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Eine brillante Antwort erhält stets derjenige, der eine noch brillantere Frage stellt.


— E. E. CUMMINGS



Bessere Fragen stellen


Dieses Buch steckt voller Fragen, von denen viele absichtlich vage formuliert sind. Fragen, auf die Sie vielleicht niemals eine einzige Antwort finden können, und das sollten Sie auch nicht. Aber es ist wichtig, sie dennoch zu stellen, denn Ihre Suche nach möglichen Antworten – mit der Kamera in der Hand – wird Sie zu den besten Fotos Ihres Lebens führen. Ich meine damit die stärksten Bilder des Lebens, das Sie leben, der Erfahrungen, die Sie machen, und der Momente und Menschen, die Ihr Herz bewegen und die Ihrem Leben einen Sinn geben. Wenn Sie Fragen stellen und ergründen, welche Möglichkeiten sich für Sie ergeben, wenn Sie ernsthaft nach den Antworten suchen – dann können Sie dieses Handwerk am besten erlernen.


Bevor Sie anfangen, wollen wir ein wenig plaudern, ganz als säßen wir irgendwo auf dieser Welt in einem Café und tauschten bei einer Tasse Tee oder einem Glas Wein Geschichten aus. Irgendwann kommt das Thema auf die Art und Weise, wie wir unser Handwerk erlernen. Und das ist gar nicht so weit hergeholt – ich sitze hier mit einer Tasse Kaffee und stelle mir vor, was ich der Person sagen würde, der ich dies schreibe: Ihnen.



Der Weg zu Intuition und Instinkt beginnt mit der Absicht. Er beginnt damit, dass wir lernen, Dinge wahrzunehmen und auf neue Weise zu denken.



Vielleicht denken Sie, Sie könnten dieses Buch sehr leicht in einem Rutsch durchlesen, es auf der Suche nach ein paar magischen Formeln oder Beschwörungen durchforsten, die Ihnen hier und da einen Schubs geben, nach Geheimnissen, die Ihnen irgend eine neue Einsicht offenbaren, die alles verändert. Die werden Sie aber nicht finden. Aber die Schlüssel dazu sind da. Es sind die Fragen, die ich Ihnen stelle, und andere, die Ihnen beim Lesen selbst in den Sinn kommen. Stellen Sie diese Frage und finden Sie Ihre eigenen Antworten, ringen Sie mit ihnen – oftmals während des Fotografierens. So öffnen Sie Ihren Geist in neue Richtungen und für ein neues Verständnis.


Vielleicht wird Sie die Lektüre dieses Buchs auch etwas überfordern. Ich stelle mir vor, wie Sie besiegt zu Boden gehen, aufschauen und fragen, ob ich das alles ernst meine. Erwarte ich wirklich, dass Sie jede Frage in diesem Buch stellen, bevor Sie ein Foto machen? Das ist nicht möglich. Es ist nicht realistisch. Es ist wahrscheinlich nicht einmal menschlich!


Vor einigen Jahren kritisierte jemand meinen Ratschlag, bewusster und nachdenklicher zu fotografieren. Er schrieb: »Ich habe nicht zur Kamera gegriffen, um mir dermaßen den Kopf zu zerbrechen.« Das erklärt vielleicht, warum viele Fotos so absichts- und gedankenlos erscheinen und keine echte Wirkung vermitteln. Ich glaube, das können wir besser machen.


Ich glaube, die meisten Fotografen wünschen sich, intuitiv zu fotografieren, durch den Sucher zu blicken und gewissermaßen instinktiv zu reagieren: die Linien, das Licht, den Moment zu sehen und rasch genug zu reagieren, um ein fesselndes Bild zu fotografieren, das Emotionen oder Neugier weckt, bevor dieser Augenblick für immer verstrichen ist. Ich glaube, es ist diese Sehnsucht nach der Fähigkeit des intuitiven Schaffens, die meinen Kritiker zu seiner Aussage veranlasste. Er wollte einfach nur, dass der Ablauf eher dem »Zustand der Gnade« entspricht, von dem der chilenische Fotograf Sergio Larrain einmal sprach. Genau das will ich auch.


Aber Wünschen und Hoffen sind bekanntermaßen sehr schlechte Ansätze, um ein ersehntes Ziel zu erreichen. Der Weg zur intuitiven und instinktiven Fotografie beginnt mit der Absicht. Er beginnt damit, dass wir lernen, auf neue Weise zu sehen und zu denken. Er beginnt damit, dass wir Techniken und kreative Möglichkeiten verinnerlichen und sie uns dann wirklich zu eigen machen. Darum geht es beim Lernen. Und Fragen, das wussten schon Lehrer wie Sokrates und die Rabbiner der letzten Jahrtausende, bieten den besten Weg dorthin. Sie brauchen meine Belehrungen nicht. Sie brauchen bessere Fragen, um sich selbst zu unterrichten.


Bevor der Kaffee kalt wird, möchte ich Sie daher bitten, sich nicht zu überfordern und nicht nach Abkürzungen zu suchen. Das Handwerk braucht Zeit. Sie müssen sich über einen längeren Zeitraum bewusst darauf konzentrieren. Einigen von Ihnen wird es bereits enorm helfen, sich dieser Fragen bewusst zu werden, und es wird Ihnen mehr kreative Freiheit verschaffen. Andere von Ihnen müssen sich diese Fragen viele Male stellen – während Sie fotografieren, Ihre Fotos bearbeiten und die Bilder anderer studieren –, bevor Sie sie verinnerlicht haben. Aber wenn Sie sich daran gewöhnen, sie zu stellen, dann werden sie sich in Ihrem Unterbewusstsein verankern – genau wie einst Ihre Muttersprache, die nach und nach zu einem Teil von Ihnen wurde, bis es immer weniger bewusste Anstrengungen erforderte, sich an die richtigen Wörter zu erinnern. Dann werden Sie anfangen, die intuitiven oder instinktiven Momente zu entdecken, den Zustand der Gnade, wenn Sie sich im Augenblick befinden – empfänglich, bewusst und fähig, wie ein großer Musiker mit dem Instrument in Ihrer Hand zu improvisieren.


