinktiv Kinder ihre Gefühle zum Ausdruck bringen, etwas, das wir als Erwachsene scheinbar verlernt haben.


Spielen die Emotionen in jedem Genre der Fotografie eine so zentrale Rolle? Meine Antwort ist: ja!




	•Eine Architektur-Aufnahme kann bei Morgenlicht, mittags oder abends entstanden sein und eine völlig andere Stimmung widerspiegeln. Licht, das von innen durch die Fenster nach außen dringt, kann kalt (sachlich) oder warm (gemütlich) wirken.


	•Ein Produktfoto kann durch eine interessante Lichtsetzung dramatisch oder langweilig wirken – beides ruft Emotionen hervor, wenn auch unterschiedliche.


	•Selbst die Abwesenheit jeglicher Emotion in einem Foto hat eine Wirkung auf uns, sei es der menschenleere Blick auf eine Salzwüste oder ein ausdrucksloses Gesicht, in dem wir nach Anzeichen von Mitgefühl suchen.





Fremden Menschen begegnen und ihr Vertrauen gewinnen


Als ich in New York unterwegs war und Streetporträts machen wollte, habe ich mir überlegt, wie ich bei den Menschen, die ich ansprechen möchte, Emotionen wachrufen könnte. Da kam mir die Idee, sie nach dem besten Erlebnis zu fragen, das sie in NY bisher hatten – ich nahm an, sie würden sich dann gefühlsmäßig wieder in dieses Erlebnis hineinversetzen. Leider war das nicht der Fall, ganz im Gegenteil: Anstatt bewegt, begeistert oder fröhlich auszusehen, brachte meine Frage sie dazu, angestrengt nachzudenken, was nicht gut aussah, denn die meisten verdrehten dabei die Augen. Das sah wirklich unvorteilhaft aus, und ich konnte kein Foto mehr machen, nachdem ich diese Frage gestellt hatte. Auch war es schwierig geworden, meine Protagonisten wieder in das »Hier und Jetzt« zurückzuholen. Als ich die Fotos später durchsah, konnte ich meistens nur die Bilder verwenden, die entstanden waren, bevor ich sie nach ihrem Erlebnis gefragt hatte. Mir fiel auf, dass die ersten Fotos – kurz nachdem ich sie angesprochen hatte und ohne dass wir irgendwelche weiteren Ideen ausgetauscht hatten – die besten Fotos waren.
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Wir glauben häufig, dass wir einen guten Grund haben sollten, um jemanden für ein Porträt anzusprechen. Aber ein guter Grund kann bereits sein, dass ich mit der Person gerne ein Porträt machen möchte.


Da merkte ich, dass ich das Gegenteil von dem erreicht hatte, was ich wollte. Anstatt sie mit ihrem Gefühl in Kontakt zu bringen, hatte ich sie zum Nachdenken über etwas angeregt, was ihnen bis dahin völlig unwichtig erschienen war, was Irritation verursachte – und den Augenblick unserer Begegnung offensichtlich ruinierte.


Ich beschloss, mich nur noch von dem Moment leiten zu lassen und rein auf meine Intuition zu vertrauen. Und ich entschied mich, den Augenblick, in dem ich nicht wusste, was genau ich wollte, in jedem Fall auszuhalten, auch wenn es bedeutete, dass weder ich noch der andere ahnte, wie wir uns »richtig« verhalten würden. Ich gebe zu, dass es am Anfang kein gutes Gefühl war, mit dieser Unsicherheit konfrontiert zu sein. Mit der Zeit habe ich aber bemerkt, welche Vorteile es bringt, und so wurde es mir zur zweiten Natur.


Langsam wurde mir auch klar, warum es für mich funktionierte: Wenn wir jemandem begegnen, der uns mit einer bestimmten Erwartung gegenübertritt (und sei es die Erwartung, es müsse irgendetwas Tolles geben, das ich hier erlebt habe), fühlen wir uns in unserer Autonomie beschnitten, und es macht sich der Verdacht breit, der andere könnte eine vorgefasste Meinung über mich haben. Dann würde alles, was er fragt, in erster Linie dazu dienen, seine Vorannahmen zu bestätigen. Das fühlt sich für uns nicht sonderlich gut an. Entfaltet sich die Begegnung aber aus dem Moment heraus, nur durch den gegenseitigen Respekt und durch das Interesse an der Situation getrieben, ist alles offen, und alles ist möglich. Es ist ein Signal, dass auch ich selbst so sein kann, wie ich bin.


Sich selbst ohne Ziel und Erwartungen auf ein Porträt einzulassen, widerspricht zunächst vielleicht der Idee, dass wir wissen sollten, warum wir etwas fotografieren wollen und was wir fotografieren wollen, aber bei näherem Hinsehen ist es andersherum. Tatsächlich öffnen wir unsere Sicht.


Ich habe mir also angewöhnt, einfach nur mitzuteilen, was mich in diesem Moment beschäftigt: »Mir ist dein Mantel aufgefallen. Der gefällt mir, ich denke, du hast einen interessanten Geschmack. Darf ich ein paar Fotos mit dir machen?« Wenn man erst mal in Kontakt ist und eine Reihe Fotos gemacht hat, kann das Gespräch weitergehen.


Es hilft, eine Haltung zu haben, bei der jede Sichtweise ihre Berechtigung hat. Das bewahrt uns davor, über den anderen zu urteilen. Die Sicht und die Gefühle des anderen zu respektieren hört sich zunächst selbstverständlich an. Doch wenn nur ein kleiner Zweifel daran besteht, kommt es zu unüberwindbaren Hindernissen – und das Shooting ist fast schon gelaufen.


Je besser wir geübt sind, auf Augenhöhe zu kommunizieren, umso mehr können wir in Themen eintauchen und auch schwierige Sachen ansprechen: »Weißt du, was mich wundert? Wie denkst du über …?«


Wie können wir unser Model während eines Shootings dazu ermutigen, mehr Gefühle zum Ausdruck zu bringen, und es anleiten?


Wenn wir als Fotograf mit unserem Model interagieren, können wir vieles falsch oder richtig machen. Was könnte helfen, in emotional schwierigen Situationen zu fotografieren oder das Model dazu anzuleiten, eine gewünschte und natürliche Emotion zu zeigen, die wir für unser Bild brauchen können oder dort zeigen wollen?


Zunächst einmal möchte ich darauf hinweisen, dass immer das Model entscheidet, worauf es sich einlässt und worauf nicht. Ich mache also nur Vorschläge und ermutige mein Gegenüber, etwas auszuprobieren. Niemals würde ich gegen das Bauchgefühl der Person einen bestimmten Effekt erzielen wollen. Das Bild kann ja nur dann funktionieren, wenn sich mein Model darin auch wiederfindet. Wenn wir die folgenden grundlegenden Prinzipien beachten, kann es funktionieren.


Anerkennung geben


Wir alle haben ein tief verankertes Bedürfnis, uns in unserem sozialen Umfeld sicher zu fühlen. So entscheiden wir oft unbewusst, welches Verhalten für uns gut ist – Flucht, Angriff, Starre oder Kooperation. Es ist offensichtlich, dass wir als Team – das wir als Fotograf und Model sind – am besten arbeiten können, wenn eine Atmosphäre von Kooperation herrscht. Und es gibt einen Maßstab für das Kooperationspotenzial einer Gruppe: den Grad gegenseitiger Anerkennung.


Rutscht diese gegenseitige Wertschätzung unter ein gewisses Niveau, nehmen Missverständnisse und Vorwürfe zu, ohne dass wir uns dessen bewusst wären. Deshalb hilft es ungemein, dem Gegenüber (ernstgemeinte) Anerkennung auszusprechen, und das können wir bereits durch ganz einfache Aussagen tun – wie etwa: »Danke, dass du dir die Zeit für unser Shooting nimmst.«


Es braucht vielleicht etwas Übung, seinem Gegenüber echte Anerkennung zu vermitteln, denn es gibt auch ein paar Stolpersteine. So sollten wir unbedingt darauf achten, nicht irgendwelche Eigenschaften unseres Gegenübers zu loben, sondern lieber zu spezifischem Verhalten zu ermutigen. Geben wir Komplimente, die sich auf das Sein beziehen, werten wir gleichzeitig (ungewollt) andere Aspekte dieses Menschen und andere Menschen ab. Daher sollten wir sehr fein unterscheiden und uns auf Aussagen konzentrieren, die etwas hervorheben, auf das der andere Einfluss nehmen kann. Hier ein paar Beispiele:


Keine gute Idee: »Du bist sehr intelligent.«


Besser ist: »Du kannst unsere Ideen sehr gut umsetzen.«


Eher nicht: »Du hast schöne Augen.«


Lieber: »Wenn du lächelst, erkennt man das in deinen Augen, selbst wenn man nur die Augen sehen würde.«


Auch wenn es sich abgedroschen anhört: Es gibt immer etwas, was wir beim anderen anerkennen und gut finden können. Ich tappe selbst immer wieder in die Falle, mich zu sehr vom Ergebnis leiten zu lassen, mit dem ich in diesem Moment vielleicht unzufrieden bin. Dann ärgere ich mich darüber, dass mein Model nicht besser imstande ist, die gemeinsamen Ideen umzusetzen oder mich zu verstehen. Natürlich sollte ich als Fotograf jederzeit beurteilen können, ob das, was hier gerade abläuft, für das gewünschte Bild zielführend ist. Was für das Ergebnis hilfreich sein kann – zu erkennen, was funktionieren kann und was nicht, und zu bewerten, was wir gerade machen –, kann die Kommunikation sehr stören. In der Kommunikation kommt es nicht darauf an, etwas zu bewerten, sondern darum, füreinander da zu sein. Manchmal muss ich mich dann selbst wieder daran erinnern, dass die Beziehung in diesem Moment wichtiger ist als das Ergebnis, und den Schalter umlegen, um mich neu auf die Situation einzulassen. Dann gelingt es meist, herauszufinden, was der andere gerade denkt und braucht – und wir können uns wieder darauf einlassen, was wir als Nächstes gemeinsam ausprobieren und umsetzen möchten.


Sich auch selbst mitteilen


Gefühle zur Sprache zu bringen, hilft in vielen Situationen – vor allem, wenn ich meine eigenen Gefühle davon nicht ausschließe. Hin und wieder mache ich Mitarbeiterfotos und stelle fest, dass mein Gegenüber relativ nervös ist. Manchmal hilft es dann, dass ich in dieser Situation auch über meine eigenen Gefühle spreche. Ich sage dann so etwas wie: »Weißt du was? Ich bin genauso nervös, denn wenn bei unserem Shooting was daneben geht, wird man es mir anlasten. Wir sitzen also im gleichen Boot, und es ist völlig okay, in dieser Situation unsicher zu sein.«


Meine Befürchtung war anfangs, dass man mich dann für einen Anfänger halten könnte, weil ich offensichtlich selbst auch nervös bin. Aber meine Erfahrung zeigt das Gegenteil: Meine Fähigkeit, mich in die Gefühlswelt des anderen hineinversetzen zu können, hat meinem Gegenüber bisher ausnahmslos geholfen, ruhiger und offener zu werden. Natürlich darf ich auch über meine schönen Gefühle offen sprechen: »Ich freue mich, dass du dir Zeit nimmst und wir zusammen das ausprobieren können. Ich bin neugierig, wie dir die Fotos gefallen werden.«


Bisher sind wir vor allem von angenehmen Gefühlen ausgegangen wie Freude, Überraschung, Entspannung, Souveränität, die wir in unserem Foto kommunizieren möchten. Aber genauso interessant sind weniger angenehme Gefühle, wenn sie zu unserer Bildaussage passen: Trauer, Angst und Ärger. Diesen Gefühlen werden wir vor allem in der Reportage-Fotografie begegnen. Und genauso wie Freude, Begeisterung und Glück bereichern sie unsere Bildsprache und nicht zuletzt auch unser eigenes Leben.


Als mein Vater starb, war es mir neben der Trauer und dem Schock wichtig, für mich persönlich eine Ausdrucksweise dafür zu finden. Ich glaube, dass der Tod etwas ist, das uns Menschen in unserer Vorstellungskraft grundlegend überfordert. Aus dieser Überforderung heraus habe ich einen Text über meinen Vater geschrieben, und ich habe meine Mutter gefragt, ob ich fotografieren dürfte, wenn wir ihn das letzte Mal würden sehen können. Ich habe mich selbst gefragt, ob es nicht pietätlos ist, mit der Kamera in die Leichenhalle zu gehen. Entscheidend war für mich, dass dieser Moment für mich selbst bedeutend sein würde und ich das, was so unbegreiflich war, irgendwie fassbar machen und dokumentieren wollte. Meine Mutter war damit einverstanden, und am Ende wurde sie für mich zur Hauptfigur. Sicher war es oft nicht einfach mit meinem Vater, wir hatten alle einen großen Respekt vor unserem »Silberrücken«, und Liebe und Ärger lagen manchmal sehr nah beieinander. Dann hat sie etwas gemacht, was ich selbst nicht konnte. Etwas, das andererseits vollkommen natürlich ist. Sie hat ihm ein letztes Mal sanft über die Wange gestreichelt. Hat sie das für ihn getan oder für sich selbst? Ich kann es nicht sagen, und sie wird es nicht wissen.
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Manche Situationen sind eigentlich zu persönlich, um zu sie fotografieren. Trotzdem gehören sie zu unserem Leben. Sich dorthin vorzutasten, verlangt viel Einfühlungsvermögen und Offenheit. Ich sehe darin eine Chance, um persönlich zu wachsen.


Was ich für mich selbst daraus gelernt habe: Unser Leben ist so reichhaltig. Überall tauchen Momente auf, die von uns entdeckt und erlebt werden wollen. Manche dieser Momente sind erwartbar, andere sind vollkommend überraschend. Manche sind ausgelassen und leicht, manche sind tief. Manchmal gibt es in dem Vertrauten etwas, das uns aufhorchen lässt. Ich finde es interessant, mehr darüber zu erfahren und herauszufinden, was daran uns als Menschen miteinander verbinden könnte.




[the scope +1]


Mit welchem Gefühl bist du im Laufe deines Lebens so vertraut geworden, dass du eine besondere Sensibilität dafür entwickelt hast? In welchen Situationen tritt dieses Gefühl auf, und wo begegnet es dir? Was hat es dich gelehrt? Wie könnte es dir als Fotograf eine Hilfe sein?






Was ist mit Styling?


In der People-Fotografie kann das Styling eine zentrale Rolle spielen, unsere Arbeit prägen und stark aufwerten. Ich arbeite meist im Reportage-Stil, und daher ist es für mich persönlich oft nicht so zentral. Aber das sieht ganz anders aus, wenn du in der Fashion-Fotografie aktiv sein möchtest oder für einen Kunden ein Kampagnen-Motiv umsetzt. Hier kann das Styling ein wichtiger und wirksamer Bestandteil einer Produktion sein. Auch für freie Arbeiten, die du als Kunst anbietest, kann das bewusste Gestalten und Inszenieren deines Motivs zum zentralen Element werden.


[image: image]


Was verstehe ich unter Styling?


Wenn ich eine Szene »style«, gestalte ich aktiv an der Bühne und am Aussehen meines Motivs mit. Elemente, die eigentlich nicht vorhanden wären, werden damit zu einem wichtigen Teil meines Motivs. Ich verstehe darunter, bewusst mit Symbolen zu arbeiten, mit einer spezifischen Emotion, einer besonderen Ästhetik und mit ganz bestimmten Requisiten, um einen visuellen Kosmos zu inszenieren und eine visuelle Kultur zu schaffen. Diese Kultur könnte einen Lebensstil repräsentieren oder den Geschmack einer klar umrissenen Gruppe, wie eine Art Subkultur, oder sie könnte auf ein Thema einstimmen. Wir könnten damit auch eine Farbwelt kreieren, mit Stoffen und Materialien arbeiten, um eine gewünschte Stimmung zu erzielen oder eine Tonalität zu erschaffen. Wir könnten eine andere Zeit, eine andere Lebenswirklichkeit oder auch einen Traum wiedergeben, also etwas, was es in Wirklichkeit so gar nicht gibt oder geben kann.
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Man muss dabei nicht so weit gehen wie David LaChapelle, der seine Arbeiten selbst als »Eye Candy« bezeichnete. Jörg-Uwe Albig schreibt in einem GEO-Artikel von einem »lärmende(n) Potpourri aus Kitsch und Cyber«11 und meint damit etwa die Fotoserie, die LaChapelle für die Jeans-Firma Diesel umsetzte, ohne im Wesentlichen Jeans zu zeigen. Wenn es für LaChapelle zu brav wurde, hat er mit Photoshop nachgeholfen. Was man in einem Foto macht, sei ohnehin immer künstlich, so LaChapelle.
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Etwas dezenter ging es bei Martin Schoeller zu, als er 2015 den Präsidentschaftskandidaten Donald Trump fürs Time Magazine fotografierte. Schoeller hatte die Idee, einen Weißkopfseeadler mit ins Büro von Donald Trump zu nehmen, als Symbol für die Vereinigten Staaten. Der Versuch, Trump als Falkner zu inszenieren, scheiterte offenbar an der Abneigung des Adlers gegenüber Trump. Am seinem Bürotisch hat es dann geklappt, aber ausgerechnet das Wappentier von Amerika hätte beinahe Trumps Hand verletzt, als dieser nach einer Packung Aspirin griff, die noch im Bild war.


Das Inszenieren und Stylen unserer Szene kann unterschiedliche Funktionen haben: Alles liegt drin, angefangen vom Abpudern fettender Hautstellen zur Vermeidung von Glanzlichtern über die Zusammenarbeit mit einem Stylisten oder Dekorateur bis hin zum Erschaffen eigener Welten. Während LaChapelle in erster Linie sein eigenes Lebensgefühl transportiert, das vor allem schrill und bunt sein soll, wählte Schoeller den Weg, eine Symbolik zu finden, die etwas über die Ambitionen und den Charakter seines Protagonisten aussagt.
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Bei einem Fashion-Shooting für ein Mode-Label steht das Image der Marke im Vordergrund, das vom Model verkörpert werden soll.



Wie gesagt, ich bin kein großer Fan von inszenierter Fotografie. Fest steht jedoch, dass die Tonalität einen großen Einfluss auf ein Bild hat. Im Bereich der Kommunikation versteht man darunter den Stil und die Atmosphäre, die vermittelt wird. Diese kann durch das Styling entscheidend geprägt werden und hat einen erheblichen Einfluss auf die Identifikation beim Betrachter. Erschaffe ich zum Beispiel eine Fotostrecke über den aktuellen Trend des Gentlemen-Lifestyles, porträtiere einen Vintage-Sneaker-Club oder besuche ein Drag-Queen-Festival, so hilft es zu verstehen, welche Stilelemente und welche Requisiten dieses Thema repräsentieren und wie ich sie bewusst als Gestaltungsmittel einbauen kann.