Es gibt eine Vielzahl von Dingen zu beachten, wenn Sie ein überzeugendes Foto schaffen möchten. Welche Elemente gibt es, und wie gehen Sie mit ihnen um? Worauf reagieren wir in einem Bild, und wie können wir diese Aspekte nutzen, damit unsere Fotos nicht nur gut sind, sondern auch von uns selbst stammen? Das sind wichtige Fragen. Mal sehen, ob wir Antworten finden können, indem wir noch ein paar weitere Fragen stellen.



Lassen Sie sich nicht überwältigen und suchen Sie nicht nach Abkürzungen. Das Handwerk braucht Zeit. Sie müssen sich über einen längeren Zeitraum bewusst darauf konzentrieren.



Über die Fotos


In letzter Zeit hat es sich in Fotobüchern – und gerade in solchen mit Anleitungscharakter – durchgesetzt, den Text mit Bildern zu unterlegen, zu denen in der Regel auch die Kameraeinstellungen notiert werden, manchmal auch noch mit Kreisen und Pfeilen ergänzt. In Büchern, die sich mit der Technik des Fotografierens beschäftigen, kann das hilfreich sein. Aber dies ist kein How-to-Buch, sondern ein Warum-Buch. Es geht eher darum, die richtigen Fragen stellen zu lernen, als um die Antworten. Die Fotos in diesem Buch sind meine Antworten auf meine persönlichen Fragen. Sie werden Ihre eigenen finden. Aber das bedeutet nicht, dass meine nicht hilfreich sein könnten. Wenn wir die richtigen Fragen stellen, kann uns jedes Foto etwas lehren. Und Fragen gibt es in »Das Herz der Fotografie« im Überfluss.


Nachdem ich den ersten Entwurf fertiggestellt hatte, kam der Vorschlag auf, alle Bilder zu nehmen und sie den Konzepten entsprechend zu ordnen: Bilder, bei denen die Momente wichtig sind, sollten etwa das Kapitel über die Bedeutung wohlüberlegter Momente begleiten. Aber in Wirklichkeit ist es doch so, dass ein Bild nur selten aufgrund eines einzigen Hilfsmittels oder einer einzigen Technik gelingt; meine »Momentauswahl« hing zugleich von meinem Standpunkt, dem Licht, dem gewählten Bildformat und auch davon ab, ob ich Farben gut einsetzen konnte oder nicht. Es ist ein Tanz. So war es schon immer und so wird es auch immer bleiben. Als ich meine Bilder entsprechend zuordnete, empfand ich das Ergebnis nicht nur als konstruiert, sondern auch als ein zufälliges Durcheinander. Schlimmer noch, die Fotos wurden dem Kontext entrissen, für den ich sie gemacht hatte. Da mir das harmonische Zusammenwirken meiner Fotografien immer wichtiger wird, empfand ich dies als einen Schritt in die falsche Richtung.


Deshalb habe ich die Bilder so zusammengestellt, wie ich sie der Welt präsentieren möchte, statt sie zu eindimensionalen Lehrmitteln zu simplifizieren. Das bedeutet nicht, dass sie kein wichtiger Bestandteil des Buchs wären. Ich halte sie in der letztendlichen Präsentation sogar für pädagogisch wertvoller. Denn wenn Sie sich auf sie einlassen, drängen sich Ihnen von alleine Fragen auf. Und genauso hoffe ich, dass Sie sie dazu bewegen werden, sich Fragen zu den von Ihnen fotografierten Szenen zu stellen.


Ich möchte Sie ermutigen, die Fotos auf diesen Seiten zu verwenden, um Ihrer Lektüre einen gewissen Rhythmus zu verleihen und natürliche Pausen zu schaffen, sie zu betrachten und dabei vielleicht einen Inspirationsfunken zu finden. Vor allem aber ermutige ich Sie, sie zu hinterfragen: Wie wirken die Linien in diesem Bild? Was trägt die Wahl des Bildausschnitts oder der Belichtungszeit oder des Augenblicks oder der Einsatz von Kontrast oder Perspektive oder eine der anderen in diesem Buch aufgeworfenen Fragen zu diesem Bild bei? Vergessen Sie für einen Moment, ob Ihnen das Foto gefällt oder nicht. Fragen Sie sich stattdessen, welche Entscheidungen mich zu diesem Ergebnis geführt haben und wie sie Ihre Reaktion beeinflussen.


Im Gegensatz zu vielen meiner früheren Bücher werden Sie hier keine Kreativitätsübungen finden, aber vielleicht betrachten Sie die Bilder als einen langen, pädagogisch durchdachten roten Faden, der Sie dazu auffordert, sich mit dem Gesehenen genau auseinanderzusetzen und diese wichtigen Fragen auszuprobieren. Wenn Sie anfangen, Ihre eigenen Antworten darauf zu finden, werden sie in Ihren Sprachschatz übergehen und in aller Ruhe Einzug in Ihren eigenen fotografischen Prozess halten – einen Prozess, der mehr und mehr zu Ihrem eigenen wird und Ihre ganz eigenen Bildern hervorbringt.



TEIL EINS


Ein gutes Foto?



Die Beherrschung des Handwerks ist notwendig, aber nicht ausreichend, und sie führt nicht unbedingt zu einem guten Foto.



1


Ist das gut?


Ich verdiene meinen Lebensunterhalt mit der Fotografie und unterrichte diese auch. In dem Zusammenhang beschäftige ich mich schon lange mit einer – wie man meinen könnte – einfachen Frage: Was macht ein gutes Foto aus?


Die fotografische Populärkultur legt nahe, dass es genügt, einfach einen bestimmten technischen Standard zu erreichen. Anfangs erscheint es uns schon wie ein Wunder, wenn wir eine gut fokussierte und belichtete Aufnahme hinbekommen. Das ist dann unser erster Standard, und oft (wenngleich mit mehr Perfektion ausgeführt) bleibt es auch dabei. Unsere Gedanken gehen in die Richtung: »Wenn ich nur die komplizierte Technik oder die Bedienung der Kamera beherrschen würde – dann könnte ich endlich ein gutes Foto machen«. Ich bin der Überzeugung, dass es besser geht.


Ich spiele weder die Notwendigkeit dieser Grundfertigkeiten noch den Stolz herunter, den wir empfinden, wenn wir endlich in den meisten Fällen scharfe und gut belichtete Bilder fotografieren können. Ich behaupte jedoch, dass diese Kompetenzen nur eine Eintrittskarte sind, die Grundlage, die wir schaffen, um in diesem Handwerk voranzukommen. Die Beherrschung des Handwerks ist notwendig, aber nicht ausreichend, und sie führt nicht unbedingt zu einem guten Foto. Und bis zu einem gewissen Grad muss man anerkennen, dass gute Fotos von jedermann und mit beliebigen Hilfsmitteln gemacht werden können – je nachdem, was »gut« für uns eigentlich bedeutet.


Fragen Sie andere, was ein gutes Foto ist, und Sie werden die unterschiedlichsten Antworten bekommen: Ein gutes Foto erzählt eine Geschichte. Ein gutes Foto zeigt Ihnen etwas auf eine neue Art und Weise. Ein gutes Foto lässt Sie etwas fühlen oder Fragen stellen oder … Nun, welche Antwort ist richtig? Vielleicht sind es sogar alle? Muss jedes Bild auf dieselbe Weise bewertet werden?


Gibt es eine sinnvollere Frage als »Ist es gut?« Wäre es stattdessen möglich, die Frage ganz neu zu formulieren?


Ich meine, ja. Und ich denke, dass diese Neuformulierung wichtig ist. Die Frage »Ist das ein gutes Foto?« ist zwar objektiv kaum zu beantworten. Fraglos ist jedoch der Anspruch, gute oder starke Fotos zu machen, die uns und unser Publikum ansprechen, genau der Antrieb, uns dieses Können zu erschließen und uns selbst als Künstler und Handwerker zu fordern.


Im Mittelpunkt dieses Buchs steht die Verbindung zum menschlichen Faktor. Dieser ist deshalb wichtig, weil erst wir Menschen entscheiden, warum ein Bild überhaupt fotografiert wird. Wir sind es, die das Bild interpretieren und auf unglaublich vielen Ebenen darauf reagieren. Wurde es fotografiert, um Ihnen etwas Bestimmtes zu zeigen, z. B. wie eine Blauflügelente aussieht? Soll es eine Erinnerung an einen flüchtigen Augenblick festhalten? Soll es eine bestimmte Geschichte erzählen, ein bestimmtes Gefühl vermitteln oder bestimmte Fragen aufwerfen? Soll es provozieren, erregen oder amüsieren?


Ich denke, es ist an der Zeit, dass wir Fotografen uns fragen, was wir mit unserer Arbeit erreichen wollen. Und in der Tat könnte es sogar notwendig sein, überhaupt nicht mehr von »guten« Fotografien zu sprechen, um einen tieferen Sinn in unserem Handwerk zu finden.


Dieses Buch ist zum Teil eine Suche nach diesem tieferen Sinn, und bevor Sie die Augen verdrehen, bitte ich Sie, mir das folgende Versprechen abzunehmen: Diese Suche wird zutiefst pragmatisch. Ich habe ungefähr so viel Interesse daran, darüber zu diskutieren, was Kunst ist, wie an einer Debatte über die Anzahl Engel, die auf einem Stecknadelkopf tanzen können. Ich möchte eher herausfinden: Was macht ein Foto aus, das uns als seinem Schöpfer gefällt und eine Chance hat, dem Betrachter die gewünschte Erfahrung zu bieten?


Es scheint logisch, dass wir uns mindestens auf die grundlegenden technischen Standards beziehen und fragen: »Ist es scharf? Ist es gut belichtet?« Aber wenn die Schärfe gar nicht die Hauptsache ist? Wenn der eigentliche Ausdruck dieses speziellen Motivs oder Augenblicks reine Bewegung und Unschärfe, reine Impression oder Abstraktion ist? Die Frage, ob das Bild scharf ist, ist nicht sinnvoller als die Frage, ob es blau ist – es sei denn, die Schärfe oder das Blau selbst wären der eigentliche Kern des Bilds.


Und beim Stichwort »Belichtung« müssen wir uns fragen: Unter- oder Überbelichtung im Vergleich zu … was? Dem Belichtungsmesser der Kamera? Die Kamera hat keine Ahnung, welche Absicht Sie beim Fotografieren haben. Sie kann Ihnen maximal sagen, wie viel Licht vorhanden ist. Ob Sie auf die Tiefen belichten und Teile des Bilds blendend weiß darstellen möchten oder ob Sie auf die Lichter belichten und die Schatten als schwarze Löcher ohne jedes Detail darstellen möchten, ist Geschmackssache und hängt von Ihrer Absicht ab. In der Kunst gibt es kein »wir sollten« – und offen gesagt, hat es auch in Handwerk und Technik weniger Raum, als wir gerne annehmen.