Wie gehen wir vor, um ein gutes Styling zu entwickeln?


Wenn du nicht selbst schon einen Plan hast und nur noch ein Model suchst, um deine Vorstellung umzusetzen, ist es ein guter Ansatz, mit deinem Protagonisten zusammen Ideen zu entwickeln. Womit identifiziert sich mein Model? Was sind seine Interessen, von welchem Lifestyle fühlt es sich angezogen? Welches besondere Hobby pflegt es, mit welcher Philosophie ist das verbunden, und welche Geschichte hat es? Gibt es Codes (symbolische Erkennungszeichen) für unterschiedliche Positionen und Haltungen innerhalb dieser Gruppe, zum Beispiel Statussymbole? Dabei stelle ich mir immer wieder die Frage, was ich selbst daran interessant finde, und führe dafür auch immer wieder Gespräche mit meinem Model. Das hat den Vorteil, dass sich mein Model auch wohlfühlt und wir ein ähnliches Verständnis entwickeln von dem, was wir gemeinsam umsetzen wollen.
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Unserer Fantasie sind beim Styling keine Grenzen gesetzt, eher unseren ökonomischen und zeitlichen Ressourcen. Einen kompromisslosen Weg geht Christian Tagliavini mit seiner aktuellen Serie Cirquesque. Er kreiert für seine Porträts nicht nur die Kleiderkollektion, sondern erfindet gleich noch die gesamte Geschichte um seine Protagonisten herum und stellt alle Requisiten bis ins Detail aus authentischen Materialien selbst her. Diese Hingabe hat ihm viel Anerkennung in der Kunstwelt eingebracht und ihn zum Meister der inszenierten Porträtfotografie gemacht. Um sich eine Vorstellung davon zu machen, was Styling alles umfassen kann, lohnt es sich, seine beeindruckenden Arbeiten anzuschauen. Ich glaube aber auch, es ist entscheidend, zu welchem Stil ich mich selbst hingezogen fühle. Zack Arias schreibt dazu: »Wenn du die Art von Fotograf bist, der einen bestimmten Stil fotografiert, und dich mit Kunden/Lifestyle/Arbeiten anderer Fotografen mit einem anderen Stil vergleichst, dann wirst du dir dein eigenes Grab schaufeln.«12
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Valentin wird als Darsteller für Kampfszenen in Action-Filmen gebucht. Wir haben das Shooting genutzt, um seine Sedcard zu erweitern.
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Das heißt aber nicht, dass man sich nicht inspirieren lassen und aus unterschiedlichen und konträren Einflüssen einen neuen Stil formen kann. Herauszufinden, was für einen selbst gut funktioniert, kann eine spannende Aufgabe sein.


Bei unserem Shooting mit Valentin war mein Ansatz, einen Stil zu finden, den ihn mit all seinen Interessen und Talenten in Szene setzt. Weil er leidenschaftlicher Kampfsportler ist und als Filmdarsteller in Action-Szenen gebucht wird, wollten wir Fotomaterial produzieren, das er auch in seine Sedcard aufnehmen kann. Die Idee war deshalb, einen Agenten-Charakter darzustellen, der auch vor dem Groben nicht zurückschrecken würde, dabei aber immer eine gewisse Gentleman-Haltung und Contenance bewahrt. So verabredeten wir uns gegen Abend im Hafenareal von Basel.




[the scope +1]




	•Probiere für ein und dasselbe Porträt mindestens fünf verschiedene Hintergründe aus.


	•Wenn du einmal festgelegt hast, mit wem und wo dein nächstes Shooting stattfinden soll, fahre in den Baumarkt und suche nach Materialien, die du zweckentfremden kannst: Malerfolie kann auch als Umhang genutzt werden. Ein Spiegel kann auch als Tischplatte herhalten. Welche Requisiten du auch nutzt: Achte darauf, dass sie für andere Zwecke erfunden wurden als den, zu dem sie im Bild zum Einsatz kommen.








Tipps zum Thema Styling




	•Nicht alle Requisiten, die du für ein Shooting einsetzen möchtest, müssen extra angeschafft werden. Vieles lässt sich auch in Fachgeschäften ausleihen.


	•Die Location spielt für das Styling oft eine tragende Rolle. Öffentliche Gebäude, Kultureinrichtungen und Räume, die von der Gemeinde verwaltet werden, sind eine gute Option, wenn man vorher das Einverständnis einholt, was oft nur einen kurzen Anruf bedeutet. Cafés haben häufig einen Ruhetag und bieten viele atmosphärische Sitzecken und Perspektiven. Die Liste an möglichen Locations lässt sich beliebig fortsetzen. Wichtig ist eigentlich nur, dass man im Zweifelsfall vorher fragt.


	•Wenn es darum geht, die richtige Kleidung zu finden, ist neben einem Kostümverleih auch ein Theater ein guter Anlaufpunkt. Nicht nur die Kleiderkammer selbst kann eine wahre Fundgrube sein – auch die Möglichkeit, aktuelle Bühnenbilder, Vorhänge und Hintergründe zu nutzen, erweitert das Repertoire für ein kreatives Shooting gewaltig.






Warum gute Recherche die halbe Miete ist


»Man erblickt nur, was man schon weiß und versteht«, sagte Goethe. Wenn ich mir zum Ziel setze, ein ausdrucksstarkes Foto oder eine ganze Fotoserie über eine Person oder ein Thema zu machen, ist die Recherche und Vorbereitung ein sehr mächtiges Werkzeug, um meine Bildaussage zu verbessern. Manchmal ist es eine gute Idee, sich unvoreingenommen auf eine Situation einzulassen und einfach aus dem Bauch heraus zu fotografieren. Genauso gilt das Gegenteil. Als Fotograf sollte ich verstehen, was vor meinen Augen abläuft, um beurteilen zu können, ob das, was ich gerade sehe, einen Beitrag zu meiner visuellen Geschichte leisten kann.


Wir werden sehen, dass es kein Widerspruch ist, gut vorbereitet zu sein und trotzdem spontan und intuitiv zu entscheiden – vorausgesetzt, meine Recherche bezieht sich auf Hintergründe und Zusammenhänge. Sie ermöglicht mir dann nämlich vor Ort, spontan auf die Menschen und die Situation einzugehen und mehr herauszuholen.


Unterwegs in Marokko


Als sich das erste Mal nach Marokko reiste, war ich so überwältigt von der Lebendigkeit und dem Gedränge im Souk, dass ich entschied, meine Kamera erst dann wieder aus der Tasche zu nehmen, wenn ich ein Gefühl für die Kultur entwickelt habe und dafür, wie die Menschen aufgrund ihrer gesellschaftlichen Haltung und ihrer Religion auf das Fotografieren reagieren.


Als Gast in einem fremden Land fühle ich mich verpflichtet, die örtlichen Traditionen und sozialen Gepflogenheiten zu respektieren. Mehr oder weniger stark verschleierte Frauen und der Mythos, dass der Islam die bildliche Darstellung von Menschen und Tieren verbietet, hatten mich verunsichert. Ich wollte erst einmal ein Gefühl dafür entwickeln, wie die Menschen vor Ort diese Normen selbst handhaben. Mit der Zeit gelang es mir immer besser, einen Zugang zu finden. Um es kurz zu machen: Ich wurde von wildfremden Menschen eingeladen, täglich bekocht, von Zivilpolizisten gefilzt, verhaftet, freigelassen und um ein Haar verheiratet. Ich habe mit einem muslimischen Ziegenmetzger meine Liebe für französischen Wein geteilt, habe Freunde fürs Leben gefunden und einen Ort, an dem ich wohnen und mich inspirieren lassen kann, wann immer und so lange ich möchte.


Eine gute Recherche gibt Orientierung und Freiraum


Indem ich mir die folgenden kritischen Fragen beantworte, kann ich erkennen, wie gut ich vorbereitet bin:




	•Worauf bin ich neugierig, und welches Thema könnte relevant sein?


	•Welches Verständnis habe ich von dem Thema, von der Person, der Tätigkeit, der Geschichte?


	•Wie weit reicht mein Verständnis von den technischen und sozialen Zusammenhängen dessen, was ich fotografieren will?


	•Kenne ich den sozialen Kontext gut genug, um zu wissen, wie ich mich verhalten sollte, was ich erzählen möchte und was ich zeigen kann, ohne jemanden in Gefahr zu bringen?





Wie Journalisten recherchieren


Auch wenn wir nicht als Fotojournalisten tätig sind oder eine gänzlich künstlerische Herangehensweise an unsere Porträts bevorzugen, gibt es gute Gründe, sich mit journalistischer Recherche-Arbeit vertraut zu machen: Journalistische Recherche ist eine ideale Inspirationsquelle für unser fotografisches Storytelling. Sie kann uns helfen, neue und ungeahnte Ideen zu entwickeln, mit unterschiedlichsten Perspektiven zu spielen, unseren Blick auf die Welt zu überprüfen und zu verändern, offen für neue Betrachtungsweisen zu sein und all das in einer Fotostrecke zu veranschaulichen. Aber wie gehen wir dabei vor? Alles beginnt mit deiner eigenen Neugierde.


Zunächst einmal kann es hilfreich sein, die bereits angesprochenen W-Fragen zu stellen (siehe Kapitel »Inhalts- und Informationsebene» ab Seite 129).
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Den folgenden Leitfaden habe ich aus mehreren Quellen zusammengeführt, gekürzt und weiterentwickelt. Er geht zurück auf meinen Mentor André Lambertson vom International Center of Photography in New York und Anette Dowideits Workshop »Wie recherchieren Journalisten?« von reporterfabrik.org. Darin empfiehlt sie, zunächst ein sogenanntes Exposé zu erstellen, das als Skizze für eine journalistische Reportage – in unserem Fall ein geplantes Fotoprojekt – dienen kann.


Storytelling & Recherche-Exposé


1.Worauf bin ich neugierig?


Werde dir klar darüber, was dich beschäftigt, fasziniert, irritiert oder neugierig macht. Welche Fragen stellst du dir zu diesem Thema? Wie könntest du mehr darüber erfahren?


2.Welche Veränderung wünsche ich mir?


Häufig werden wir durch etwas berührt, weil wir einen Widerspruch oder einen Konflikt wahrnehmen. Wie könnte die Lösung aussehen? Was sollte von der Öffentlichkeit mehr beachtet werden? Wofür möchtest du die Betrachter deiner Bilder sensibilisieren?


3.Wie groß ist das Thema?


Wer ist direkt von dem Thema betroffen, wer indirekt, wer leidet darunter, wer profitiert? Wie wird das Thema in der Öffentlichkeit wahrgenommen – ist es vielleicht schon ein Gesprächsthema?


4.Was ist die minimale Story, die ich hinbekomme?


Manchmal kommt es anders als geplant, und wir können unser hoch gestecktes Ziel nicht erreichen, etwa weil wir eine Reise doch nicht durchführen können oder ein Protagonist ausfällt. Da hilft es, sich klar zu werden, was wir bereits haben und was wir daraus machen könnten.


5.Was ist die größtmögliche Geschichte?


Genauso interessant ist es, sich vorzustellen, was das größte denkbare Ergebnis der Geschichte sein könnte. Welche Bedeutung und welche Tragweite könnte das Thema annehmen, für das unser Protagonist ein Beispiel ist?


6.Wer könnte etwas beitragen und mich unterstützen?


In diesem Abschnitt beantworten wir Fragen zu Planung und Durchführung:




	•Wie viel Zeit und Raum gebe ich der Recherche?


	•Wer sind wichtige Protagonisten (ohne die die Geschichte nicht funktioniert)?


	•Wie lange möchte und kann ich an dem Thema arbeiten?


	•Welche Reisen sind nötig?


	•Wen kann ich treffen oder interviewen?





7.Führe ein Recherche-Log.


Unser Recherche-Log kann ein einfaches Dokument oder ein Notizbuch sein. Es enthält zum Beispiel eigene Hypothesen, Kontakte, Gesprächsprotokolle, Zahlen im Kontext der Geschichte, Quellen und Links. Ich persönlich arbeite gerne mit einer Mindmap, in der ich meine Texte und Quellen referenziere. Das Log dient dazu, den Überblick zu behalten, und enthält einige Nachweise, die ich brauche, um mich abzusichern.


8.Höre nicht auf, Fragen zu stellen.


Eine Frage, die ich mir stelle, als wäre ich ein neugieriges Kind, kann der Anfang eines interessanten Themas sein. Aber das endet nicht, während ich an einem Projekt arbeite, ganz im Gegenteil. Mitten in der Recherche bekomme ich langsam ein klareres Bild dessen, was ich erzählen will. Dadurch kann sich meine Fragestellung und möglicherweise auch meine Arbeitsweise verändern.


Ob als Autor oder als Fotograf – Fragen sind ein mächtiges Werkzeug. Es kann ausgesprochen spannend sein, sich damit zu beschäftigen, welche Fragen sich der Leser des Textes oder der Betrachter des Fotos jetzt stellen würde – und zu versuchen, auf diese Fragen eine Antwort zu geben.


Fragen und Hypothesen als Werkzeug


Als ich dabei war, in Marrakesch den Heizer eines traditionellen Hammams zu porträtieren, habe ich erfahren, dass er täglich von 6 bis 23 Uhr am Ofen arbeitet. Ich habe mich gefragt, wo er wohnt und wie er sich verpflegt. Als er mir sein Bett gezeigt hat, das sich im selben Raum wie der Ofen befindet, ergab sich ein neues Motiv, und ich konnte ein Porträt mit ihm machen, das im Hintergrund seine Schlafstätte leicht unscharf noch andeutet. Damit war praktisch sein ganzes Hab und Gut auf dem Bild zu sehen – alles, was er persönlich besitzt, und das, was er in den letzten Jahren getan und erlebt hatte.


Es gibt aber auch Fragen, die ich mir immer wieder stellen kann (oder sogar muss), um meinen ganz persönlichen Antrieb und meinen Kurs zu überprüfen.




	•Warum bin ich hier?


	•Was läuft hier eigentlich ab?


	•Was ist meine Intention?


	•Was möchte ich lernen?


	•Wovor habe ich Angst?


	•Was hat das hier mit meinem Projekt zu tun?
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Für Sihmed verschmelzen seine Arbeit und sein Leben in der Aufgabe, das Feuer im Ofen des Hammam aufrecht zu erhalten. Auf einer Pritsche hat er sein Nachtlager bereitet.


Um beim Beispiel von Sihmed, dem Heizer aus Marrakesch, zu bleiben: Ich bin fasziniert von Lebenskonzepten, die davon abweichen, was wir in der westlichen Welt als »normal« empfinden. Es verblüfft mich, welche Selbstverständlichkeit und Würde diese Menschen ausstrahlen.


Von außen betrachtet mag Sihmeds Leben armselig anmuten, so wie ich es beschrieben habe; zugleich kenne ich wenige Menschen, die sich mit ihrem Leben so wohlfühlen wie er. Freunde von mir, die ihn seit Jahren kennen und immer wieder besuchen, haben mir das bestätigt, und jedes Mal erkundige ich mich bei ihnen, wie es ihm geht und ob er etwas brauchen könne. Die Antwort ist immer wieder dieselbe: Es geht ihm sehr gut, er braucht nichts, und er freut sich auf einen Besuch. Was will ich damit sagen? Sollten wir alle so leben? Nein, sicher nicht. Können wir voneinander lernen? Ja, ganz bestimmt!
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Manchmal sind die Begegnungen, die uns am stärksten in Erinnerung bleiben, diejenigen mit sehr unscheinbaren und demütigen Menschen.


Ein weiteres mächtiges Werkzeug, um seine eigene Sicht auf die Welt zu schulen und interessante Geschichten zu erzählen, ist es, Hypothesen zu formulieren. Eine Hypothese ist eine Annahme, die überprüft werden kann. Sie kann also entweder verifiziert oder widerlegt werden. Viel spannender finde ich persönlich, eine Annahme zu entwickeln, um sie zu erforschen: Wo führt das eigentlich hin, wenn ich einfach mal davon ausgehe, dass …




	•… wir möglicherweise zufriedener sind, wenn wir nicht mehr, sondern weniger Wahlmöglichkeiten haben? Wie wirkt sich das darauf aus, welchen Menschen ich begegne, und darauf, wie ich sie porträtiere?


	•… es beim Frisörbesuch in erster Linie gar nicht darum geht, die Haare geschnitten zu bekommen, sondern darum, jemanden zum Reden zu haben, Tipps für meinen nächsten Sardinien-Urlaub zu erfahren, eine neue Wohnung zu finden? Worauf achte ich dann während meiner Reportage über Barber-Shops?
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Wir alle sind durch unsere Lebenserfahrung geprägt, ob uns das bewusst ist oder nicht. Daraus erwachsen Vorannahmen und Glaubenssätze, und diese wiederum beeinflussen unser Verhalten und prägen unsere Werte und Ziele, auch in unserer Rolle als Fotograf. Schreibe drei Hypothesen auf, die dich in deiner fotografischen Arbeit prägen. Welche Ideen ergeben sich daraus für ein mögliches Fotoprojekt?


Beispiel




	•Frisöre sind die besten Therapeuten/Reiseführer/Restaurantkritiker/Wohnungsmakler.


	•Wenn dir jemand Fremdes begegnet, ist es gefährlich, nicht mit ihm oder ihr zu sprechen.
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Vielleicht arbeitest du schon an einem freien Fotoprojekt.




	•Was ist die Story deines Fotoprojektes? Formuliere sie in einem Satz.


	•Erstelle dafür ein Exposé (Umfang ca. eine A4-Seite), in dem du auf jeden der oben genannten Abschnitte eingehst.