Unsere fotografischen Entscheidungen hängen nicht davon ab, was wir tun sollten (wie von Ihrem Kamerahandbuch oder Ihrem örtlichen Fotoverein vorgegeben), sondern von unserer eigenen Absicht. Das ist der erste Ausgangspunkt für die Beantwortung der Frage »Ist das gut?«. Unsere erste Frage sollte deshalb vielleicht lauten: »Entspricht das Bild meinen Wünschen?«


Wenn Ihnen als Einsteiger nach vielen frustrierenden Erfahrungen endlich ein scharfes, gut belichtetes Foto gelingt, müsste ich ein Monster sein, um Ihnen zu sagen, dass es nicht gut sei. Ist es aber in dem Sinne »gut«, wie Ansel Adams den Begriff bei der Durchsicht seiner eigenen Arbeiten verwendet haben könnte? Ist es in der Hinsicht gut, wie ich die Arbeiten von Josef Koudelka gut finde? Wahrscheinlich nicht. Aber ich denke, das hat wenig mit den Arbeiten von Adams oder Koudelka oder gar Ihnen zu tun, sondern eher mit dem Standard, an dem wir die Ergebnisse messen. Manchmal ist ein Foto gut, zumindest in Bezug auf unser Handwerk, wenn es eine Entwicklung, die Beherrschung einer neuen Technik oder eine Steigerung darstellt. In diesem Fall würde das Streben nach mehr und das Überspringen der notwendigen handwerklichen Lektionen dem Prozess der Meisterschaft entgegenwirken. Manchmal ist ein Foto gut, wenn es einen Fortschritt zeigt, der nur für Sie messbar ist.


Haben Sie noch einen Augenblick Geduld mit mir und gestatten Sie mir die Vermutung, dass die Sprache, in der wir über die Fotografie sprechen, unterentwickelt ist. Und vielleicht, ja vielleicht haben die Akteure der fotografischen Populärkultur (vor allem die Kamerahersteller, denn dort ist das meiste Geld zu holen) ein großes Interesse daran, dass wir den Begriff des »guten« Fotos weiterhin in rein technischer Hinsicht verwenden. Warum? Weil wir auch weiterhin Geld ausgeben werden, wenn wir ein Ziel verfolgen, das immer in Bewegung bleibt. Wenn der neue Schärfestandard zum neuen Maßstab für »gut« wird, liegt die Annahme nahe, dass wir dieses Ziel nur erreichen können, wenn wir Geld ausgeben – was lächerlich ist. Nur weil Sie eine Leica besitzen, machen Sie keine besseren Bilder.


Wir sollten nicht mehr darüber sprechen, was gut oder nicht gut ist. Beschäftigen wir uns stattdessen lieber damit, ob ein Bild unsere Sichtweise ausdrückt, uns kreativ befriedigt und dem Betrachter die gewünschte Erfahrung vermittelt, und – ganz wichtig – wir müssen darüber sprechen, wie wir das erreichen können. Es gibt viele Möglichkeiten, warum ein Bild »gut« sein kann, genauso wie es viele Möglichkeiten gibt, warum ein Bild »schlecht« sein kann. Wenn wir lernen, über diese Dinge zu sprechen, dann nähern wir uns einem Diskurs, der sowohl sinnvoll als auch hilfreich ist, zumindest was die zweite und viel umfassendere Frage in diesem Buch betrifft: Worauf reagieren wir in einem Foto? Wenn wir das herausfinden können, dann kommen wir dem Ziel näher, diese Dinge in unseren Fotografien darzustellen und darunter diejenigen auszuwählen, die diese Aufgabe am besten erfüllen.



Unsere fotografischen Entscheidungen hängen nicht davon ab, was wir tun sollten, sondern von unserer eigenen Absicht.



Aber wäre es nicht viel einfacher, wenn wir einen objektiven Standard schaffen oder so tun könnten, als gäbe es ihn bereits? Natürlich! Wie befreiend wäre es, wenn wir uns die Last genommen würde, unserer Sichtweise folgen (oder sie überhaupt erst erkennen) zu müssen und darum zu ringen, die richtigen Dinge zum Ausdruck zu bringen, die richtigen Ideen zu erforschen und dem Motiv einen für uns selbst möglichst authentischen Ausdruck zu geben! Bei Ansel Adams und allen Heiligen, ja! Aber wären die Ergebnisse gut? Wären sie authentisch? Würden sie etwas Neues ausdrücken? Würden sie aufrütteln? Würden sie informieren? Würden sie uns dazu bringen, Fragen zu stellen? Wären sie mehr als reine Propaganda oder Imitation? Würden sie uns zum Lachen oder Weinen bringen? Wären es die Bilder, die wir uns noch schnell schnappen würden, während wir aus unserem brennenden Haus flüchten?


Wären dies nicht die besseren Fragen, um uns unsere eigene Arbeit zu erschließen? Würden wir mit solchen Fragen nicht eher herausfinden, ob wir etwas Wertvolles schaffen?


Genau so ist es. Allein die Existenz dieser Fragen spornt mich an, sie zu stellen und mich von ihnen leiten zu lassen. Sie ermutigen mich und helfen mir, neue fotografische Möglichkeiten zu entwickeln. Meine Arbeit wird eher durch diese unbequemen Fragen »gut« als durch die bloße Frage: »Ist das gut?«


Auf die Frage »Ist das gut?« kann ich zwei direkte Antworten geben: Ja und Nein. Keine von beiden hilft mir, Fotos zu machen, die meiner Sichtweise entsprechen, oder das zu schaffen, was ich mir erhoffe. Richtig – dieses Buch handelt davon, was ein gutes Foto ausmacht, was auch immer das bedeutet. Aber von nun an werde ich diesen Begriff nicht mehr verwenden. Ich werde diese Frage nicht mehr stellen. Aber ich werde andere Fragen stellen, die meiner Meinung nach wichtiger und hilfreicher sind, und ich werde auch Sie dazu ermutigen. Ich hoffe, dass wir alle dadurch stärkere Bilder fotografieren werden.


Ein Beispiel für eine wichtige, hilfreichere Frage lautet: Ist dieses Bild dynamisch? Wenn Sie sich Dynamik wünschen und die Antwort »ja« lautet, dann sind Sie auf dem richtigen Weg. Lautet sie »nein«, dann gibt es wenigstens eine logische Anschlussfrage: Was könnte dem Bild zu mehr Dynamik verhelfen? Und jetzt haben Sie einen Wegweiser. Wenn Sie wissen, was Sie mit Ihrem Bild erreichen wollen – zum Beispiel möchten Sie zeigen, wie ein bestimmter Vogel aussieht –, dann ist die Frage »Zeigt das Foto diesen bestimmten Vogel deutlich?« wichtiger als die Frage, ob das Foto »gut« ist. Andererseits liegt Ihnen möglicherweise gar nicht an einer einfachen Illustration des Vogels. Vielleicht möchten Sie eine Interpretation seines Flugs schaffen. Oder es geht einfach um Farbe und Bewegung – dann ergibt sich die Frage: Bringt dieses Foto Farbe und Bewegung optimal zum Ausdruck? Je nach Ihrer Antwort werden Sie unterschiedliche Techniken einsetzen, um das gewünschte Ergebnis zu erzielen, und unterschiedliche Fragen stellen, um das fertige Bild zu beurteilen.


Ich möchte nicht wie ein Querulant wirken. Ich brauche bestimmt nicht den Ruf eines Provokateurs. Ich liebe dieses Handwerk und möchte darüber einfach in Begriffen schreiben, die uns helfen, es zu erlernen und auszuüben, damit es uns selbst mehr Befriedigung und dem Betrachter eine tiefere Erfahrung vermittelt. Ich hoffe, Sie verzeihen mir, falls ich mich hinreißen lasse und ab und zu über meine Meinung stolpere, statt auf Nummer sicher zu gehen oder Sie mit Allgemeinplätzen abzuspeisen – Sie sollen wissen, dass das in erster Linie aus den gerade genannten Gründen geschieht.


Dies soll ein zutiefst menschliches Buch werden, das in Ihnen nachklingt und Sie anspornt, ganz persönliche Bilder zu schaffen, die nicht nur auf Ihrem technischen Können basieren. Ein solches Buch kann nur gelingen, wenn der Autor aus seinem eigenen Herzen schreibt – und deshalb muss ich riskieren, dass Sie anderer Ansicht sind. Das begrüße ich. In der Kunst geht es nicht um Konsens. Wenn dieses Buch Fragen aufwirft, auf die Sie andere Antworten finden als ich, dann habe ich etwas Wertvolles geleistet.


Natürlich schreibt jeder Autor aus seiner eigenen Perspektive, und ich bin da keine Ausnahme. Ich kann nur über Dinge schreiben, von denen ich etwas verstehe. Wie meine anderen Bücher soll auch dieses keine enzyklopädische und erschöpfende Darstellung meiner Gedanken sein, sondern ein Versuch, diese auszuloten und greifbar zu machen und zu fragen, ob sie uns zu stärkeren Fotos verhelfen können. Vielleicht hilft uns dieser Diskurs auch, Bilder anders zu interpretieren, und bietet uns damit auch die Möglichkeit, die Welt auf andere Weise zu sehen.


Die Liste der Faktoren und Elemente, die ein Bild in uns nachklingen lassen, ist endlos. Zweifellos werde ich einige oder sogar viele davon übersehen. Manche werde ich falsch interpretieren. Aber ich werde mein Möglichstes tun, keine Vorschriften zu machen und keine absoluten Behauptungen aufzustellen, denn wie alle Kunst ist auch die Fotografie zutiefst menschlich und unterliegt sämtlichen Nuancierungen, Besonderheiten, Möglichkeiten, Ecken und Kanten, die uns selbst ausmachen. Ich habe gelernt, alle Vorschriften und Verallgemeinerungen mit Argwohn zu betrachten. Es ist nicht wichtig, dass wir über ein umfangreiches Regelwerk verfügen, sondern dass wir im Gespräch bleiben. Jeder von uns beschäftigt sich mit unserem Handwerk und unserer Kunst auf unterschiedliche Weise und aus unterschiedlichen Gründen, aber von größter Wichtigkeit sind die grundlegende Auseinandersetzung mit unseren inneren Anliegen und mit den Fotos, die wir schaffen und die wir überzeugend finden.


Unser Blick auf die Welt ist einzigartig und unterscheidet uns von allen anderen, und die Fotografie bietet uns die Möglichkeit, diese Sichtweise zu vertiefen und sie anderen zu vermitteln oder auszudrücken. Manche sehen das Wunder, andere das Unrecht, wieder andere die Schönheit. Manche sehen Fragen und Geschichten und neue Informationen. Das endgültige Foto ist jedoch eine zweidimensionale Sache, auf die wir reagieren; und diese zweidimensionale Sache müssen wir erforschen, wenn sie zu einem stärkeren Ausdrucksmittel werden soll. Ganz klar die Kamera wird das nicht automatisch für uns erledigen.


Ich bin mir ziemlich sicher, dass diese Seiten nichts zu bieten haben, was nicht schon von anderen und bestimmt klügeren Menschen gesagt worden wäre. Schließlich gibt es bei den Grundlagen dieses Handwerks nichts wirklich Neues. Aber ich hoffe, dass ich diese Gedanken auf neue und vielleicht leichter verständliche Weise ausdrücken kann. Denken wir daran, dass diese Ideen nicht etwa deshalb gültig oder wichtig sind oder sich auf unsere Fotografie auswirken, weil sie neu sind. Es geht darum, was wir mit diesen Ideen machen. Auf diesen Seiten werden Sie kein Geheimrezept finden. Wenn sie Ihnen aber eine neue Möglichkeiten bieten können, Ihr Handwerk zu betrachten, zu hinterfragen oder sich ihm zu nähern, dann liegen noch viele Wunder vor Ihnen.