Ethische Aspekte


Mit einer journalistischen Recherche als Inspirationsquelle für Reportage- und Porträtfotografie, mit der Ermutigung dazu, Hypothesen zu entwickeln und eigene Geschichten zu erzählen, ist eine große Verantwortung verbunden – und die Gefahr, soziale Zusammenhänge tendenziös darzustellen. Deshalb möchte ich hier Anette Dowideit zitieren, denn die Bereitschaft, »sich widerlegen (zu) lassen«, ist immens wichtig. »Gute Recherche kennt das Ergebnis nicht vorher. Man kann mit ein paar Hypothesen ins Feld gehen und versuchen, sie zu belegen, zu verifizieren. Aber es gehört zu den Aufgaben eines guten Journalisten, die Vorurteile immer wieder zu prüfen und danach zu suchen, was seine Annahmen widerlegen könnte. Das sollte man auch bei Gesprächspartnern im Kopf behalten.«13



Zugang zu Personen finden, die einem die Tür öffnen


Haben wir angefangen, uns für ein Thema zu interessieren, und möchten eine Fotostrecke darüber machen, taucht meist eine Herausforderung auf: Je spezieller und interessanter ein Thema ist, umso schwieriger oder riskanter kann es sein, einen Zugang zu Protagonisten zu finden. Möchtest du eine Reportage über Obdachlose in deiner Stadt machen, reicht es in der Regel aus, gut zuzuhören und etwas Zeit und Einfühlungsvermögen mitzubringen. Aber was ist, wenn du eine Dokumentation über den Stamm von Eingeborenen machen willst, die bisher jeden Eindringling verspeist haben? Na gut, das ist an den Haaren herbeigezogen, aber es illustriert wohl passend, auf welche Hürden wir stoßen könnten.


Möglicherweise spielt es eine zentrale Rolle, jemanden zu kennen, der uns Türen öffnet, uns mit Insidern bekannt macht, die Sprache spricht, die Kultur versteht, uns begleitet und für uns übersetzt. Vielleicht können wir auf die Hilfe einer Kontaktperson verzichten, weil wir selbst Teil einer Peer-Group sind, die für Außenstehende unsichtbar bleibt, wie wir bei Ken Schles’ Buch »Invisible City« gesehen haben. Dadurch, dass seine Nachbarn und Freunde ihn als »einen von ihnen« betrachteten, gewann er ihr Vertrauen und durfte sie in Situationen begleiten, in denen sie sich so schonungslos zeigten, wie das bei keinem anderen möglich gewesen wäre. Unter anderen Voraussetzungen wäre er als Eindringling abgewiesen worden.


Auch wenn dieses Thema auf den ersten Blick nicht viel mit Porträtfotografie zu tun hat, wird die Tragweite doch klar, wenn wir beginnen, es mit der Porträt-Brille zu betrachten:




	•Je respektvoller ich anderen Menschen begegne, umso vertrauenswürdiger bin ich.


	•Je mehr mich meine Protagonisten als vertrauenswürdig betrachten, umso näher darf ich am Geschehen sein.


	•Je näher ich als Fotograf am Geschehen und an meinen Protagonisten bin, umso eindrucksvollere Momente kann ich einfangen.





Bei jedem dieser Schritte kann ich scheitern, bei jedem dieser Schritte können sich Türen auftun.


Wichtige Fragen, die wir uns stellen sollten, wenn es um den Zugang zu einem Thema geht:


Welche unterschiedlichen Rollen gibt es in einem Thema, wer sind die Akteure?


Nehmen wir zur Illustration ein Extrembeispiel: Angenommen, du interessierst dich für das Thema Prostitution von Osteuropäerinnen in deutschen Bordellen, dann könnten neben den Prostituierten selbst auch die Freier interessant sein, ein Zuhälter, enge Familienangehörige, Sicherheitspersonal des Etablissements, vielleicht sogar Menschenhändler, Clanmitglieder, involvierte Psychologen und Sozialarbeiter, lokale Politiker, Polizisten und Ermittler, Aussteiger usw. – und sie alle könnten mit in die Reportage einbezogen werden, sofern das ethisch, rechtlich und gefahrlos möglich ist.


Wer repräsentiert diese Rollen?


Die nächste Herausforderung besteht darin, Protagonisten zu finden und mit ihnen in Kontakt zu treten. Während es relativ einfach sein dürfte, Behördenvertreter anzusprechen, kann es schon viel Fingerspitzengefühl verlangen, von Prostituierten Unterstützung für das Projekt zu gewinnen, während es eher schwer möglich sein wird, an die Hintermänner von Menschenhandel zu kommen. Möglicherweise erweist es sich als unrealistisch, die geplante Personengruppe vor die Kamera zu bekommen. Vielleicht ist es stattdessen möglich, Personen aus einer anderen Rolle desselben Themas zu porträtieren.


Wo überall manifestiert sich das Thema?


Wenn ich das Leben einer Prostituierten dokumentieren möchte, bin ich nicht unbedingt darauf angewiesen, Zutritt zu dem Bordell zu bekommen oder bei der Ausübung des Berufs dabei sein zu können. Genauso interessant könnte es sein, wie es bei ihrer Familie zu Hause aussieht, also im Herkunftsland. Wissen die Angehörigen, wo sie ist und wie sie lebt? Was wurde ihr versprochen, als sie von dort wegging? Welche Perspektiven hätten sich daheim geboten? Pendelt sie zeitweise zwischen den unterschiedlichen Leben, weil sie daheim Kinder hat?


Wer genießt das Vertrauen einer dieser Personen, mit dem ich leicht in Kontakt kommen könnte?


Menschen, die bereits Zugang zu einer Gruppe von Menschen haben, selbst aber nicht zu stark involviert sind, können wichtige Ansprechpartner sein. Wenn ich zum Beispiel eine Reportage über Hanf-Anbau in Rumänien machen möchte, hilft es bereits, jemanden zu kennen, der selbst in Rumänien lebt und/oder Rumäne ist. Er könnte jemanden kennen, der jemanden kennt, der wiederum jemanden kennt. So ergibt das eine das andere. Vielleicht finde ich sogar einen Fahrer, der mich während der Reise vor Ort begleiten kann.


Wie komme ich hin?


Einerseits ist diese Frage eng mit der Frage verknüpft, wo sich mein Thema manifestiert. Andererseits kann ich mir auch die Frage stellen, ob ich nicht direkt vor meiner Haustüre damit beginnen kann, Kontakte aufzubauen. In der Stadt, in der ich lebe, hat das Amt für Migration einen Übersetzer-Pool aufgebaut. Menschen, die migriert, aber bereits hier integriert sind, können sich bei der Behörde als Dolmetscher eintragen, um bei Interviews von Behördenvertretern mit Geflüchteten zu übersetzen. Als Journalist kann ich mich dort registrieren lassen und bekomme Zugriff auf die Datenbank, in der so gut wie alle Nationen und Sprachen vertreten sind. Ich bin dann an die Richtlinien des Pools gebunden, habe dafür aber schon einen Fuß in der Türe und bekomme wertvolle Hinweise und Einblicke in die Denkweise der Menschen eines Landes, das ich bereisen werde, oder von Menschen, die ich treffen möchte.


Art Wolfe, ein amerikanischer Naturfotograf, widmet sein Buch »Die Jagd nach dem perfekten Bild« den Menschen vor Ort, mit den Worten: »Mit Dank an alle meine ortskundigen Helfer und Führer, die diese Aufnahmen ermöglicht haben.« Wenn unsere Porträts ein Level besser werden sollen, können wir mit der Frage beginnen, zu wem wir Kontakt aufnehmen könnten, um die richtigen Leute zu treffen.
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Welches Thema begegnet dir seit Jahren immer wieder? Würde sich eine Vertiefung lohnen?




	•Wer aus deinem Bekanntenkreis könnte Insider-Informationen dazu haben?


	•Zu welchen Menschen einer Peer-Group hast du bereits heute Kontakt und könntest mit ihrer Hilfe deren Vertrauen gewinnen?


	•Mache ein Porträt mit einem Fremden.









Den Kontext mit einbeziehen


Wir sind uns wahrscheinlich einig: Ein gelungenes Porträt gibt dem Betrachter einen Eindruck vom Charakter und vom Wesen der porträtierten Person. Wir können mit einem Porträt aber noch viel mehr ausdrücken, indem wir den Kontext mit einbeziehen, in dem das Foto entstanden ist. Dieser kann uns wichtige Informationen geben über die Tätigkeit der abgebildeten Person, über ihre Geschichte, ihre Leidenschaft, über die Herausforderungen, die mit der Tätigkeit verbunden sind oder in der aktuellen Situation gemeistert werden müssen. Genauso kann das räumliche Umfeld des Porträts entscheidend zu Stimmung und Gefühlslage beitragen und dazu, eine Person zu charakterisieren.


Als ich ein paar Wochen in einem Schwarzwälder Hochtal arbeitete, fiel mir auf, wie viele ursprüngliche und handwerkliche Berufe dort noch ausgeübt werden. Ich wurde auf eine Holzbildhauerin aufmerksam und fragte sie, ob ich ihre Arbeit porträtieren dürfe. Leider war sie an der Hand verletzt und konnte kein Holz bearbeiten, aber schon ein Blick in ihre Werkstatt erschien mir wie ein Blick in die Seele dieser Region: Dort hingen kunstvolle Fasnachtsfratzen neben Marien-Statuen, Ziegenschädel neben ausgegrabenen Wurzel-Gesichtern. Für mich war die Werkstatt wie ein Destillat aus Brauchtum, Religion, Lebensraum und Handwerk, und das auf engstem Raum. Es stellte sich heraus, dass sie die Tierschädel schon als Kind im Wald gefunden und gesammelt hatte – und früh damit begann, ihre Vorstellung von räumlichen Formen zu trainieren.
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Im Schwarzwald existieren noch Handwerkstraditionen, die andernorts bereits ausgestorben sind. Diese Holzbildhauerin hat mir einen Einblick in ihren Beruf und ihre Berufung gegeben.



Einen Menschen in seinem »natürlichen Habitat« zu porträtieren hat den Vorteil, dass sich das Model mit vielem umgibt, womit es sich identifiziert. Das macht es uns einfacher, etwas Charakteristisches über den Menschen auszusagen. Die Holzbildhauerin erlaubte mir, mich eine gefühlte Ewigkeit in ihrem Atelier allein umzuschauen. Manchmal erzählt eine Arbeitsstätte so viel über den Menschen, dass er selbst gar nicht mehr zwingend mit im Bild sein muss.


Es lohnt sich also, die folgenden Fragen als visuelle Aufgaben zu verstehen und sie bei der fotografischen Umsetzung einer Idee mit zu berücksichtigen:




	•In welchem (sozialen, psychologischen, ökonomischen, religiösen, kulturellen) Kontext sollte diese Person oder ihre Geschichte gesehen und verstanden werden?


	•Welchen Kontext könnte ich mit einbeziehen, um die Aussage meines Fotos verständlicher zu machen?


	•In welchem Kontext passiert das hier gerade, und für wen bedeutet es Normalität?


	•In welchem Kontext wird meine Arbeit möglicherweise gesehen, verstanden und interpretiert?


	•Für wen ist es vollkommen neu?





Was bringt uns das?


Ich denke, wir sollten uns immer vor Augen führen, dass der Betrachter unserer Fotos beim Fotografieren selbst nicht dabei war. Unserem Publikum stehen also nur die Informationen im Bild selbst, die Stimmung und die Bildästhetik zur Verfügung, um die Botschaft eines Fotos zu entschlüsseln. Und genau das ist es, was wir tun, wenn wir ein Foto anschauen: Wir entschlüsseln eine Botschaft, die mehr oder weniger codiert in dem Bild vorhanden ist. Dann setzen wir sie in den Kontext unserer eigenen Kultur und leiten eine mögliche Bedeutung daraus ab. Manchmal wird ein Foto dadurch interessant, dass es seine Botschaft nicht auf den ersten Blick offenbart und den Betrachter dazu einlädt, seine eigene Fantasie zu gebrauchen.


In der Regel gilt aber, dass ein Bild umso besser wird, je verständlicher seine Aussage ist, insbesondere dann, wenn es Botschaften auf unterschiedlichen Ebenen enthält. Ein Foto weist einerseits eine objektive Informationsebene auf, kann gleichzeitig aber eine subjektive oder gar symbolische und emotionale Ebene enthalten. Ich denke, die Kunst besteht darin, so viel Kontext wie nötig zu integrieren, gleichzeitig aber alles Überflüssige wegzulassen. Durch die Betonung dessen, was für das Verständnis wichtig und wesentlich ist, wird ein Bild leichter zu interpretieren, und es gewinnt an Bedeutung. Manchmal gelingt es, in einem Bild eine ganze Geschichte zu erzählen.
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	•Jeder Mensch hat etwas, mit dem er sich identifiziert, etwas, das eine Lücke hinterlässt, wenn es fehlt. Stelle dir die Frage, was es sein könnte und wie es sich in das Porträt integrieren lässt. Manchmal ist es ein bestimmter Ort, an dem das Porträt entstehen könnte, manchmal ein Hobby, ein Projekt, eine Leidenschaft.


	•Wie würde ein Kontextporträt aussehen, auf dem du dich selbst repräsentiert siehst?









Mit Symbolen und Metaphern die Aussage verdichten


Symbole, Metaphern und Andeutungen sind Gestaltungsmittel, die wir unbedingt in Betracht ziehen sollten. Das Prinzip eines Symbols ist ganz einfach: Wir sehen etwas, das für etwas anderes steht. Während ein Bild für sich selbst steht, ist ein Symbol etwas, das eine Bedeutung hat, die über sich selbst hinaus geht. Wir sind ständig umgeben von einer ganzen Reihe von Symbolen, aber selten sind wir uns dessen bewusst.
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Dieses Bild zeigt den Hausaltar des Einsiedler-Mönchs, dem ich in Südfrankreich begegnete. Obwohl er in der Zwischenzeit gestorben war, lebt er in dem Ort und in der Erinnerung weiter, ähnlich wie Jesus am Kreuz, dem Symbol des ewigen Lebens und der Auferstehung im christlichen Glauben.


Dorothea Lange hat es so ausgedrückt: »Es gibt vielleicht einen Bereich, in dem Fotografie uns nicht mehr erzählen kann, als wir mit unseren eigenen Augen sehen – es gibt aber noch einen anderen Bereich, der uns beweist, wie wenig wir eigentlich wirklich sehen.«14


Wie gut Symbole und Metaphern funktionieren, können wir an einem Paradebeispiel sehen, das die meisten von uns kennen dürften. Über 30 Jahre lang war der Marlboro Man, der auf seinem Pferd durch die Prärie reitet und seiner Arbeit nachgeht, der Inbegriff für Männlichkeit und Freiheit. Dieses Motiv war so erfolgreich, dass in späteren Marlboro-Spots keine einzige Zigarette mehr zu sehen war; trotzdem vermittelten sie ein Lebensgefühl von endloser Weite und Unabhängigkeit.
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Wir müssen aber kein Pferd zum Shooting mitbringen. Die Welt ist voller Metaphern. Ein leerer Raum kann sinnbildlich für Enge und für Ängste stehen, ein üppiger Wald kann eine Metapher für Fruchtbarkeit sein. Robert Mapplethorpes Fotos von Blüten waren nicht seinem Interesse an Zimmerpflanzen geschuldet, sondern wurden zum Experiment, die phallische Form als Metapher unbändiger Erotik darzustellen. Auch seine Sex-Fotos standen nicht für Sex (»The sex pictures are very unsexy«15, schreibt Arthur Lubow 2019 in der New York Times), sondern für Mapplethorpes Rebellion.
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Bei jedem Porträt stellt sich die Frage nach dem Ausschnitt. Als ich einen alten Freund fotografierte, fühlte es sich falsch an, so weit hinein zu zoomen, dass seine Arme nicht mehr im Bild waren.


Kürzlich kam mich mein Freund Harald besuchen. Wir hatten uns während der Zimmerer-Lehre kennengelernt und über verschiedenste Lebensphasen hinweg den Kontakt gehalten. Er ist diesem Beruf treu geblieben, hat eine eigene Firma gegründet und mehrere innovative Holzhäuser gebaut. Schon lange hatte ich die Idee gehabt, einmal quer durchs Land zu fahren und meine Freunde aus der Schulzeit zu besuchen, um zu sehen, was aus uns allen geworden war.


So fragte ich ihn, ob er Lust hätte, Porträts zu machen, und ich habe mein Licht aufgebaut und angefangen zu fotografieren. Zunächst habe ich einen engen Ausschnitt gewählt, sodass nur sein Gesicht zu sehen war. Als ich weiter zurückging und er sich nach vorne aufstützte, kamen auch seine Arme mit ins Bild. Da ist uns aufgefallen, dass ein Porträt von ihm nur so funktioniert. Ich kenne kaum jemanden, der so ein Macher ist und einfach alles anpackt. Auf einmal war es für uns undenkbar, ein Bild von ihm zu sehen, ohne seine Arme und Hände mit zu integrieren. Es ging nicht darum, ob sie besonders muskulär waren, sondern darum, dass etwas Wesentliches auf dem Bild fehlen würde, etwas, das ihn in seinem Kern ausmacht.


Manchmal ist die Symbolik in einem Bild so stark, dass es selbst zur Repräsentation des Themas wird und sich im Bewusstsein der Gesellschaft verankert. Solch eine Medienikone ist das Foto von Che Guevara von Alberto Korda aus dem Jahre 1960. Guevara wird bis heute auf T-Shirts gedruckt, als Statement für den Ungehorsam, den Mut der Auflehnung und den Geist der Revolution.


Mit der Ikonologie hat sich ein Zweig in der Kunstgeschichte etabliert, der sich mit dem Entziffern von Bildern befasst und Kunstwerke nach Aussagen über die Kultur und Zeit analysiert und interpretiert, in der sie entstanden sind. In der kunsthistorischen Interpretation läuft es auf die Frage hinaus: »Welche bewussten und/oder unbewussten Botschaften über Auftraggeber, Künstler, Einstellungen der Epoche etc. transportiert das Bild?«16


Wenn wir über Symbolik in der Fotografie sprechen, sind wir nicht weit weg vom Klischee. Ein Klischee ist eine Vereinfachung und Verallgemeinerung, die im kollektiven Bewusstsein der Kultur verankert ist. Es ist eine Herausforderung, eine gute Symbolik im Bild unterzubringen und dennoch darauf zu verzichten, auf Stereotypen herumzureiten. Manchmal liegt der einzige Ausweg darin, ganz bewusst damit zu spielen und alles hoffnungslos zu übertreiben.




[the scope +1]


Bedingt durch das Corona-Virus wurde die Maske im öffentlichen Raum zum Symbol der Covid-19-Pandemie. Eine Coca-Cola-Flasche in der Hand eines Ureinwohners stellt unmittelbar die Verknüpfung zum westlichen Kapitalismus her. Symbolik verändert sich auch. Vor einiger Zeit konnten wir Ausflügler und Touristen daran erkennen, dass sie eine Kamera um den Hals trugen. Heute benutzen die meisten nur noch ihr Smartphone.