Machen Sie sich mit Zwischentönen und Zweideutigkeit vertraut. Ungewissheit ist nichts Schlimmes.
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Der Betrachter ist gut


Wie gesagt: Ich möchte die Frage »Ist das gut?« nicht mehr stellen. Lassen Sie uns doch lieber fragen: Wie nehmen andere unsere Bilder wahr? Dies ist eine berechtigte Frage, da sehr viele von uns die Fotografie als Ausdrucksmittel nutzen und hoffen, dass andere dadurch die Welt auf neue Weise sehen. Sie wirft auch eine weitere Frage auf: »Spielt es überhaupt eine Rolle, wie andere dieses Foto erleben?« Aber dazu kommen wir im nächsten Kapitel.


Zunächst sollten wir zur Kenntnis nehmen, dass eine gewisse Alchemie am Werk ist, wenn unsere Bilder ein Publikum jenseits unseres eigenen Blicks finden. Das Foto, das zuvor nur ein zweidimensionales Bild war, wird zu einer Erfahrung, wenn es von anderen Menschen betrachtet oder interpretiert wird.


Diese gehören zu den vielen Milliarden Menschen auf diesem Planeten. Es ist mehr als wahrscheinlich (und ganz sicher, wenn das Foto den Weg ins Internet findet), dass viele dieser Menschen Ihnen unbekannt sein werden. Sie werden aus verschiedenen Kulturen und, wenn Ihre Arbeit eine gewisse Beständigkeit hat, aus verschiedenen Epochen stammen. Sie werden ein ganzes Leben voller Erfahrungen, Einflüsse, Erinnerungen, Vorlieben und Sichtweisen auf die Welt mitbringen. Das gilt sogar für die Menschen, die Ihnen nahestehen. Wenn Sie Ihrer Mutter, Ihren Kindern oder Nachbarn Ihre Fotos zeigen, werden Sie nie vorhersagen können, wie diese Ihre Bilder erfahren werden.


Dies ist kein Defizit der Kunst, kein Schwachpunkt Ihrer Fotografie. Es ist die Alchemie, die beginnt, wenn Ihre Intention durch Ihr Handwerk ausgedrückt und zu einem Foto wird, das von dieser einen Person interpretiert wird. Sie können beschließen, dass Ihnen diese Dynamik nicht behagt, und versuchen, sie so gut wie möglich zu kontrollieren, aber die Ergebnisse werden wahrscheinlich nicht authentisch sein und gekünstelt, plump oder konstruiert wirken. Oder Sie können das Mysterium begrüßen. Für Künstler ist es bestimmt positiv, sich mit Zwischentönen und Zweideutigkeit vertraut zu machen. Ungewissheit ist nichts Schlimmes.


Schlimm wäre es hingegen, sich mit dem Gedanken abzufinden, dass Ihre eigene Sichtweise keine Rolle spielt, weil Sie die Erfahrungen, die andere mit Ihren Fotos machen, nicht kontrollieren können – und deshalb achselzuckend sagen: »Wozu die Mühe?« Aber das bringt Sie nicht weiter, denn Ihre Sichtweise kommt in Ihrem Bild vielleicht nicht so zum Ausdruck, wie Sie es sich erhofft haben, aber sie ist dennoch wichtig für dieses Bild, für jede Entscheidung, die Sie treffen – von dem Augenblick an, in dem Sie die Kamera in die Hand nehmen, bis hin zu Ihrer Wahl von Bildausschnitt, Objektiv, Komposition und sämtlichen Einstellungen, die Ihnen zur Verfügung stehen, ganz zu schweigen von Ihren Entscheidungen bei Bildauswahl und Nachbearbeitung. Ihre Absicht oder Sichtweise ist in jedem Schritt von Bedeutung, bis Sie Ihre Fotografie oder Ihre Werke dem Publikum präsentieren, damit es diese auf seine eigene Weise erfahren kann.


Diese Erfahrung ist ein Zusammenwirken Ihrer zahlreichen Entscheidungsmöglichkeiten, des tatsächlichen fotografischen Ergebnisses und der vielen verschiedenen Menschen, die sich das Bild ansehen. Diese Kombination ist magisch oder grenzt zumindest an ein Mysterium. Und wenn nicht – dann ist sie zumindest unerforschlich, unvorhersehbar.


Warum sollen wir uns also überhaupt fragen, wie andere unsere Fotografie erleben? Und wo sollen wir anfangen, wenn wir nicht einmal wissen, wer diese anderen sind?


Im College belegte ich Beratungskurse, und vor allem eine Lektion des Seminarleiters blieb bei mir hängen: Wir sind zwar alle verschieden, aber auch alle gleich. Im Besonderen liegt das Universelle. Und auch wenn es nur wenige Übereinstimmungen gibt, haben wir viele Gemeinsamkeiten. Dies ist der Ursprung der Empathie, und Empathie ist auf jeden Fall ein kraftvoller Ausgangspunkt für die Entwicklung und Verbesserung Ihrer Fotografie.


Niemand weiß, was ein anderer Mensch denkt, auf jeden Fall nicht mit Sicherheit. Aber Sie können sich in seine Lage versetzen und fragen: »Wird jemand, der in diesem Augenblick nicht an diesem Ort anwesend ist, verstehen, was ich ihm zeigen will? Muss ich bestimmte Elemente weglassen, um das zu verdeutlichen? Muss ich bestimmte Elemente in das Bild einschließen oder sie hervorheben? Mit welchen visuellen Elementen könnte ich die Stimmung verstärken und die Szene verdeutlichen (vorausgesetzt, dass Deutlichkeit oder eine bestimmte Stimmung mir wichtig sind)?


Wie meistens in diesem Buch sind nicht die konkreten Antworten hilfreich, sondern die Fragen und die Suche nach den Möglichkeiten und jenem wunderbaren Punkt, an dem das Motiv seinen optimalen Ausdruck findet – zuerst für Sie und dann für den Betrachter des Fotos.


Der letzte Satz enthält große Worte. Ich will den gewichtigen Begriff »optimaler Ausdruck« fürs Erste beiseitelassen, stattdessen kurz auf das Konzept des Betrachters eingehen und erklären, warum wir uns meiner Ansicht nach nicht so viele Gedanken über ihn machen sollten. Die folgenden Sätze vertreten eine Theorie, also genießen Sie sie mit Vorsicht: Wenn Sie Ihr eigenes Werk schaffen, das Werk, das Sie lieben, das Werk, das dem Motiv den optimalen Ausdruck verleiht (mit der Definition werden wir uns noch beschäftigen, also bitte noch etwas Geduld) und das auch empathisch ist, dann wird es genau diejenigen Betrachter ansprechen, die auf dieses Werk reagieren. Ihre Arbeit sucht sich in gewisser Weise ihr Publikum selbst aus. Menschen, die sich nicht von Ihnen oder Ihrer Arbeit gesprochen fühlen, werden nicht zu Ihrem Publikum. Sie müssen sie bei Ihrer Arbeit deshalb nicht berücksichtigen. Sie müssen nicht versuchen zu erraten, was sie denken oder wie sie Ihr Werk interpretieren werden. Ihre Arbeit wird sie entweder ansprechen oder eben nicht. Und wenn sie sich angesprochen fühlen und damit zu der Gruppe Menschen gehören, die Ihnen durch Ihre Arbeit zuhören will, bedeutet dies gleichzeitig eine gewisse Verständnisebene, weil Sie auf derselben Wellenlänge funken. Wenn Ihr Publikum auf einer bestimmten Ebene so ist wie Sie selbst, fällt es Ihnen leichter, ein Werk zu schaffen, das bei ihm ankommt: Sie fotografieren in erster Linie für sich selbst, und – ich wiederhole mich – Ihr Publikum ist bei allen Unterschieden wie Sie selbst.


Ich frage mich also nicht, ob meine Arbeit anderen gefällt und ob sie darauf ansprechen, sondern fotografiere für mich selbst. Ich bin mein erstes Publikum. Dann stellt sich die Frage: Welche Aspekte eines Fotos sprechen uns an? Gibt es bestimmte Gestaltungstechniken, die uns interessieren? Schriftsteller verfügen über eine Vielzahl literarischer Mittel, die sie einsetzen können, um ein bestimmtes Ziel zu erreichen. Können wir in diesem Sinne mit der Erforschung unserer fotografischen Mittel beginnen, sie uns als Werkzeuge oder Elemente der visuellen Sprache bewusst machen und sie nutzen, um unsere Motive bestmöglich auszudrücken?


Ich schrieb in meinem Buch »Die Seele der Kamera«, dass es an uns liegt, unseren Bildern Leben oder eine Seele zu verleihen, wenn sie denn eine Seele haben sollen. Tatsächlich wollte ich damit sagen, dass wir selbst die Seele der Kamera sind und dass wir uns die Rolle des Fotografen bei der Entstehung von Bildern viel stärker bewusst machen sollten. Diesen Gedanken möchte ich hier weiterführen: Wenn unsere Fotografien dem Motiv den bestmöglichen Ausdruck verleihen und den Betrachter berühren sollen, dann liegt es an uns, jedes notwendige Mittel zu nutzen, um dieses Ziel zu erreichen. In »Die Seele der Kamera« frage ich: »Welche Eigenschaften ermöglichen es dem Fotografen, ein stärkeres Bild zu schaffen?« Und in diesem Buch frage ich: »Welche Eigenschaften machen ein Foto stärker, intensiver und für den Leser besser erfahrbar? Auf welche Weise können wir das Motiv optimal zum Ausdruck bringen?«


Im zweiten Teil geht es darum, was ich mit »das Motiv optimal zum Ausdruck bringen« überhaupt meine. Und im dritten, dem wichtigsten Teil dieses Buchs, geht es um die Instrumente, die uns zur Umsetzung dieses Ausdrucks zur Verfügung stehen. Der vierte Teil rundet das Buch ab und führt alles zusammen. Aber so weit sind wir noch nicht, und bevor wir uns dorthin vortasten, müssen wir über Sie, den Fotografen, sprechen.


Sie können nicht genau wissen, wie eine Person Ihr Bild interpretieren wird – genauso wenig können Sie genau wissen, wie eine Person einen Witz auffassen oder eine Seite aus der Bibel auslegen wird. Wenn dieser einen Person (oder vielen Personen) Ihr Bild nicht gefällt, sagt das nicht unbedingt etwas darüber aus, ob Ihre Arbeit lohnenswert, wertvoll oder gar Kunst ist – genauso wenig wird Sushi als eigenständige kulinarische Kunst oder Jackson Pollocks Werk disqualifiziert, nur weil viele Menschen Sushi oder Pollocks Gemälde nicht mögen.


Es geht hier nicht um Gewissheiten, sondern um Möglichkeiten, und bis zu einem gewissen Grad müssen Sie sich dieses Mysterium immer zu eigen machen, wenn Sie Kunst schaffen – die Möglichkeit, dass Sie eventuell missverstanden, nicht gemocht oder einfach ignoriert werden, besteht. Denken Sie jedoch daran, dass es immer um neue Wege geht, die möglichen Reaktionen auf ein Foto zu verstehen, sich mit diesen Möglichkeiten auf spielerische Weise und bewusst auseinanderzusetzen, wenn Sie Kunst zunächst für sich selbst und dann für ein Publikum schaffen, das sich entschieden hat, Ihre Arbeit zu erleben, weil es zu ihr und zu Ihnen eine Verbindung aufgebaut hat.