Welche Metaphern und Symbole fallen dir zu folgenden Themen ein? Notiere sie.




	•Depression


	•Älterwerden


	•Neureiche


	•Reeperbahn


	•Kindesmissbrauch


	•Autismus









Inhaltlicher Kontrast und Konflikt erzeugen Spannung


Die meisten guten Geschichten leben davon, einen gewissen Widerspruch zu erzählen, einen Konflikt auszuleuchten oder mit Gegensätzen zu spielen. Einige haben einen Täter und ein Opfer oder erzählen von einer unerwarteten Wendung. Diese Prinzipien lassen sich leicht in die visuelle Welt der Fotografie übertragen.


Widersprüche und inhaltliche Kontraste können sein:




	•Etwas Kleines, das im Verhältnis groß dargestellt wird oder umgekehrt, kann interessant wirken, wie das gerne mit einem Baby gemacht wird, das von den Händen des Vaters liebevoll gehalten wird.


	•Durch bewusste Platzierung von Gruppen, die zueinander gehören oder sich von einander abheben, kann eine Spannung erzeugt werden. Sehen wir fünf Menschen eng beieinander stehen und eine Person weiter entfernt, denken wir automatisch daran, was diese Menschen verbinden und trennen könnte. Dieses Prinzip lässt sich auch anwenden auf ähnliche und unterschiedliche Bewegungsrichtungen.
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Ringo zeigt sich von seiner besten Seite.
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Dieses Motiv habe ich für eine Postkarte verwendet mit dem Titel »Having tea with friends«.
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Schrift in einem Foto zieht oft die ganze Aufmerksamkeit des Betrachters auf sich und ist mit Vorsicht zu genießen. Hier ist sie das Hauptmotiv.
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Beste Freunde. Ein spontaner Schnappschuss.




	•In der Kunst wird häufig mit der Kombination aus echten und künstlichen Elementen gespielt. Halten wir zum Beispiel ein Smartphone, das das Foto ein lachendes Gesicht zeigt, vor ein trauriges Gesicht, so spielen wir mit unterschiedlichen Realitäten in einem Bild.


	•Es ist immer reizvoll, etwas Altes neben etwas Neuem zu platzieren, Vergangenheit und Gegenwart oder jede Form von Gegensätzen – schnell und langsam, alte Menschen, die sich kindisch verhalten, oder ein Junge, der die Erwachsenenwelt imitiert. Genauso interessant können Objekte sein, die einem anderen Kontext entstammen und zweckentfremdet werden.


	•Der Konflikt kann auch darin bestehen, dass ein Foto etwas zeigt, das ein gesellschaftliches Tabu bricht.
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Wann immer es uns gelingt, mit unseren Bildern etwas auf eine unerwartete Art darzustellen, schaffen wir Aufmerksamkeit. Wenn deine Porträts nicht nur schöner, sondern vor allem stärker werden sollen, halte Ausschau nach einer günstigen Gelegenheit, um einen Konflikt oder einen inhaltlichen Kontrast darzustellen.






Das Leitmotiv herausarbeiten


Wenn wir einen Menschen porträtieren, ist das Ziel erst einmal, die Person als Individuum darzustellen und das sichtbar zu machen, was sie charakterisiert. Was ist das Wesentliche, das ihren Charakter prägt oder sie im Innersten antreibt?


Das allein ist schon eine spannende Aufgabe. Genauer betrachtet geht ein gutes Porträt aber weit darüber hinaus, denn kein Mensch ist eine Insel. Es gibt Bezugspersonen und Ereignisse, die uns zu dem gemacht haben, der wir sind, und die zu den Entscheidungen geführt haben, die wir getroffen haben und treffen. Jeder von uns geht unterschiedlich mit den Möglichkeiten um, die uns gegeben sind, durch unser soziales Umfeld oder das politische System.


Fragen, die uns auf die Spur des Leitmotivs unserer Geschichte bringen können:




	•Mit welchem Hindernis, welcher Herausforderung sieht sich meine Hauptfigur konfrontiert?


	•Worin scheitert sie, wie überwindet sie ihr Hindernis, woran wächst sie?


	•Was ist ihre Sehnsucht, und was fühlt sie?


	•Wie schätzen Außenstehende das Leben der Person ein?


	•Welches Verhalten scheint aus meiner Sicht unlogisch oder gar naiv, und welchen Vorteil zieht die Person daraus?


	•Was ist ihr gut gelungen, worauf ist sie stolz?


	•Welche Parallelen sehe ich zum Schicksal anderer Menschen oder zu meinem Leben?


	•Was daran berührt mich, was bewundere ich, was davon lehne ich innerlich ab, welche Gefühle löst das bei mir und anderen aus?





All dies zu erfragen, es zu erforschen und eine Entscheidung zu treffen, welcher große Zusammenhang hier wirkt, bringt uns zum Leitmotiv. Dieses in eine visuelle Sprache zu übersetzen, kann unser Porträt ausdrucksstärker und unsere Arbeit tiefgründiger machen.


Um das zu illustrieren, möchte ich dir von Lena erzählen. Lena lebt in Südfrankreich und war seit ihrer Kindheit von Tieren umgeben. Diese Bindung wurde über die Jahre so stark, dass sie für ihre Diplomarbeit über 1.000 km auf ihrem Pferd durch Frankreich ritt und heute rein über die Körpersprache Pferde trainiert.


In stundenlangen Gesprächen habe ich mir ihr darüber nachgedacht, was ihr Leitmotiv sein könnte und wir sind zu folgendem Schluss gekommen: Lena empfindet in der Beziehung zu Tieren Qualitäten, die so zwischen Menschen nicht möglich sind. Ich habe sie so verstanden, dass eine enge Beziehung zu einem Tier viel stärker auf intuitiver Ebene stattfindet als das häufig zwischen Menschen der Fall ist, wo es auch sehr viele rationale Anteile gibt.


Man muss vielleicht nicht so weit gehen und sagen: »Geht’s hier nicht eigentlich um Liebe?«, weil für manche Liebe vielleicht dort anfängt, wo man sich versteht, ohne viel reden zu müssen und ich finde, das ist nicht zu weit gedacht. Denn genau darum geht es ja: Hypothesen zu entwickeln, was sich noch so alles dahinter verbergen könnte und wie wir es als Fotograf erforschen und sichtbar machen könnten.


Diese intuitive Kommunikation erahnbar zu machen, war eine spannende Aufgabe für unsere Fotoserie.
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Mache dir klar, was das übergeordnete Lebensthema der Person ist, die du porträtieren möchtest.




	•Versuche herauszufinden, welche Entwicklung die Person durchlaufen hat.


	•Versuche herauszufinden, welche inneren Kämpfe sie durchlebt und welche Gefühle damit verbunden sind.


	•Halte Ausschau nach Symbolen und einer Umgebung, die typisch für die Person sind und die ihr Leitmotiv für den Betrachter greifbar machen.
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Das Zusammenleben mit Tieren zieht sich wie ein roter Faden durch Lenas Leben.



Lass dich von Neugier und Intuition leiten


Wenn ich entscheiden müsste, was in der Fotografie und für ein gutes Porträt wichtiger ist – die Kamera zu beherrschen, ein lichtstarkes Objektiv zu verwenden oder mit Neugier an die Sache heranzugehen –, wäre ich überzeugt, dass ein kindlicher Forschertrieb und entsprechende Wissbegierde zu emotionaleren, authentischeren und aussagekräftigeren Bildern führen.


Oft sind es kleine Details, die, wenn sie uns nur wichtig genug erscheinen, uns Zutritt zur und einen Einblick in die Welt des Porträtierten gewähren: Trägt mein Model Schmuck? Wofür steht dieser? Welche Geschichte und welche Bedeutung verbindet das Model damit? Handelt es sich um stylischen Modeschmuck, um ein Erbstück – oder ist es ein Geschenk, das vom eigenen Kind gebastelt wurde? Solche Fragen geben uns eine Idee von der Lebenswirklichkeit der Person, die wir porträtieren möchten.


Interessant sind auch Orte, an denen es immer etwas zu beobachten gibt, zum Beispiel Wochenmärkte. Ich lebe nah an der Grenze zur Schweiz und nach Frankreich und habe es mir zur Gewohnheit gemacht, regelmäßig neue Orte zu erkunden. Wir haben hier das Privileg, in geringer Distanz unterschiedliche Kulturen erleben zu können. Ganz besonders hat es mir aber ein Markt im Elsass angetan. Die Fülle an Angeboten und das Spektrum an Charakteren ist mit keinem Markt in meiner Heimat zu vergleichen: Allein die Essens-Stände sind eine kulinarische Reise um die Welt, und das Publikum ist ähnlich vielfältig.


Streunen wir so durch eine Stadt und lassen uns nur davon leiten, zu fotografieren, was uns emotional anspricht, ergeben sich in der Praxis zwei Herausforderungen: Nicht jeder möchte überall fotografiert werden. Die größere Hürde ist für uns aber meistens die, dass wir unsicher sind, wie unser Gegenüber darauf reagieren wird, fotografiert zu werden, und was wir uns trauen sollen. Meine Haltung dazu ist ganz einfach: Ich fotografiere nur, wenn es für den Porträtierten die Möglichkeit gibt, Nein zu sagen.
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Wer es nicht gewohnt ist, scheut sich oft davor, spontan interessante Menschen auf der Straße zu porträtieren. Dabei ist es ganz einfach, in Kontakt zu kommen, wenn wir einander mit Offenheit und Respekt begegnen.


Aus dem Moment heraus fotografieren


Nicht zu wissen, wonach man genau sucht, und nur auf einen inneren emotionalen Impuls zu achten, kann sehr schön und sehr herausfordernd sein, schon deshalb, weil man nicht weiß, wohin einen das führt. Oft bedeutet es auch, seine Komfortzone zu verlassen, weil man erst herausfindet, was passieren wird, wenn man es riskiert und einfach tut. Ich meine damit nicht zwangsläufig, dass wir ungefragt Passanten fotografieren sollten. Es kann auch bedeuten, Leute anzusprechen und zu schauen, ob sie offen dafür sind, fotografiert zu werden. Die Bilder auf dem Markt in Frankreich habe ich alle mit dem Einverständnis der Personen gemacht. Auch der Händler, der sich mit seinem Hund zum Mittagschlaf zurücklehnt, merkte, dass da jemand vor ihm stand. Als er kurz die Augen geöffnet hat, habe ich einfach mit meiner Kamera gefuchtelt und ihn fragend angeschaut. Er hat dann genickt und sich wieder entspannt seinen Träumen hingegeben.
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Von Palmer Davis, Fotograf und Dozent am International Center of Photography in New York, durfte ich lernen, dass nur ein Moment, der uns selbst emotional berührt, zu einem ausdrucksstarken Bild wird. Zu entdecken, was in uns Resonanz erzeugt, ist alles, was uns in diesem Moment gelingen soll. Wir könnten auch sagen, dass wir dann intuitiv handeln. Manchmal gelingt uns das und manchmal nicht. Aber woran liegt das?


Wann wir auf unsere Intuition vertrauen sollten
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Wenn wir etwas intuitiv tun, liegt es nahe zu denken, dass es richtig sein muss, weil es sich richtig anfühlt. Das ist leider nicht immer der Fall. Der Psychologe Gerd Gigerenzer ist in seinem Buch »Bauchentscheidungen – die Intelligenz des Unbewussten und die Macht der Intuition« der Frage nachgegangen, wann wir uns auf ein Bauchgefühl verlassen sollten und wann nicht. Sein Fazit: Auf einem Gebiet, auf dem wir Experten sind, können wir uns mehrheitlich darauf verlassen, während wir das nicht tun sollten, wenn wir uns auf neuem Terrain bewegen.
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Das sieht auch Daniel Kahneman so, der mit seinem Buch »Schnelles Denken, langsames Denken« einen internationalen Bestseller landete und für seine Forschungen zur Wirtschaftspsychologie den Nobelpreis erhielt. Kahneman nennt zwei Kriterien, die es uns ermöglichen, eine »erfahrungsbasierte Intuition« aufzubauen. Erstens sollten wir dafür eine Umgebung haben, deren Muster so regelmäßig sind, dass sie vorhersehbar werden, und zweitens sollten wir die Möglichkeit haben, diese Muster über langjährige Übung zu erlernen. Wir ahnen es schon: Auch wenn die psychologischen Motive von uns Menschen im Großen und Ganzen eher überschaubar sind (Anerkennung, Anerkennung, Anerkennung) – eine Begegnung mit einem Fremden ist doch immer wieder etwas Neues, Überraschendes.


Was versteht Gerd Gigerenzer eigentlich unter Intuition? Auf einem Vortrag der Trendtage Gesundheit 2018 in Luzern hat er es so beschrieben: »… man fühlt, was [man] tun oder nicht tun sollte … die Gründe erschließen sich uns sprachlich nicht«. Und: »Dieses gefühlte Wissen ist […] keine göttliche Eingebung, sondern […] das Produkt von vielen Jahren Erfahrung.«17 Seine Schlussfolgerung: Rationale Entscheidungen sollte man treffen, wenn man gut vorhersehen kann, was geschehen wird; Intuition ist besser, wenn es keine oder nur unzureichende Prognosen gibt.


Intuition ist also doch kein Allheilmittel. Genauso wenig muss ein Gefühl von Unsicherheit oder Angst bedeuten, dass wir in Gefahr sind. Die Situation kann einfach neu für uns sein. Die gute Nachricht ist: Je öfter wir uns in Situationen wagen, die neu für uns sind, umso vertrauter werden sie. Je vertrauter die Situation für uns wird, umso mehr können wir uns auf unsere Intuition verlassen.


Wenn wir Menschen begegnen, die wir interessant finden und porträtieren wollen, kann nicht viel passieren – außer dass das Bild nicht zustande kommt, weil sie es nicht möchten. Wichtig dabei ist nur, dass wir respektvoll und transparent agieren. Offen zu sagen, was uns interessiert und was wir beabsichtigen, öffnet meiner Erfahrung nach mehr Türen, als wir uns in unserer Fantasie vorstellen können.
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Don’t talk to strangers, they may become friends!




	•Suche dir einen Ort, aus dem sich eine Geschichte machen lässt, und erzähle sie.


	•Schaue dich nach einem Gegenstand um, der den Ausgangspunkt einer Geschichte liefern könnte.


	•Finde eine Person, deren Geschichte dich überrascht, und porträtiere sie.









Warum Storytelling?


Ja, warum eigentlich? Gibt es überhaupt Bilder, die keine Geschichte erzählen? Anders gefragt: Können wir ein Bild machen, ohne es in einen kulturellen und zeitlichen Kontext zu bringen? Alles in diesem Buch drehte sich bisher irgendwie darum, Geschichten zu erzählen. Aber warum spielen Geschichten für uns Menschen so eine zentrale Rolle?


Warum Geschichten so wichtig sind


Niklas Luhmann, Begründer der Systemtheorie und Vordenker in der Kommunikationswissenschaft, nennt drei Hürden, die Kommunikation überwinden muss, wenn sie gelingen soll:




	•Erreiche ich mein Publikum?


	•Versteht mein Gegenüber meine Botschaft?


	•Beeinflusst sie das Denken, Fühlen und Handeln?





Anders gesagt: Es ist gar nicht so einfach, Menschen von etwas zu überzeugen. Das soll nicht heißen, dass wir das Ziel verfolgen, Leute sollten denken und fühlen, wie wir es tun, um die Welt zu retten. Aber es fängt damit an, dass wir unser Publikum davon überzeugen möchten, sich die Zeit zu nehmen und sich mit unseren Bildern zu befassen. Die Realität in den Medien ist: Jeden einzelnen Moment stehen wir in einem Wettbewerb um Aufmerksamkeit. Wir sind doch – ehrlich gesagt – nur dann dazu bereit, uns etwas anzuschauen, wenn uns etwas interessiert, erreicht, angeht, berührt und inspiriert. Genau das leistet eine gute Geschichte.


Indem wir erzählen, wie es diesem Menschen oder diesen Menschen ergangen ist, verlassen wir den Anspruch auf Allgemeingültigkeit und darauf, im Recht zu sein. Wir verlangen auch nicht, dass alle so leben müssten wie unser Protagonist, denn es handelt sich ja um ein individuelles Schicksal. Gleichzeitig erkennen wir Parallelen im Leben unserer Figur und unserem eigenen oder unserem direkten Umfeld. Wer hat das nicht auch schon mal so oder ähnlich erlebt?


Eine Geschichte vermittelt Zusammenhänge, lässt uns unsere eigenen Schlüsse ziehen und ermöglicht es uns so, selbst Wissen zu entwickeln. Sie kann unsere Überzeugung komplett auf den Kopf stellen, weil sie Gewohntes aus einer anderen Perspektive darstellt. Wir lassen das zu, ohne unsere innere Abwehr hochzufahren. Dabei steigt auch unsere Bereitschaft, einen neuen Standpunkt zuzulassen und ihn am Ende vielleicht sogar anzunehmen. Lauschen wir einer spannenden Geschichte, haben wir eine höhere Aufnahmebereitschaft und können dem Inhalt leichter folgen. Damit verstehen wir auch die Aussage leichter.
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Wo komme ich her, wo gehe ich hin? Nicht immer finden wir die Antworten darauf, wer wir wirklich sind. Trotzdem lohnt es sich, aufzubrechen und zu erforschen, welche Geschichten wir uns über uns selbst erzählen.
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Wie alles, was David (https://daviddrain.art/) anpackt, ist auch seine abstrakte Malerei etwas, in dem er vollkommen aufgeht, alles hinein legt was er jemals erlebt, erfahren, gefühlt und gedacht hat.



Eine wichtige Rolle dabei spielen die Emotionen. Nicht erst, seit die Neurowissenschaften populär geworden sind, wissen wir, dass unsere Emotionen unser Verhalten viel stärker beeinflussen, als wir uns das selbst zugestehen. Eine gute Geschichte handelt nicht von Emotionen, sie vermittelt sie – weil sie das Publikum glauben macht, die Situation selbst zu erleben. Und wir können fast nichts dagegen tun, denn als Menschen sind wir darauf angewiesen, sozial zu interagieren. Unsere Spiegelneuronen im Gehirn bewirken, dass wir unmittelbar mitfühlen, während der Verstand zeitlich hinterherhinkt.
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Natürlich sind wir frei in der Entscheidung, was dieses Gefühl mit uns machen darf. Aber ein Teil der Information wurde da bereits von unserem Unterbewusstsein verarbeitet. Christian Gálvez, Autor von »30 Minuten Storytelling«, schreibt: Eine gute Geschichte »… löst Assoziationen aus, die man für die eigenen hält«.18


Schildert der Erzähler einen Konflikt oder ein Problem, fangen wir unbewusst an, nach einer Lösung zu suchen. Insgeheim überlegten wir uns, wie wir selbst in dieser Situation handeln und wie wir uns bewähren würden, so Gálvez. Es spielt keine Rolle, ob wir eine Geschichte hören, lesen oder ein Bild betrachten. Unser Gehirn versucht, sich einen Reim darauf zu machen; es möchte verstehen, was da passiert sein könnte und wie es zu der abgebildeten Situation gekommen ist.
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Überprüfe in Gedanken einmal, welche Assoziationen du zu diesen imaginiertren Szenen und deren Menschen/Protagonisten hast:




	•Ein älterer Mann sitzt an einem Flügel, sein Rotwein-Glas hat er darauf abgestellt.


	•Eine junge Frau repariert ihr Fahrrad, daneben steht ein Kinderwagen mit schlafendem Baby.





Ob wir es wollen oder nicht, unser Hirn konstruiert eine Geschichte um das imaginäre Bild herum. Sehen wir einen Adler auf dem Arm eines Falkners landen, übertragen wir Eigenheiten des Tieres unwillkürlich auf den Charakter des Menschen, der dem Tier offensichtlich nahesteht.


Im Journalismus wird öfter der Begriff des Narrativs gebraucht. Gerade ist der Begriff wieder populär geworden, weil er hilft, gesellschaftliche Phänomene wie den Glauben an Verschwörungsmythen zu erklären. Dort heißt es oft: Wer von einer Krise profitiert, hat sie auch verursacht (auch bekannt als das Prinzip »cui bono«). Aber warum sind solche Erzählungen – so falsch sie in der Regel sind – derart attraktiv? Warum verführen sie uns?


Auf Wikipedia erfährt man: »Als Narrativ wird seit den 1990er Jahren eine sinnstiftende Erzählung bezeichnet, die Einfluss hat auf die Art, wie die Umwelt wahrgenommen wird. Es transportiert Werte und Emotionen, ist in der Regel auf einen bestimmten Kulturkreis bezogen und unterliegt dem zeitlichen Wandel. In diesem Sinne sind Narrative keine beliebigen Geschichten, sondern etablierte Erzählungen, die mit einer Legitimität versehen sind.«19


Narrative erzeugen einerseits ein Wir-Gefühl, können andererseits eine Gesellschaft aber auch spalten. Wie stark Narrative in unseren Köpfen verankert sind, wird deutlich, wenn wir uns mit kognitiver Verzerrung beschäftigen, englisch Bias genannt. Verbreitete kognitive Verzerrungen in unserer westlichen Gesellschaft sind:




	•Wer schön ist, ist auch intelligent. Menschen, die uns sympathisch sind, unterstellen wir eine höhere Kompetenz, und wir sind eher gewillt, ihre positiven Seiten zu sehen.


	•Wer berühmt ist, hat Ahnung. Äußert sich ein bekannter Musiker zur aktuellen politischen Lage im Mittleren Osten, halten wir das für glaubhafter, als wenn es die Kindergärtnerin von nebenan tut. Dabei hat Musik (und genauso Popularität) gar nichts mit dem Wissen um politische Hintergründe zu tun.





Zurück zur Porträtfotografie: Warum glaube ich, dass wir verstanden haben sollten, was ein Narrativ ist? Mit zwei Menschen habe ich kürzlich Porträts gemacht oder habe es demnächst vor: Der eine, ein Freund von mir, hatte jahrelang seine eigene Firma. Jetzt geht er auf das Rentenalter zu, hat seine Zweitwohnung in der Schweiz verkauft und sich einen kleinen gebrauchten Citroën gekauft. Der andere ist vor fünf Jahren als Flüchtling nach Deutschland gekommen. Er hat kürzlich seinen Führerschein bekommen und jetzt einen Mercedes-Kombi gekauft. Der Mercedes ist alt und klapprig und war wirklich günstig. Ich glaube, diese Marke stand in seinem Heimatland für das Leben, das er jetzt hier führen kann. Für meinen Freund steht ein kleines Auto eines französischen Fabrikats dafür, sich von unnötigem Ballast zu befreien. Beide Autos symbolisieren auf ihre Art jeweils die Geschichte ihrer Fahrer. Es reizt mich, die Porträts von Barrow während eines kleinen Roadtrips mit seinem alten Benz zu machen. Ich glaube, er hätte viel Spaß dabei.


Am Anfang dieses Buches habe ich beschrieben, wie sehr unser Weltbild von den visuellen Medien geprägt ist. Vielleicht sind Bilder überhaupt nur deshalb so kraftvoll, weil sie uns einen Zusammenhang aufzeigen, weil sie etwas erklären, das uns Halt verleiht, etwas, das für uns einen Sinn ergibt.


Als Fotografen sollten wir uns über ein mögliches Narrativ unseres Models bewusst sein. Und wir können es nutzen, um unsere Bilder sprechen zu lassen.
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	•Welche Elemente, welchen Ort, welche Requisiten oder welche Aktivität kann ich in mein Porträt mit einbeziehen, um dem Betrachter eine Ahnung davon zu geben, was hier gerade passiert – etwas, das seine Fantasie weckt, was vorher war und was als Nächstes passieren könnte?


	•Welches gesellschaftlich anerkannte Narrativ werde ich mit meiner Bild-Geschichte bestätigen? Mit welchem anerkannten Narrativ kollidieren die Aussage, der Charakter und die Sprache meiner Bilder?









Elinor Carucci: »Das Feuer finden, das du in die Welt hinaustragen möchtest«


Thema: Ein eigenes Thema finden, für das man brennt
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Elinor Carucci hat mit ihrem Buch »Mother« (Prestel-Verlag, München 2013) überraschende und schonungslose Einblicke in die Intimität des Familienlebens geschaffen. Spätestens damit ist es zu ihrem Markenzeichen geworden, das, was uns im Innersten als Mensch ausmacht, immer wieder neu und entlarvend zu porträtieren.
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	Viele Leute denken vielleicht, dass sie um die halbe Welt fliegen müssen, um interessante Fotomotive zu finden. Mit »Mother« hast Du ein eher alltägliches Thema gewählt. Hast du nicht befürchtet, es könnte zu wenig spektakulär sein (was sich als völlig unbegründet herausstellte)?












Ich denke, jeder Fotograf arbeitet anders. Einige werden von ihren innersten Gefühlen angetrieben. Ich persönlich steige gerne in die tieferen und intimsten Bereiche meines Lebens ein, um über universelle Dinge wie Liebe, Beziehung, Muttersein, Tochter, Ehefrau und all die Freude und den Schmerz zu sprechen, der dort existiert.


Und ich glaube nicht, dass es ein Thema gibt, das langweilig ist. Ich denke, es ist sehr schwierig, gute Arbeit zu leisten. Man kann mit alltäglichen Themen gute Arbeit leisten, die komplex, bewegend und inspirierend sind, und man kann es langweilig umsetzen. Wir können um die Welt reisen und langweilige oder tolle Fotos machen, also glaube ich nicht, dass es eine Formel gibt. Ich denke, es geht darum, herauszufinden, was für dich richtig ist und wie du als Künstler deinen Ausdruck finden kannst, indem du dich mit dem befasst, was du sagen willst.


Während das Thema »Muttersein« so alltäglich ist, dass die meisten Menschen aus ihrer eigenen Familie oder Kindheit damit vertraut sind, fällt an deinem Buch auf, dass es eine überraschende Intimität zeigt, vor der viele andere zurückschrecken würden oder derer sie sich gar schämen könnten. War es von Anfang an dein Ziel, dich deiner Rolle als Mutter mit dieser Erbarmungslosigkeit zu nähern und keine Tabus zuzulassen? Gab es für dich Grenzen, an denen du entschieden hast: Hier beginnt meine Privatsphäre, ab hier hat die Kamera nichts mehr verloren?


Die Antwort darauf ist nicht einfach. Als ich mich mit dem Projekt befasst habe, habe ich versucht, ohne politische Korrektheit auszukommen und mir keine Gedanken zu machen, was gesellschaftlich akzeptiert ist. Es reizte mich, über die komplexesten und tiefsten Aspekte der Mutterrolle zu sprechen, sehr ehrlich zu sein und alles aus dieser Erfahrung herauszuholen – die Freude und die wunderbaren Elemente, die Schönheit, die Schwierigkeiten und Herausforderungen und die schwierigen Momente.


Ich versuche damit auch zu sagen, dass es nichts gibt, wofür wir uns schämen müssten. Mit meiner Arbeit möchte ich etwas schaffen, das uns hilft, uns miteinander zu verbinden, alles als legitime Aspekte dessen zu zeigen, was uns als Menschen ausmacht.


Das alles gilt uneingeschränkt für mich und meinen Mann, weil wir keine Vorbehalte und keine Grenzen haben, und als erwachsener Mensch kann ich alles teilen und offenbaren – das ist es, wer ich bin. Das ist für mich gut möglich, und es ist meine Entscheidung.
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Wenn es um meine Kinder und andere Menschen geht, die ich fotografiere, wird es komplizierter. Meine Kinder sind noch minderjährig, also muss ich darauf Rücksicht nehmen, womit sie sich wohlfühlen. Im Buch »Mother« habe ich alle Bilder draußen gelassen, die sie nackt zeigen, und habe nur meine verwendet. Inzwischen sind sie Teenager, und es verändert sich, was für sie stimmt und was sie teilen wollen.


Ich habe meine Überzeugungen und weiß, was ich in meiner Arbeit einbringen möchte. Aber wenn andere Menschen beteiligt sind wie meine Kinder, die ich schützen muss, muss ich ihre Bedürfnisse respektieren, mal ein wenig pushen, nachfragen, ihren Standpunkt respektieren und meiner Verantwortung als Elternteil gerecht werden.


Viele deiner Fotos erzählen von emotional eher aufgeladenen Situationen mit deinen Kindern. Wie bist du mit der Doppelbelastung umgegangen, dass du einerseits die emotionale Situation managen und gleichzeitig deinem Anspruch gerecht werden willst, tolle Fotos zu machen?


Das ist definitiv eine Herausforderung. Es ist allein schon eine Herausforderung, eine Frau zu sein, Mutter zu sein, eine berufstätige Mutter zu sein – es gibt so viele Dinge, die man gleichzeitig in den Griff kriegen muss.
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Ich habe mich manchmal schuldig gefühlt und gedacht, dass es nicht in Ordnung ist, mir einen Augenblick Zeit zu nehmen, um über meine Kunst nachzudenken und das Licht, die Blende und all das einzustellen. Ich musste Wege finden, damit es funktioniert. Ich musste sehr schnell werden und Strategien entwickeln, um das Licht, LEDs oder Glühlampen richtig zu platzieren, oder mich am Abend vorher vorbereiten, bevor ich die Kinder fotografieren wollte. Als ich für »Mother« fotografierte, waren sie Babys, und ich konnte sie nicht um Geduld oder Kooperation bitten. Es gibt viele Bilder, die ich deswegen nicht gemacht habe. Zuerst einmal musste ich meiner Rolle als Mutter gerecht werden und dann der Künstlerin in mir.


Bisher war es keine Belastung für meine Kinder, aber ich muss bereit sein, es jederzeit neu zu bewerten. Ich habe mir sehr viel Mühe gegeben, damit sie nicht darunter leiden. Natürlich ist es etwas, für das sie sich nicht entschieden haben, und es hat mich zu einem schnelleren Fotografen und vielleicht zu einer besseren Mutter gemacht, weil ich mich so sehr um sie gesorgt habe und ich ihnen immer viel Liebe gegeben habe.


Wie würdest du beschreiben, wofür du wiedererkannt werden möchtest?


Elinor: Ich möchte als Künstlerin gesehen werden, die darüber spricht, was es bedeutet, ein Mensch zu sein – aus der Perspektive einer Mutter, einer Frau, einer Tochter. Ein Künstler, der über den Kern dessen spricht, wer wir als Mensch sind.


Auf diese Weise bin ich manchmal sehr wütend und frustriert darüber, dass eine Arbeit wie meine weniger gesehen wird, weil auf die Arbeit von Müttern und Frauen schnell herabgeschaut wird. Jeder von uns kommt ganz am Anfang aus dem Körper einer Frau. Diese Frau ist vielleicht die bedeutendste Person in unserem Leben. Und diese Beziehung begleitet uns in allem, was wir in unserem Leben tun. Es ist der Kern dessen, wer wir sind. Die Beziehung zu unserer Mutter gibt uns so viel. Die Auseinandersetzung mit dem Patriarchat, das uns so lange prägte, ist deshalb für mich eines der wichtigsten Dinge, mit denen ich mich als Künstlerin beschäftigen möchte.


[image: image]


Welchen Rat würdest du anderen Fotografen geben, die ein Thema für ihr eigenes Fotoprojekt suchen?


Mein Rat wäre, darüber nachzudenken, was du als Künstler sagen möchtest und warum. Es geht um dieses Feuer in dir, das du in die Welt hinaustragen willst. Worum geht es in deinem Leben? Es kann mit deiner Herkunft, deiner Hautfarbe, deinen Talenten, deiner Meinung, deiner Lebensgeschichte zu tun haben. Was bewegt dich? Es kann um viele Dinge gehen, darüber, wer du bist, aber es sollte sehr ehrlich sein, was du sagen möchtest, um dann zu versuchen, das Beste daraus zu machen, das dir möglich ist.


Vielen Dank für die Einblicke!



Die Bildwirkung: Sichtbarkeit und Präsenz deiner Arbeit
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Beim Foto-Shooting mit der Band »Feinripp« wollten wir Material für Konzertplakate erstellen. Als die Live-Aufnahme im Kasten war, wurde das Motiv auch noch zum Album-Cover.



Die Außenwirkung von Fotos


Wenn wir unser Thema gefunden, vielleicht einen Haufen Geld in die Ausrüstung gesteckt haben, eine Reihe Leute porträtiert und das ganze Material gesammelt, ausgewählt und bearbeitet haben, wäre es schade, wenn niemand unsere Bilder zu sehen bekäme. Daher ist es sinnvoll, sich lieber früher als später Gedanken zu machen, wie und wo ich meine Arbeit präsentieren und veröffentlichen möchte. Es liegt nahe, dass ich ein Foto auf Instagram poste und vielleicht ein paar Likes bekomme. Aber wenn wir genauer hinschauen, steckt viel mehr dahinter.
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Auf die Frage, was für ihn ein gutes Foto ausmache, sagte Peter Lindbergh im Deutschlandfunk: »…ein gutes Foto ist, wenn man irgendwas vermitteln wollte oder will, und dann verbreitet man das und dann merkt man, dass das vermittelt worden ist«.20


Ich möchte dich einladen, deine fotografische Arbeit in einem größeren Kontext zu betrachten. Wenn wir darüber nachdenken, was wir mit unserer Fotografie erreichen wollen, tauchen Fragen wie diese auf:




	•Wer soll meine Fotos sehen bzw. wem möchte ich sie zeigen?


	•Welcher Kanal und welches Format eignet sich am besten, um meine Geschichte zu erzählen?


	•Für wen sind meine Bilder relevant?


	•Wo werde ich sie veröffentlichen, und wie erreiche ich mein Publikum?


	•In welchem sozialen und kulturellen Kontext erscheinen meine Bilder, und wie werden sie interpretiert?


	•Für welche Sichtweise möchte ich mein Publikum gewinnen, worüber soll es nachdenken und welche Gefühle möchte ich wecken? Was möchte ich verändern?


	•Aber auch: Worauf muss ich achten, wenn ich sie veröffentlichen möchte? Wie werde ich meiner Verantwortung gerecht? Was riskiere ich – und wen muss ich eventuell schützen?





Wir haben bereits gesehen, dass ein Foto unterschiedliche Ebenen enthalten kann. Unsere individuelle Sichtweise beginnt schon damit, dass wir uns bei der Aufnahme zwangsläufig für einen Blickwinkel entscheiden, während wir einen anderen nicht gleichzeitig zeigen können. Genauso subjektiv ist die Wahrnehmung eines Fotos durch den Betrachter. Einerseits können wir beschreiben, was wir auf der Abbildung sehen, und würden mit den meisten anderen Menschen darin übereinstimmen. Aber auch hier mag einem Betrachter ein Detail ins Auge stechen, das einem anderen gar nicht auffällt, weil er es nicht kennt oder keinen Bezug dazu hat.


Mit diesem Kapitel – der Bildwirkung – bewegen wir uns nun auf der vierten Achse meines Modells, mit dem wir unser Repertoire erweitern können. Hier befassen wir uns im Wesentlichen mit der Frage, was wir tun können, damit unsere Arbeit besser wahrgenommen wird.


Wir werden uns anschauen, welche Aspekte einen wesentlichen Einfluss haben, wie unsere Arbeit wahrgenommen wird und was ich als Fotograf beachten muss, um meiner Verantwortung gerecht zu werden.
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Grafik: Nanette Roth



Eine geeignete Bühne finden


Früher legte ich meine Fotos als Abzug einem Text bei, den ich an ein Magazin schickte, klebte sie ins Fotoalbum oder projizierte sie als Dias an die Wand. Durch die Digitalisierung haben sich die Möglichkeiten, Fotos zu veröffentlichen, geradezu explosionsartig vervielfacht, und wir erreichen ein potenziell riesiges Publikum. Gleichzeitig ist ein Wettbewerb um die Aufmerksamkeit entbrannt, und wir können uns vor der Bilderflut kaum mehr retten.


[image: image]


Trotz Corona-Verordnungen fanden die Macher der Part2Gallery André Schnaudt und Marc van der Spek eine Möglichkeit, ein Kunstevent zu organisieren. Ein Parkdeck am Kölner Flughafen wurde kurzerhand zur Drive-in-Vernissage umfunktioniert. Zusammen mit dem DJ-Kollektiv Strandpiraten tourt die Ausstellung »Nachtbrötchen« quer durch Europa.


Möchte ich meine Arbeit veröffentlichen, stellt sich zunächst die Frage nach der »Bühne« oder einem geeigneten Kanal. Erinnern wir uns daran, dass es uns jederzeit möglich ist, zu reflektieren, wo ich aktuell stehe, und dass ich jetzt den nächsten Schritt unternehmen kann. Es lohnt sich, ein paar Optionen in Betracht zu ziehen, wo ich meine Bilder noch veröffentlichen könnte. Sehr wahrscheinlich hast du schon einmal ein Foto auf Instagram hochgeladen. Es spielt keine Rolle, ob du 35 oder 35.000 Follower hast – es ist an der Zeit, weitere Kanäle und Bühnen zu erobern.


Hier ein paar Ideen. Du könntest zum Beispiel:




	•in eigenen Social-Media-Kanälen Reichweite und Engagement aufbauen.


	•eine eigene Website oder eine Projekt-Website erstellen.


	•eine Veröffentlichung in Online-Magazinen verfassen oder als Gastautor in einem Fotografie-Blog oder einem Branchen-Newsletter schreiben.


	•die eigenen Bilder präsentieren in Einkaufspassagen, Firmen, Galerien, Kultureinrichtungen und Kunstausstellungen.


	•Bilder selbst ausdrucken, rahmen, bei dir aufhängen.


	•Bilder in Stock-Agenturen zum Verkauf anbieten.


	•hochwertige Prints in einem Online-Shop anbieten.


	•ausgesuchte Fotos an lokale Tourismusverbände verkaufen.


	•ein gedrucktes Buch produzieren und/oder ein E-Book schreiben.


	•einen Wandkalender fürs nächste Jahr gestalten.


	•eine Auswahl deiner besten Arbeiten in einer Portfolio-Mappe sammeln und Termine mit Redaktionen, Galeristen und Kunden vereinbaren.


	•in Zeitungen und Magazinen veröffentlichen.


	•großformatig reproduzierte Bilder im öffentlichen Raum ausstellen.


	•Postkarten machen, die du an Bildredakteure, Galeristen und Multiplikatoren verschickst.


	•an einem Fotowettbewerb teilnehmen und eine passende Fotoserie einreichen.


	•ein Exposé erstellen und dein Projekt bei Stiftungen und Stipendien einreichen oder ein Crowdfunding-Projekt aus dem Boden stampfen.


	•eine Vernissage, ein Networking-Event oder eine Ausstellung im eigenen Atelier, Studio, Büro oder Wohnzimmer organisieren.


	•einen eigenen Newsletter-Verteiler aufbauen und bespielen.


	•Bilder mit weiteren Medien und Inhalten kombinieren, wie z. B. Gedichten, Texten, Interviews, Tonaufnahmen von der Shooting-Location, Interview-Mitschnitten und dergleichen, die sich via QR-Code aufrufen lassen.


	•interessante Leute aus der Branche als Interview-Gast einladen für einen Artikel oder einen Podcast.
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	•Wähle aus der Liste eine Bühne, auf der du noch nicht aktiv bist, und setze dir ein Ziel, das du in einem Jahr erreicht haben willst.


	•Finde eine Bühne, auf der du deine Arbeit präsentieren kannst, die in meiner Liste noch nicht vertreten ist.









Mit Relevanz die Aufmerksamkeit erhöhen


Die Wahrnehmung eines Fotos oder einer Fotostrecke hängt stark davon ab, wie relevant das Thema für das Publikum und den Betrachter ist. Um mehr Aufmerksamkeit für die eigene Arbeit zu erhalten, ist Relevanz ein wirksamer Hebel. Manchmal kann sich ziemlich schnell ändern, was als relevant angesehen wird, wie wir während der Corona-Pandemie gesehen haben. Auf einmal schafften es immer mehr Fotos aus den Intensivstationen der Krankenhäuser in die Medien, Virologen avancierten zu gefragten Medienstars, und überall wurde beklagt, dass sich die Arbeitsbedingungen des Pflegepersonals jahrelang verschlechtert hätten. Fotos von maskentragenden Menschen in der Öffentlichkeit waren wir in Europa bis dahin nicht gewohnt; eine derartige Straßenszene kannten wir nur von Asien.


Natürlich lässt sich das nicht verallgemeinern, denn für eine Gruppe von Menschen mit spezifischen Interessen könnte ein Foto sehr relevant sein, obwohl das Thema in der breiten Öffentlichkeit vollkommen unbeachtet bleibt. Es kommt also darauf an, welches Publikum ich mit meiner Arbeit erreichen möchte. Mein Projekt »next consideration of the world«, bei dem ich Freunde mit Migrationshintergrund porträtiere, könnte es schwer haben, auf einer Kunstausstellung zu punkten, bei der kein Bezug zu den abgebildeten Charakteren existiert. In einem lokalen Kultur- und Begegnungszentrum während einer »Woche gegen Rassismus« könnte es dagegen sehr viel Anklang finden.


Welche Kriterien erzeugen Relevanz?


Möchte ich meine Fotos veröffentlichen, ist es wichtig, danach zu fragen, wer einen Bezug zu dem Thema haben könnte oder für wen mein Thema neu sein könnte. Etwas, das ich schon wusste, weil es schon seit Jahrzehnten so ist, wird wohl kaum meine Neugier als Betrachter wecken können. Diesen Ansatz kennen wir aus der täglichen Berichterstattung: Eine Information ist nur, was neu für uns ist. Daraus sind im Journalismus die Kriterien fürs »Newsmaking« entstanden, also eine Richtschnur dafür, was der Leser potenziell als beachtenswert einstufen würde. Dazu zählen die Aktualität, die Größe, der Einfluss und die Auswirkung eines Ereignisses (Themas), die Nähe, der Konflikt, ein ungewöhnliches menschliches Interesse und das Ausmaß der Not oder des menschlichen Bedürfnisses. Je mehr dieser Kriterien erfüllt sind, umso mehr Menschen kann ein Thema potenziell erreichen, und umso stärker wird es uns betroffen machen. Wenn wir das im Blick haben, erreichen wir mit unserer Arbeit eine größere Aufmerksamkeit beim Publikum.


Die folgenden Fragen können uns helfen, ein geeignetes Zielpublikum zu finden und mehr Aufmerksamkeit für unser Fotoprojekt zu bekommen:




	•Für wen ist das Thema wichtig? In welchem Umfeld ist es wichtig?


	•In welchem Zusammenhang hat das Thema eine hohe Bedeutung?


	•Wie aktuell ist das Thema? Seit wann existiert das Thema? Wann könnte der Zeitpunkt für das Thema kommen?


	•Was ist an meiner Sicht auf das Thema neu und deshalb möglicherweise überraschend?


	•Welche verwandten Schlüsselwörter haben in den sozialen Medien einen positiven Trend?





Das sind einige der Möglichkeiten, die wir nutzen können, um die Relevanz unserer fotografischen Arbeit zu erhöhen. Natürlich ist die Grenze zum Sensationsjournalismus fließend, und deshalb werden diese Prinzipien auch für Klickbaiting-Kampagnen eingesetzt. Die Frage ist auch, wo du deine Arbeit als Fotograf einordnest. Siehst du dich als Künstler, orientierst du dich vielleicht lieber an den Gesetzen der Kunstwelt und nicht am Journalismus. Dann ist es wichtig zu verstehen, was dort für Relevanz sorgt.


Der Newsmaking-Ansatz kann uns helfen, das Publikum zu erreichen, das für unser Thema offen ist, oder um eine Gruppe von Menschen anzusprechen, die wir als Unterstützer und Multiplikator gewinnen möchten.
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Täglich strömen so viele Informationen auf uns ein, dass wir gezwungen sind, zu selektieren. Um mit deinem aktuellen Fotoprojekt ein größeres Publikum zu erreichen, nimm ein Blatt Papier und notiere dir Folgendes:




	•Skaliere jedes Newsmaking-Kriterium in Bezug auf dein Fotoprojekt auf einer Skala von 1 bis 10, also zum Beispiel: Wie aktuell ist das Thema, wie nah, wie groß ist der dargestellte Konflikt, wie bedeutend das Bedürfnis?


	•Beantworte die fünf Fragen oben zu deinem aktuellen Fotoprojekt.









Das Publikum erreichen


»Ein gutes Foto ist eines, das beim Betrachter Emotionen hervorruft«, sagt Kai Pfaffenbach im Interview auf Seite 102. Bereits im Abschnitt »Bildaussage« war die Rede davon, dass wir mit Emotionen unser Publikum fesseln können. Aber die Emotion, die ein Bild zeigt, und die Emotion, die beim Betrachter hervorgerufen wird, sind nicht das Gleiche.


John Moore gewann 2019 den World Press Photo Award mit einem Foto eines weinenden Latino-Mädchens im Scheinwerferlicht, während dessen Mutter von der US-amerikanischen Grenzwache im texanischen McAllen gefilzt und verhaftet wird. Später wurde es zu einem Politikum der Trump-Regierung, weil Kinder von ihren Eltern getrennt wurden und hunderte Familien über Monate hinweg nicht mehr zusammengeführt werden konnten. Die kleine Yanela Sanchez aus Honduras hat offensichtlich Angst, weil sie nicht versteht, was da gerade passiert. Das Gefühl, das beim Betrachter ausgelöst wird, ist dagegen Mitgefühl und wahrscheinlich auch Wut auf ein politisches System, das humanitäre Werte missachtet.
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Am 18. März 2021 erschien in der Onlineausgabe der Süddeutschen Zeitung der Artikel »Corona-Bilder aus Bergamo – Momente der Wahrheit«21. Die Kunsthistorikerin, Kunstkritikerin und Autorin Kia Vahland stellt darin die Hypothese auf, dass ohne die Bilder vom nächtlichen Abtransport der Särge durch das Militär in Bergamo noch mehr Deutsche in der ersten Corona-Welle gestorben wären. Sie argumentiert, dass uns Zahlen und Statistiken lange kalt ließen, weil wir das Ausmaß der Tragödie erst glaubten und begriffen, wenn wir Bilder davon hätten. Bilder beeinflussen, was für uns wahr ist. Nicht, weil sie die Realität zeigen, sondern weil sie sie interpretieren: »… ihre Sogkraft liegt vielmehr in ihrer symbolischen Energie«, schreibt Vahland.


Die Emotionen, die Fotografien beim Publikum hervorrufen können, haben nichts damit zu tun, welche Gefühle auf dem Bild zu sehen sind, wie das folgende Beispiel zeigt: Als Andres Serrano 1987 ein Jesus-Kruzifix in einem Glas voller Urin ausgestellt hat, nahm zunächst niemand Anstoß daran. Zwei Jahre später wurde ein Pfarrer darauf aufmerksam und kurz darauf auch der amerikanische Kongress. Es stellte sich heraus, dass Serrano eine staatliche Kunst-Förderung erhalten hatte, und es entbrannte Streit darüber, ob eine Behörde Skandalkunst unterstützen sollte und ob der Staat andererseits das Recht hätte, Kunst zu zensieren. Obwohl auf dem Bild bis auf den leidensvollen Ausdruck Jesu keine Emotionen direkt sichtbar waren, löste es beim Publikum einen Sturm der Entrüstung aus.


Wenn wir unsere Arbeit veröffentlichen, soll sie zu einer Reaktion beim Publikum führen – das ist die Idee. Nicht immer können wir diese Reaktion kontrollieren. Manchmal provozieren wir sie, manchmal werden wir missverstanden, manchmal schlicht ignoriert. Es ist sinnvoll, sich darüber Gedanken zu machen, welche Gefühle ich hervorrufen könnte und möchte. Könnte ich dabei die Werte anderer Menschen verletzen? Nehme ich das in Kauf oder ist das gar mein Ziel? Was möchte ich beim Betrachter ansprechen, was möchte ich bewirken?
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Im Kapitel über Relevanz ging es darum, herauszufinden, welches Publikum du mit deinem Thema erreichen kannst. Überlegen wir hier einmal, was dich ganz persönlich berührt hat: Es ist immer eine gute Idee, sich selbst zu beobachten und daraus zu lernen. Welches Foto, welches Buch, welcher Fotograf hat dich im letzten halben Jahr emotional erreicht und gepackt? Überlege dir, was seine Arbeit in dir ausgelöst hat.






Was darf Provokation?


Viele von uns streben vor allem an Anfang danach, möglichst schöne Fotos zu machen. Aber was ist Schönheit überhaupt, und was gibt sie mir als Betrachter? Bilder erreichen uns nicht nur, wenn sie schön sind, ganz im Gegenteil. Am Beispiel von Hassrede im Internet werden wir schmerzlich daran erinnert, dass wir evolutionsbedingt viel stärker auf negative Gefühle reagieren. Das machen sich viele Populisten zunutze, indem sie vage Andeutungen nutzen, um Unsicherheit, Wut und Angst zu schüren. Nachweislich werden Posts mit negativen Botschaften öfter geliked, was sich Sozialforscher evolutionär so erklären, dass die Flucht vor einem Säbelzahntiger nun mal Vorrang haben musste vor den anerkennenden Worten zu einem besonders gelungenen Kräutersud.
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Auf jedes Bild existieren unzählige Blickwinkel. Was denkst du, was hier abläuft?


Wir müssen nicht gleich einen Shitstorm lostreten oder unsere Reichweite über alles stellen, um etwas mehr Aufmerksamkeit für unsere Arbeit zu bekommen. Nicht zuletzt geht es ja auch um eine ethische Verantwortung, Fragen der eigenen Integrität und darum, dass wir als Künstler nicht absichtlich unsere Karriere demolieren möchten.


Was wir aber auf jeden Fall tun können: Wir sollten uns darüber klar werden, was im kollektiven Bewusstsein unserer Gesellschaft als erwartbar und sozial verträglich gilt – und was nicht. Und wir sollten die legitimierte Erwartung hinterfragen und damit spielen, um die vorgefassten Meinungen des Publikums zu irritieren. Das meine ich durchaus konstruktiv und im Luhmann’schen Sinne: Niklas Luhmann prägte in den späten siebziger Jahren den Begriff der Systeme und war der Auffassung, Systeme würden auf Irritationen mit einer Art lernender Anpassung reagieren. So betrachtet ist eine Provokation nichts weiter als eine Anregung und die Einladung, Dinge neu zu bewerten. Nicht obwohl, sondern weil wir mit einer dosierten Provokation die gängige Meinung herausfordern, verändern wir etwas. Kurz: Irritation führt zu Veränderung.


Welche Beispiele gibt es in der Geschichte der Fotografie? Manche erinnern sich vielleicht an die Werbekampagne des Italieners Oliviero Toscani für das Fashion-Label Benetton. Als er in den 90er Jahren ein blutverschmiertes Neugeborenes, AIDS-Kranke auf dem Totenbett, Kinderarbeiter in Südamerika oder die von einer Kugel zerfetzte Kleidung eines im Krieg gestorbenen Soldaten ablichtete, um für Benetton-Klamotten zu werben, löste das einen weltweiten Aufschrei aus. Mehrere Gerichtsurteile folgten.


Im Frühsommer 2019 ging ein Bild der Nachrichtenagentur Reuters durch die Presse, das Óscar Ramírez und seine zweijährige Tochter Valeria am Ufer des Rio Grande zeigt. Sie liegen Arm in Arm, mit dem Kopf nach unten, beide tot. Die salvadorianische Familie hatte versucht, den Grenzfluss zu den USA zu durchschwimmen, in ein neues, vielleicht verheißungsvolleres Leben, und war dabei ertrunken. Die breite Öffentlichkeit reagierte schockiert. Wird hier nicht massiv die Pietät der Angehörigen verletzt? Werden hier Opfer instrumentalisiert? Und wenn man die Bilder der Öffentlichkeit vorenthält, ist das Zensur? Ist es Verdrängung? Soll man solche Bilder veröffentlichen? Darf man sie zurückhalten?


Manchmal besteht die Provokation allein darin, dass eine Situation, die in einem bestimmten Kreis alltäglich und vertraut ist, auf ein Publikum trifft, das darauf nicht vorbereitet ist. Bei Toscanis Bild des Neugeborenen kann man annehmen, dass dieser Anblick für eine Hebamme völlig normal ist. Aber was hat das Motiv auf einem Werbeplakat für Bekleidung zu suchen? Offenbar liegt die Irritation darin, dass es den vertrauten Kontext völlig verlässt und den der Modefotografie vollkommen auf den Kopf stellt.


Eine andere Qualität der Provokation wird erreicht, wenn nicht mehr dokumentarisch gearbeitet wird, sondern der Bildinhalt selbst inszeniert oder manipuliert ist. Nicht, dass das automatisch schlecht wäre, es ist nur anders und möglicherweise sogar weniger brutal – für den, der sich damit konfrontiert sieht. Als 1949 George Orwells Roman »1984« herauskam, skizzierte der Autor darin einen Überwachungsstaat, der für damalige Verhältnisse völlig überzeichnet schien, heute aber in manchen Punkten schon lange überholt ist.


Das zeigt: Die Normalität, manchmal auch die Realität zu verlassen, Dinge und mögliche künftige Entwicklungen zu überzeichnen und vorwegzunehmen, ist in der Kunst und Literatur ein weit verbreiteter Ansatz. Und genau dafür ist Kunst ja schließlich da. Ich denke, manchmal sollten wir unseren eigenen Blickwinkel etwas erweitern. Die Realität kann schockierend sein, wenn man sie nur lange genug verdrängt hat und dann auf einmal damit konfrontiert wird. Die Kunst kann ein Weg sein, um spielerisch mit Illusionen umzugehen, sie zu transzendieren und am Ende doch die Realität zu verändern. Wenn das gelingt, nenne ich es die Kunst der Provokation.
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Provokation ist ungemütlich. Und sie sollte clever sein, um konstruktiv zu sein. Mach dir einen Tee, nimm dir ein weißes Blatt Papier und deinen Lieblingsstift und lass dich auf das Abenteuer ein:




	•Wann habe ich mich in meiner Fotografie zuletzt getraut, eine Grenze zu überschreiten?


	•Was gibt es in meinem Leben, das mir völlig normal erscheint, aber für Menschen in einem anderen Kontext eine Provokation ihrer Werte darstellen könnte?


	•Was hat mich zuletzt provoziert? Wie denke ich heute darüber? Was habe ich seither in meiner Sichtweise geändert?


	•Welche meiner Werte und welche Veränderung wären es mir wert, mich durch eine Provokation zu exponieren?









Der Verantwortung gerecht werden


Wenn wir als Fotograf Porträts von Menschen machen, um sie zu veröffentlichen, begeben wir uns – bewusst oder nicht – in ein nahezu unüberschaubares Labyrinth von Interessen, Rechten und Gesetzestexten. Es sollte klar sein, dass der Schutz der Menschenwürde den Mittelpunkt darstellt. Trotzdem gibt es Situationen, in denen die Interessen der Beteiligten im Konflikt zueinander stehen und geltendes Recht einen Widerspruch erzeugt.


Als ich im Auftrag eine Dokumentation über ein Flüchtlingsprojekt gedreht habe, waren die meisten meiner Darsteller entspannt, weil sie sich in ihrer neuen Heimat sicher fühlten. Ein Protagonist wollte aber nicht in dem Film auftauchen, und ich verstand erst später, warum. Hier leben Menschen, die sich als verlängerter Arm der Regierung des Herkunftslandes sehen und deren Methoden hier fortführen. Während wir uns auf unseren Rechtstaat berufen können, werden Angehörige und Familien, die im Herkunftsland geblieben sind, auf diesem Weg massiv unter Druck gesetzt, meist mit dem Ziel, von den nach Europa Geflüchteten Zahlungen zu erhalten.


Aber sollten wir deshalb lieber nicht fotografieren, nicht berichten? Für viele Menschen auf dieser Welt ist Armut eine bittere Realität. Und es liegt an uns Kreativen und Medienschaffenden, ob wir diese Realität sichtbar machen und kommunizieren wollen. Der wahrscheinlich langweiligste Weg ist es, einen Bettler als Opfer zu stilisieren. Das wäre zu billig und wird weder der Person noch den komplexen Zusammenhängen aus Bildung, Globalisierung und Korruption gerecht.


Wenn es aber mit Zustimmung der abgebildeten Person möglich ist, die gesamte Bandbreite dieser Zusammenhänge auf einem Foto sichtbar und greifbar zu machen, sieht die Sache anders aus. Ein Foto wird zum Beispiel dann interessant, wenn es weit verbreitete Vorurteile widerlegt und neue, überraschende Sichtweisen aufzeigt. Ich habe viele einfache und arme Menschen getroffen, die sich selbst gar nicht als arm betrachten und sagen, dass sie alles haben, was sie sich für ein erfülltes Leben wünschen. Bereitwillig und offenherzig haben sie mir einen intimen Einblick in ihr Leben gegeben, mich in ihr Wohnzimmer zum Tee eingeladen oder tagelang bekocht. Das sind Begegnungen, die ich als unfassbar bereichernd und wertschätzend empfinde. Das Blatt würde sich möglicherweise wenden, wenn bei ihnen der Eindruck entstünde, ich würde aus ihren Fotos finanziellen Profit schlagen oder ihre Lebensform in einem schlechten Licht darstellen. Damit das nicht passiert, lohnt es sich, in Kontakt zu bleiben.


Noch ein Beispiel aus der Werbung: Kürzlich sollte ein guter Freund einen Werbebanner für eine Organisation erstellen, die die Interessen minderjähriger Opfer sexuellen Missbrauchs vertritt. Wie gewohnt hat er dann erst einmal die Bilddatenbanken abgegrast und nach Bildern von Mädchen und älteren Herren gesucht. Mal angenommen, du hast Stock-Fotos mit deinem Kind erstellen lassen und ein paar Euros dafür bekommen. Dann erscheint das Foto auf einer Anzeige, die nahelegt, dein Kind sei Opfer eines Pädophilenrings geworden – das geht gar nicht. Jedenfalls nicht ohne einen Hinweis, dass es sich um ein Symbolbild handelt. Das steht auch so in den meisten Lizenzvereinbarungen von Stock-Agenturen.


Schon klar, aber was ist mit der freien Presse?


Anders stellt sich die Situation dar, wenn wir journalistisch arbeiten. In Europa sind wir unsere Meinungsfreiheit gewohnt, und die Pressefreiheit wird hochgehalten, die Journalisten und Medien eine ungehinderte Ausübung ihrer Tätigkeit (frei von staatlicher Zensur) zugesteht. Dabei darf sich jeder Journalist nennen und selbst publizieren. Dieses Recht steht teilweise sogar über dem Persönlichkeitsrecht der beteiligten Person(en), wenn das, worüber berichtet wird, von öffentlichem Interesse ist. Ist das ein Freifahrtschein?


Kai Pfaffenbach fotografierte im Frühjahr 2021 für Reuters den Impfstart in einer Hausarztpraxis. Er sollte tagesaktuell darüber berichten, wie das Impfen anläuft. Dort wurde auch eine Frau geimpft, die von ihrem Alter her nicht in der Priorisierungsgruppe war, aber einen Termin bekommen hatte, weil sie ihren Sohn pflegt. Weil das für den Betrachter nicht erkennbar war, bat sie darum, nicht aufs Bild zu kommen, worauf Kai Rücksicht genommen hat.


Verzerrung der Wirklichkeit


Das bringt mich zum nächsten Gedanken: Täglich tauchen neue Themen auf, die es wert wären, aufgegriffen zu werden und darüber zu berichten. Vielleicht treffen wir auf einen Menschen, der von einem Ereignis betroffen ist und dessen Schicksal wir beispielhaft erzählen dürfen. Aber auch große Medienhäuser haben nicht die Ressourcen, über jeden und alles zu berichten, und nicht jede »Story« verkauft sich gut. Allein durch die Auswahl der Themen, über die berichtet wird, und die »Abwahl« derer, die nicht berücksichtigt werden, verzerren Medien zwangsläufig die von ihnen dargestellte »Realität«.


Dazu kommt, dass negative Gefühle wie Empörung und Wut uns emotional stärker aktivieren und in den Online-Medien nachweislich zu höheren Klickraten führen. Besonders soziale Medien sind anfällig dafür mit den Algorithmen, die das Ziel haben, die Nutzerinteraktion zu optimieren. Ein paar Tage nach der Skandal-Schlagzeile scheint das Thema dann schon wieder vergessen, obwohl die Betroffenen noch monatelang unter den Folgen leiden. Die Katastrophenhilfe der Diakonie hat darauf mit einer Fundraising-Kampagne aufmerksam gemacht. Sie trug den Titel: »Die größte Katastrophe ist das Vergessen.« Ich finde, das bringt das Dilemma auf den Punkt.


Was heißt das alles in der Praxis?


Ich denke, wir tun gut daran, nichts ohne das Einverständnis der abgebildeten Person zu veröffentlichen. Das geht rechtlich so weit, dass auch ein einmal gegebenes Einverständnis zurückgezogen werden kann. Denken wir an die Mitarbeiterporträts der Firma, für die du die Website gestaltest – vielleicht verlässt jemand die Firma und möchte dann nicht mehr mit diesem Arbeitgeber in Verbindung gebracht werden. Ich musste schon Leute herausretuschieren, die erst später erfuhren, dass sie gekündigt werden. Ja, ich empfehle meinen Kunden sogar, die Gruppenbilder aus freigestellten Porträts zu bauen, weil dann nicht die ganze Mannschaft zum x-ten Fototermin antanzen muss, wenn jemand das Team verlässt. Am besten ist es, sich schriftlich ein Einverständnis geben zu lassen, zumindest in Deutschland.


Die journalistische Arbeit


Bei uns gilt das freie Berichten als Grundpfeiler von Transparenz und Meinungsbildung. Wir dürfen dokumentieren, was im öffentlichen Raum passiert, solange das Foto als »Bildnis der Zeitgeschichte« anzusehen ist, also sofern es Fragen von »allgemeinem gesellschaftlichem Interesse« nachgeht. Diese Bilder dürfen dann allerdings auch nur zu diesem Zweck verwendet werden.


Aber das ist nicht überall so. In vielen Ländern dürfen staatliche Behörden oder militärische Einrichtungen und deren Vertreter nicht fotografiert werden. Das alles klingt nicht sehr einladend.


Es gibt wahrscheinlich nur diesen Ausweg: Ich muss wissen, was ich tun darf, ohne jemandem zu schaden – also auch nicht mir selbst. Mit den folgenden drei Regeln bin ich bisher immer gut gefahren:




	1.Ich muss mich über geltendes Recht schlaumachen und mich auskennen, was ich wann fotografieren darf.


	2.Ich muss abwägen, ob das Persönlichkeitsrecht nicht über dem »allgemeinen gesellschaftlichen Interesse« steht, und sollte nur mit Einverständnis Personen fotografieren.


	3.Ich fotografiere immer so, dass erkennbar ist, wann und was ich fotografiere. So kann mir jemand notfalls signalisieren, dass er oder sie mit einer Abbildung nicht einverstanden ist.
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In der Altstadt von Marrakesch beeindruckte mich das warme Licht der tief stehenden Sonne, und ein paar Leute waren auf dem Fahrrad, mit Esel und Handkarren unterwegs. Als ich die Szene im Kasten hatte, baute sich ein kräftiger Mann in Lederjacke vor mir auf und wollte sehen, was ich fotografiert hatte. Es stellte sich heraus, dass er ein ziviler Polizeibeamter war, von denen es in der Medina sehr viele gibt. Ich sollte ihm also mein Display zeigen, und nachdem er nicht drauf war, war die Sache geklärt. Sonst hätte ich das Foto löschen müssen. Aber so glimpflich läuft es nicht immer ab.




	•Gab es schon Situationen, in denen du einen Konflikt erlebt hast, weil du fotografiert oder ein Bild veröffentlicht hast? Wie hat sich der Konflikt lösen lassen?


	•Wenn wir an dein aktuelles Projekt denken: Welche Maßnahmen kannst du ergreifen, um einen möglichen Konflikt zu vermeiden?









Die eigene Marke aufbauen


Selbst zu einer Marke zu werden, hört sich etwas hochtrabend an und trifft vielleicht nur auf wenige von uns wirklich zu. Eine Marke zu sein, das kann aber auch etwas ganz Einfaches bedeuten, etwa wenn du als Fotograf und Künstler mit einem bestimmten Thema in Verbindung gebracht wirst oder für eine klar umrissene Herangehensweise bekannt bist. Letztendlich ist ein Markenzeichen einfach das, wofür du wiedererkannt wirst, unabhängig davon, wie viele Leute dich kennen.


Die zentrale Frage ist also: Wofür stehe ich – und mit welchem Thema soll mein Publikum mich assoziieren? Schauen wir uns Helmut Newton an, der zeitweise einen Tagessatz von 10.000 DM verlangt haben soll. Angefangen hatte der nach Melbourne ausgewanderte Berliner mit Mode- und Porträtfotografie. Als in den 70er Jahren die sexuelle Revolution begann, wagte er sich daran, nackte Tatsachen abzulichten. Er inszenierte emotional kalte, aber erotische Frauenkörper, oft in Überlebensgröße reproduziert, martialisch anmutende weibliche Ikonen, die nach wie vor polarisieren. Er zeigte mit seinen Bildern erstmalig die Ambivalenz von Macht und Verführung, Unterwerfung und Emanzipation. Die Faszination seines Werks liegt auch darin, dass eine klare Einordnung bis heute nicht möglich ist, weil Erotik und Ausbeutung so eng beieinander liegen. Newton lässt offen, wo die Inszenierung anfängt und wo sie aufhört.
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Das alles können wir wahrscheinlich nur in der Rückschau so klar analysieren und auf den Punkt bringen. Sicher ist aber, dass heute die nackten, vollbusigen und stolzen Frauen in Schwarzweiß automatisch mit Helmut Newton in Verbindung gebracht werden, von seinen Bewunderern genauso wie von seinen Kritikern. Sie wurden zu seinem Markenzeichen. Ein Gegenentwurf dazu war Peter Lindbergh, der – ebenfalls als Modefotograf groß geworden – nicht die Ikone, das Stereotyp, sondern das Individuelle und die Persönlichkeit des Models in den Vordergrund stellte.
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Was es am Ende auch wird: Wir sollten uns überlegen, wofür wir stehen möchten. Aber wie finden wir’s heraus? In einem Interview, das Peter Lindbergh 2019 im Deutschlandfunk gab 22, erklärte er, dass viele Fotografen Schwierigkeiten hätten, kreativ zu werden, und es nicht schafften, als Fotograf mit dem Foto eins zu werden. Sein Tipp: meditieren. Ich gebe zu, das ist nur eine von vielen Stimmen, nur eine von vielen Sichtweisen. Und Meditation ist vielleicht nicht jedermanns Sache. Aber was mir daran gefällt: Lindberghs Ansatz eröffnet einen neuen Zugang zu der Frage, wer ich als Mensch bin und was ich als Mensch möchte. Er weist über die Fotografie hinaus, und das würde jeder Künstler unterschreiben, der sein Thema gefunden hat. Robert Mapplethorpe hat gesagt: »Ich möchte eine Geschichte sein, nachts erzählt in Betten auf der ganzen Welt.«23


Zuerst kommt die Frage, wofür du selbst stehst. Und danach kommt die Antwort (angeblich wie von allein), wofür deine Arbeit stehen soll. Ich wäre ein schlechter Autor, hätte ich mir die Frage nicht auch selbst gestellt. Welche Antworten habe ich gefunden?


Ich glaube, wenn uns etwas Angst macht, sollten wir nicht davor weglaufen, sondern darauf zugehen. Wir können alle voneinander lernen, ganz egal, als wie genial oder verstörend ich das Leben eines anderen im ersten Moment empfinde. Es gehört zum Faszinierendsten auf der Welt, herauszufinden, wer wir sind. Und wie sich das verändert – wie du mich veränderst und wie ich dich verändere. Ich weiß nicht mehr, wo ich das herhabe, aber »Don’t talk to strangers. They may become friends« ist mein Motto. Ich habe dafür einen Namen gefunden, unabhängig davon, ob ich die Geschichte eines Menschen erzähle, als Auftrag eine Organisation inszeniere oder auf einer Reportage bin: »Stories about identity and change« wurden zu meinem Fokus. Das kann in ein paar Jahren anders sein. Aber jetzt ist es der gemeinsame Nenner von allem, was ich mache: Geschichten zu erzählen, die sich mit unserer Identität auseinandersetzen und damit, wie sie sich verändert.
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Jetzt bist du gefragt:




	•Wofür stehst du? Was hat dich schon immer interessiert?


	•Was sagen deine Freunde, wer du bist? Was sagen deine Kunden? Was sagen deine Kritiker?


	•Was ist das eine Element, das alles verbindet, was du tust und woran du arbeitest?





Falls es dir zu kompliziert erscheint, ein zentrales Thema für dein gesamtes Schaffen zu formulieren, definiere jeweils ein Thema für einzelne Fotoserien und Projekte. Es hilft dir selbst, einen Fokus zu setzen, und es hilft deinem Publikum, deine Arbeiten zu »lesen«. Auch die Botschaft eines Bildes verändert sich, wenn ich es auf unterschiedliche Arten betrachte. Ein Nacktporträt kann obszön sein, eine kulturwissenschaftliche Auseinandersetzung mit dem Gefühl von Scham, eine Dokumentation über FKK-Kultur oder eine Reportage über Prostitution, um nur einige Möglichkeiten zu nennen. Die Fotos in diesen Kontext einzubetten, ihn auszuformulieren und dem Betrachter zur Verfügung zu stellen, macht einen wichtigen Teil deiner Arbeit und der Wahrnehmung von dir als Künstler aus.






Sich vernetzen und Beziehungen pflegen


Neulich bekam ich ein Meme zugeschickt, auf dem stand: »Manchmal ist alles, was man braucht, eine Tasse Kaffee und fünf Millionen Euro.« Ja, da ist schon was dran. Aber die richtigen Leute zu kennen ist auch kein Fehler! Es ist nicht verkehrt, auf jemanden zuzugehen und ihn darum zu bitten, dir einen Kontakt herzustellen zu jemandem, an dem der andere näher dran ist als du selbst. Wir alle brauchen einander auf die eine oder andere Art.


Nachfolgend findest du ein paar Vorschläge, wie du Beziehungen aufbauen und pflegen kannst.


Erforsche das »Biotop Fotografie«


Fotografie ist ein weites und unfassbar vielseitiges Feld. Immer gibt es dort, wo du hin möchtest, Leute, die dich als Multiplikator wahrnehmen, und Leute, die für dich Multiplikator sein können. Wenn du als Werbefotograf durchstarten möchtest, sind die Art Buyer in den Agenturen für dich vielleicht die interessantesten Kontakte, weil sie deine potenziellen Auftraggeber sind. Models sehen in dir vielleicht das, was Art Buyer für dich sind: ein Sprungbrett. Aber das ist eindimensional gedacht. Ich finde es spannend, das Blickfeld zu weiten. Wer ist denn sonst noch so auf diesem Gebiet unterwegs? Das Faszinierende ist doch: In vielen Disziplinen setzen wir uns mit Fotografie auseinander, Fotografie hat auf ganz unterschiedliche Art einen Einfluss auf unsere Gesellschaft. Du kommst vielleicht in Kontakt mit Autoren, Galeristen, Redakteuren, Produktentwicklern, Journalisten, Kritikern, Dozenten, Forschern, Künstlern aus anderen Disziplinen, Kunsthistorikern, Soziologen, Psychologen, Verlegern, Podcastern, Coaches, Politikern – und alle haben ihren eigenen Blick auf dieses Medium. Sie alle können dir neue Sichtweisen eröffnen, wertvolle Erkenntnisse ermöglichen und dich zu neuen Ideen, Projekten und Formaten inspirieren.


Bring dich ins Gespräch und mach dich relevant


Auch wenn du selbst kein Profi bist und deine Reichweite begrenzt ist, gibt es Wege, sich im Markt als Experte zu etablieren. Newton hat an einen Freund geschrieben: »Wenn ich ein wenig weiter gesehen habe, dann deswegen, weil ich auf den Schultern von Riesen stand.«24 Google hat sich mit diesem Motto ohne eigene Inhalte an die Spitze des weltweiten Informationsmarktes gesetzt. Viele Podcasts funktionieren nach demselben Prinzip: Wenn es dir gelingt, eine Reihe Experten zu interviewen, wirst du selbst irgendwann mit dem Thema in Verbindung gebracht. Diese Recherche kann unglaublich lehrreich sein, und du kommst mit vielen einflussreichen Menschen in Kontakt, die sich gerne an dich erinnern, weil du ihnen eine Bühne bietest.
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Die Vernissage einer Ausstellung ist eine gute Gelegenheit, um Kontakte zu knüpfen, aber auch, um sich im Austausch gegenseitig zu inspirieren.



Finde den richtigen Ansprechpartner


Wenn du dich an Firmen und Institutionen richtest und deine Arbeit vorstellen möchtest, finde heraus, wen du ansprechen kannst. Vielleicht wirst du nicht direkt zum CEO durchgestellt, aber jeder kennt jemanden, der jemanden kennt – deshalb höre dich um, wer in der Organisation zuständig sein könnte und ob du nicht um ein paar Ecken jemanden ansprechen kannst, der näher an der Quelle sitzt als du. Schon der Satz »Ich habe ihre Nummer von Frau soundso bekommen« macht dich vertrauenswürdiger. In angelsächsischen Kulturen ist es weit verbreitet, seine Kontakte direkt anzuzapfen. Zugegeben, die Frage »Kennst du jemanden, der für mich interessant sein könnte?« klingt zunächst etwas frech, ist mancherorts aber vollkommen normal.


Suche dir fachlichen Austausch in deiner Nähe


Wenn ich eine Anfrage bekomme, für die ein Kollege besser qualifiziert ist als ich selbst, empfehle ich dem Kunden, zu meinem Kollegen zu gehen. Der freut sich und steht mir auch mal zur Verfügung, wenn ich Unterstützung von ihm brauche – oder man hilft sich gegenseitig bei Krankheit oder Urlaub, leiht einander Ausrüstung oder teilt sich ein Studio. Vielleicht trifft man sich auch für eine gemeinsame Challenge oder assistiert sich sogar gegenseitig. Gibt es diese Offenheit und dieses Vertrauen, tun sich ganz neue Lernfelder auf.


Suche dir fachlichen Austausch mit Kollegen, die weiter weg sind


Aber auch die Distanz bietet Vorteile. Immer wieder kommt es vor, dass ich den Rat eines Kollegen einholen möchte. Da ist es sehr hilfreich, jemanden zu kennen, der gut ist, aber weiter weg wohnt. So kommt man sich nie in die Quere und kann über wirklich alles offen sprechen.


Pflege bestehende Kunden- und Geschäftskontakte


Vielleicht ist dir aus Verkaufstrainings bekannt, dass es viel mehr Aufwand kostet, neue Kunden zu finden, als mit bereits bestehenden Kunden mehr Umsatz zu machen. Das ist ja auch ganz logisch – man kennt sich bereits, vertraut einander und weiß, was man voneinander erwarten darf. Es ist also sinnvoll, sich einmal im Jahr zu erkundigen, welche Erfahrung mein Kunde mit der letzten Produktion gemacht hat, an welchen Projekten er dran ist und mit welchen Herausforderungen er sich aktuell konfrontiert sieht. Das hilft auch uns selbst, die Bedürfnisse des Marktes besser zu verstehen und uns fachlich weiterzuentwickeln.


Ich bin mir bewusst, dass diese Ansätze »old school« sind und uns das digitale Zeitalter viel mehr Reichweite ermöglicht mit der Jagd um Follower, Likes und Engagement. Tatsache ist aber auch, dass Charakter und Persönlichkeit, gute Kundenbeziehungen und Empfehlungsmarketing das Fundament jedes erfolgreichen Kleinunternehmens sind.
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Sich selbst zu vermarkten empfinden die meisten von uns als weitaus schwieriger, als dasselbe für einen anderen zu tun. Allerdings kommen wir wohl nicht ohne Akquisition aus. Die Aufgabe ist also, jene Kanäle und Formate zu finden, in denen du dich wohlfühlst, und dich darin auszutoben. Ich habe die Erfahrung gemacht, dass es nicht gut funktioniert, diesen Teil outzusourcen. Auf der Plattform fiverr (https://de.fiverr.com/) gibt es Freelancer, die sich um das Engagement auf deinem Instagram-Kanal kümmern. Aber ein Freund, der einen Kommentar hinterlässt, findet es komisch, eine Antwort zu bekommen, die besser zu einem Kunden passen würde – und umgekehrt. Mir scheint etwas Essenzielles verloren zu gehen, wenn man Beziehungen pflegen lässt. Das mache ich lieber selbst. Es spricht jedoch nichts dagegen, sich fachlich kompetent beraten zu lassen. Ich würde diesen Weg bevorzugen, um dann selbst zu experimentieren und daraus zu lernen.
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Entwickle ein Format, das dir die Möglichkeit gibt, dich in regelmäßigen Abständen mit deiner Community auszutauschen. Auf Social Media fühle ich mich nicht ganz so wohl. Aber die meisten Menschen in meinem Umfeld mögen meinen Newsletter: Manchmal bekomme ich einen spontanen Anruf oder zwei Zeilen per Mail von Leuten, mit denen ich vor gut fünf Jahren zuletzt zu tun hatte. So ist der Newsletter nicht mehr nur ein Marketing-Instrument, sondern auch ein kleiner Motivationsschub für mich selbst.
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Andi Schupp: »Kunst zu sammeln ist wie Koksen – es macht süchtig und kostet einen Haufen Geld«


Thema: Kunst und dessen Bedeutung
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Andi Schupp sammelt analoge Schwarzweiß-Fotografie und hat dafür ein ganz einfaches Rezept: Schön ist, was mir gefällt. Aber auch Exklusivität und ein guter Preis sind ein Anreiz für den Jäger und Sammler.


Andi, was macht für dich die Faszination der Fotografie aus?


Fotografie ist etwas, was uns vom Anfang unseres Lebens an begleitet. Wir sind ständig mit Fotografien konfrontiert, in den Medien, in Form von Familienbildern. Fotografien sind bewegend, sie dokumentieren das Leben und erzählen Geschichten, beschreiben die Zeit, in der wir leben. Das Genre der Fotografie kann dokumentarisch sein, kann die Natur zeigen, den Charakter einer Person darstellen. Fotografie kann eigentlich alles sein – das ist es, was mich fasziniert, weil sie die Unmittelbarkeit der Realität abbildet, selbst dann, wenn es um inszenierte Inhalte und eine Interpretation der Realität geht.


Wo begegnest du Fotografie, und welche Orte suchst du bewusst auf, um Fotografie zu genießen?


Ich gehe gerne in Galerien und Museen, genieße Fotografie aber auch in meiner Wohnung. Die Kunst ist ein Bestandteil meines Lebens geworden. Ich bewege mich gerne in Räumen, in denen ich von Kunst umgeben bin.


Du sammelst ausgesuchte Werke besonderer Fotografen. Wie gehst du dabei vor?


Das ist ganz unterschiedlich. Hauptsächlich schaue ich mir Fotografen in Galerien an, aber es gibt auch Künstler, mit denen ich mich über längere Zeit beschäftige. Am wichtigsten ist mir dabei, dass die Fotografie im Kontext zur Biografie des Fotografen steht, wie z. B. bei Herbert List. Als homosexueller Mann mit jüdischen Wurzeln hatte er zur Zeit des Nationalsozialismus ein bewegtes Leben. Auf den Rat von Andreas Feininger und Klaus Mann hatte er am Zenit seiner Karriere sein Vermögen aufgegeben und alles hinter sich gelassen, war zunächst nach Paris und dann nach Griechenland geflüchtet und verarmt zurückgekehrt. So etwas fasziniert mich.


Ein anderes Beispiel ist Robert Mapplethorpe, der mit seinen erotischen Fotografien viel Aufmerksamkeit für die homosexuelle Community erzeugt und damit zur Liberalisierung der Homosexualität beigetragen hat.


Je länger man sammelt, umso selektiver wird man dabei und umso wichtiger wird mir der Kontext, in dem ein Künstler gewirkt hat. Aber auch junge Künstler interessieren mich, wenn sie eine innovative Bildsprache und Ästhetik haben – oder ein Peter Lindbergh, der auf den ganzen Glamour verzichtet und die Fashion-Models in einer vorher nicht dagewesenen Natürlichkeit zeigt.


Welches ist dein Lieblingsbild, und was bedeutet es für dich?


Das ist der »Eieresser #2« von Herbert List, eine surrealistisch anmutende Arbeit, die für mich als Sammler etwas ganz Besonderes darstellt, weil diese Bildsprache für List sehr untypisch war. Das Gleiche gilt für eine seltene Aufnahme von Liselotte Strelow, die eigentlich als Porträtfotografin bekannt war und sich während eines Aufenthalts in Zürs in der Landschaftsfotografie versucht hatte. Besonders viel bedeutet mir auch eine Arbeit von Aenne Biermann, die gegen Ende ihres Lebens wieder dazu übergegangen war, in ihrem familiären Umfeld zu fotografieren. Kurze Zeit darauf starb sie, und ihre Familie musste emigrieren. Dabei wurde ihr umfassendes Archiv beschlagnahmt und gilt weitgehend als verschollen. Solche Raritäten finde ich sehr reizvoll, weil sie einen engen Bezug zum Leben des Künstlers haben und selten sind.


Du hast einige Vintage-Werke, die vor rund hundert Jahren entstanden sind und damals eine innovative Bildsprache eingeführt oder mit gesellschaftlichen Konventionen gebrochen haben. Wie stehst du zu zeitgenössischer Fotokunst?


Das Tolle daran ist, dass die Kunst einem ständigen Prozess unterworfen ist. Es ist sehr spannend, wenn ich einen jungen Künstler oder eine junge Künstlerin in seiner oder ihrer Entwicklung begleiten und mitverfolgen kann. Hauptsächlich interessiere ich mich schon für die analoge Fotografie, aber es gibt einige junge Einflüsse, die eine vollkommen neue Bildsprache entwickeln, und das finde ich als Sammler auch sehr interessant.


Verstehe ich dich richtig, dass du da vollkommen intuitiv vorgehst: Entweder ein Bild erreicht dich oder es erreicht dich nicht?


Ja. Es ist eine Frage der Ästhetik, und die ist sehr subjektiv. Ein Bild spricht mich an, ein anderes nicht. Eine besondere Rolle spielen für mich Werke, die während des Nationalsozialismus entstanden sind, als einige Künstler verfolgt wurden. Heute scheint das rechte Gedankengut wieder zuzunehmen, daher bewegen mich solche Werke sehr, weil sie deutlich machen, wie die Kunst damals instrumentalisiert wurde.


Schwarzweiß oder Farbe?


Klar: Schwarzweiß. Es gibt dem Bild viel mehr Ausdrucksstärke, und die Ästhetik kommt stärker zum Vorschein. Natürlich kann ich mir einen David LaChapelle nicht in Schwarzweiß vorstellen, aber ich bevorzuge analoge Schwarzweiß-Abzüge. Das ist rein subjektiv.


Was ist für dich Relevanz?


Für mich steht das subjektive Empfinden des Betrachters im Vordergrund und wie das Werk in die Biografie des Künstlers eingebettet ist. Das zusammen ergibt für mich Relevanz.


Welche Fotografen inspirieren dich?


Ein Herbert List, eine Aenne Biermann als Vertreterin der Neuen Sachlichkeit, und dann mag ich polarisierende Fotografen wie beispielsweise Pierre Molinier. Er selbst hat mit seiner Arbeit sehr stark provoziert und ist eher unbekannt geblieben, hat aber für viele spätere Künstler den Weg bereitet.


Kannst du bitte den folgenden Satz vervollständigen: Eine Ausstellung ist gut, wenn …


… sie mir gefällt. Das ist ganz einfach.
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Wonach bemisst sich der Preis, den du für ein Bild zu zahlen bereit bist?


Das ist sehr unterschiedlich. Es kann ein hoch dotierter Künstler in einer Auktion sein, aus einem Privatverkauf. Ich lege mich preislich nicht fest. Anders läuft es bei einem Nachverkauf. Da gibt ein Interessent einen Preis ein, und wenn du der Meistbietende bist, bekommst du den Zuschlag, aber das Bieten findet »blind« statt. Weil die Nachfrage in dieser Situation klein ist, kann man als Sammler auch ein Schnäppchen machen. Ich hatte schon Glück und habe so einen Richard Avedon bekommen, den ich mir sonst nicht geleistet hätte.


Was ist der Reiz am Sammeln von Bildern zeitgenössischer junger Künstler?


Besonders bei jungen Künstlern liegt der Reiz darin, dass man die Entwicklung praktisch live miterleben kann. Jedes Mal, wenn ich Kunst kaufe, betrachte ich es in erster Linie als emotionales Investment. Wenn ein Künstler immer mehr wahrgenommen wird und der Wert seiner Arbeit steigt, fühlt man sich bestätigt in seiner Leidenschaft. Das Potenzial erkannt zu haben, eine gute Entscheidung getroffen zu haben wiegt mehr als der Wertzuwachs. Das trifft aber auf jede Kunstform zu, ob das Literatur, Fotografie oder Musik ist: Das Schaffen eines Künstlers zu verfolgen und selbst ein Teil davon zu werden, macht immer Spaß.


Was würde uns fehlen, wenn wir die Kunst nicht hätten?


Sehr viel! Und Kunst kann vieles sein. Kunst im öffentlichen Raum, die uns zum Nachdenken bewegt, zur Kontroverse. Aus Kunst entsteht sehr vieles, wenn wir die Band Kraftwerk betrachten und wie sie neu definiert hat, was wir unter tanzbarer Musik verstehen, welchen Einfluss sie auf die Musik-Szene genommen hat und schließlich als Performance-Kunst in Museen aufgetreten ist. Das gab es vorher noch nicht, und noch heute kann man in der Techno- und Hip-Hop-Musik Elemente davon wiederfinden.


Ich habe gelesen, auf dem Kunstmarkt gehe es in Wirklichkeit nicht um Kunst, sondern um Geld. Wie siehst du das?


Ja, das stimmt. Aber auch Geld ist relativ. Für mich ist das Sammeln von Kunst vor allem Leidenschaft, also ein emotionales Investment. Man muss ja nicht die teuren Sachen kaufen, gute Kunst kriegt man auch für wenig Geld.


Was macht einen Künstler zur Marke?


Natürlich spielt es eine Rolle, wie erfolgreich ein Künstler ist, also wie viele Ausstellungen er in welchen Galerien und Museen hat.
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Worauf möchtest du dich in Zukunft stärker fokussieren?


Das halte ich mir vollkommen offen, denn das entwickelt sich ständig weiter. Berlin ist da am Puls der Zeit, da tauchen laufend neue Ideen auf. Aber grundsätzlich bin ich am meisten interessiert an analoger Schwarzweiß-Fotografie. Wichtig ist mir, dass die Ausgabe editiert wurde. Solange du nicht weißt, wie viele Arbeiten existieren, ergibt es keinen Sinn, zu sammeln. Am interessantesten ist ein Unikat, aber mindestens sollte die Auflage begrenzt, die Arbeit signiert und betitelt sein.


Kann man darauf im digitalen Zeitalter noch vertrauen?


Wenn der Fotograf eine Auflage von – nehmen wir an – 25 Stück angibt, kann er nicht einfach eine neue Ausgabe machen, dann wäre er ja weg vom Fenster, denn sowohl er als auch die Galerie begehen dann Betrug. Das macht kein Künstler, dem seine Reputation etwas bedeutet.


Heute kann jeder fotografieren und sogar selbst Filme erstellen. Letzteres ist eindeutig das modernere Medium — was macht da den Reiz der Fotografie aus?


Ich finde es reizvoller, einen guten Moment festzuhalten und in einem Bruchteil einer Sekunde etwas über die Welt zu erzählen. Mir gefällt der dokumentarische Charakter der Fotografie. Filme sind mir zu medial. Ich möchte nicht vor einem Bildschirm sitzen, um Kunst zu genießen. Mit meinen Fotos lebe ich, sie umgeben mich jeden Tag und prägen mein Lebensgefühl. Kunst ist in meinem Leben präsent, und ich will nicht mehr ohne sie sein. Das hat nicht nur Vorteile. Kunst zu sammeln ist wie Koksen – es macht süchtig und kostet einen Haufen Geld.


Vielen Dank für das Interview!
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Fazit oder: Fotografie erklärt für Fotografen und normale Menschen


So, das war’s erst mal von mir. Was ist ein starkes Porträt? Gibt es so etwas wie das perfekte Porträt? Ja, ich glaube schon. Ich glaube, du erkennst es daran, dass es genau das ausdrückt, was du ausdrücken und über den Menschen erzählen möchtest. Es eröffnet dem Betrachter einen scheuen Blick in den Lebensentwurf der Person, hält dir einen Spiegel vor und fordert damit deine eigene Lebensrealität heraus. Wie sieht sich dieser Mensch, welche Werte sind ihm wichtig? Wie möchte die Person gesehen und wofür möchte sie respektiert werden?


Gleichzeitig verrät ein Porträt etwas über dich als Fotograf. Es ist die Essenz von allem, was du in diesem Moment verstanden, gefühlt und gesehen hast. Und es reflektiert die Beziehung, die du zum Model aufbauen konntest.


[the scope +1]: Erweitere deine Fähigkeiten


Das Modell [the scope +1] ist mein Vorschlag, wie du vorgehen kannst: Was könnte der nächste Schritt sein, der dich deiner Idee näherbringt und dein nächstes Porträt ausdrucksstärker macht? Ich schlage vor, du nimmst dir jeweils nur eine Achse und einen Aspekt davon vor, um damit zu experimentieren.


Die Aspekte, die mir für die Porträtfotografie wesentlich erscheinen, habe ich hier noch einmal übersichtlich zusammengefasst. Aber du kannst diese Methode für alles Mögliche anwenden, was auch immer du lernen möchtest.


Ich hoffe, es hat dir Spaß gemacht, meine Sicht auf die Porträtfotografie zu entdecken. Ich hoffe, es ist mir gelungen, dir ein paar neue Perspektiven zu diesem spannenden Thema aufzuzeigen.


Ich weiß nicht, was, wen, wie und warum du fotografierst, aber ich freue mich, dass du es in Angriff nimmst. Und ich hoffe, mit diesem Buch etwas beitragen zu können, etwas, das dich deinem Ziel näherbringt. Aber das Wichtigste scheint mir zu sein, die Freude am Entdecken lebendig zu halten. Kaum ein Medium ist dafür besser geeignet als die Fotografie, wenn du etwas über die Menschen und über dich selbst lernen möchtest.
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Ich glaube, jeder Mensch hat eine Geschichte zu erzählen. Und eine, die er lieber für sich behalten möchte. Ein starkes Porträt lässt etwas davon erahnen, wer die Person ist und lässt auch Raum für Fantasien.


Was macht dich neugierig?


Was treibt dich an?


Was möchtest du mit deiner Arbeit sichtbar machen?


Wen möchtest du als Nächstes porträtieren?
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Giles Duley, Kriegsfotograf und selbst in einem Einsatz schwer verletzt, hat es so beschrieben: »Somebody asked me once: Do you think you can change the world with your photographs? And I said: No. But maybe, I can inspire a person who can.«25


Zu glauben, wir könnten die Welt mit tollen Fotos retten, wäre vermessen. Aber niemand kann uns verbieten, davon zu träumen. Niemand kann uns daran hindern, unfassbar spannenden Menschen zu begegnen und deren Geschichten zu erzählen. Ich hoffe, ich habe dich mit diesem Buch dazu ermutigt, hungrig zu sein. Hungrig nach Begegnungen, Einsichten, Überraschungen und nach Freundschaften. Dafür wünsche ich dir gut Licht!


[image: image]


Grafik: Nanette Roth
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