Nichts kann jemals authentisch sein, wenn wir anderen nur über die Schulter schauen.
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Der Fotograf ist gut


Wir fotografieren alle aus unterschiedlichen Gründen. Einer dieser Gründe ist in der Tat die Suche nach Anerkennung oder die Kommunikation einer Idee für ein größeres Publikum (etwa in einem kommerziellen oder werblichen Kontext). Ich möchte mir deshalb etwas Zeit nehmen und die Idee untersuchen, dass der Fotograf sein erstes und wichtigstes Publikum sein muss. Anders ausgedrückt: Wir müssen selbst bestimmen, warum wir ein Foto machen und ob es seinem Zweck gerecht wird. Noch einfacher: Wir alleine müssen entscheiden, ob es »gut« ist, auch wenn ich dieses Wort lieber vermeiden würde.


In diesem Buch geht es nicht um die geschäftlichen Aspekte der Fotografie. Aber wenn Sie beruflich fotografieren und keine eigene Sichtweise und Handschrift haben, ist Ihre Fähigkeit zur Benutzung einer Kamera der einzige Grund, aus dem man sich für eine Zusammenarbeit mit Ihnen interessieren könnte. Und wenn es Ihnen bisher noch nicht klar war, werden Sie bald mit der Erkenntnis konfrontiert sein, dass der Verkauf einer Dienstleistung, wie z. B. die Fähigkeit, eine Kamera zu benutzen, keine Grundlage für die Berufsfotografie ist. Möchten Sie in diesem Bereich erfolgreich sein und nicht mit anderen konkurrieren müssen, müssen Sie sich als Marke profilieren und Ihre Sichtweise und Ihre eigene Handschrift verkaufen. Das bedeutet, dass Ihre Bilder zuerst Ihnen selbst gefallen müssen – sie müssen zunächst Ihrer eigenen Sichtweise auf die Welt, Ihren eigenen Vorlieben und Ihrer eigenen Bereitschaft entsprechen, ein Publikum zu finden, das diese Sichtweise teilt. Nur auf dieser Grundlage werden Sie von Creative Directors und anderen Auftraggebern gebucht – und nicht etwa aufgrund der Bereitschaft, Ihre eigene Sichtweise und Stimme zu riskieren, um sich als bloßer Kameramann bzw. bloße Kamerafrau zu verkaufen.


Wenn Sie Ihrem Publikum gerecht werden und Ihre Vision nicht gefährden wollen, dann müssen Sie selbst zu diesem ersten und wichtigsten Publikum werden. Andernfalls werden Sie den Rest Ihrer fotografischen Tage damit verbringen, Tausenden von bewegten Zielen nachzujagen. Alle werden ihre eigenen Vorlieben und Neigungen haben, alle werden Ihnen nahelegen, mit Ihrer Arbeit eine andere Richtung einzuschlagen – dass Farbbilder besser seien als die Schwarzweißfotos, die Sie lieben, dass Sie Porträts statt Landschaften machen oder dass Sie mit diesen völlig unverständlichen Mehrfachbelichtungen aufhören sollten. Wenn Sie die Masse entscheiden lassen, wird Ihre Arbeit nie scharf genug, fröhlich genug, ernst genug oder ausgefallen genug sein. Sie wird zu spielerisch, zu düster, zu emotional, zu selbstbezogen sein – oder irgendein anderer von hundert Vorwürfen wird zutreffen, wobei jedoch alle mehr mit dem Geschmack anderer als mit Ihrem Werk selbst zu tun haben.


Bedeutet das, dass wir nicht auf andere hören sollten? Nein, natürlich nicht. Aber wir sollten uns diejenigen, auf die wir hören, gut aussuchen. Und noch sorgfältiger sollten wir mit Aussagen dieser Leute sein und mit den Veränderungen, die sie uns vorschlagen. Suchen Sie sich am Anfang Menschen, von denen Sie lernen können, deren Arbeit Sie respektieren, die sich Ihre Hoffnungen in Bezug auf Ihre Fotografie anhören. Menschen, die Ihnen helfen, die nächsten Schritte zu unternehmen und ein Werk zu schaffen, das diesen Hoffnungen entspricht und nicht nur eine Kopie ist, die die Welt nicht braucht.


Dieses Kapitel kreist um die Frage: »Ist es mein eigenes Werk?« Sie ist nicht einfach zu beantworten, bzw. eine Antwort ist unmöglich, wenn Sie nicht zuvor ein Gefühl dafür entwickelt haben, was die Frage überhaupt bedeutet. Introspektion fällt nicht jedem leicht. Ich glaube, je ehrlicher Sie sich selbst und Ihre Wünsche betrachten, desto stärker wird Ihre Fotografie werden. Aber wenn das zu viel verlangt ist, dann sollten Sie eventuell konkretere Fragen stellen, die sich leichter beantworten lassen:




	Zu welchen Fotografien fühlen Sie sich von Natur aus hingezogen? Wenn Sie sich in den nächsten Jahren nur die Arbeiten von zehn Fotografen anschauen dürften – welche wären das und warum haben ihre Arbeiten diese Wirkung auf Sie?


	Haben die Arbeiten dieser zehn Fotografen etwas gemeinsam, das auf Ihre eigenen Vorlieben schließen lässt? Fotografieren Sie alle in Schwarzweiß? Erforschen sie bestimmte Motive oder Themen? Erkennen Sie Ähnlichkeiten mit Ihren besten Arbeiten, Ihren eigenen Fotos, die Sie selbst am stärksten finden?


	Blicken Sie auf Ihre Fotos der letzten Jahre zurück – welche Gemeinsamkeiten erkennen Sie in den besten dieser Arbeiten?


	Gibt es Themen oder Ideen, die sich im Rückblick auf Ihre eigene Arbeit wiederholen? Erscheinen sie Ihnen immer noch relevant oder wichtig? Gibt es Dinge, die ungesagt geblieben sind und die Sie Ihrer Meinung nach erforschen oder ausdrücken müssen?





Was auch immer Sie durch die obigen Fragen über sich selbst herausfinden: Denken Sie daran, dass Ihre Fotografien ein Mittel sind, um etwas zum Ausdruck zu bringen, und dass es in der Fotografie nicht an besseren Werkzeugen mangelt, sondern an authentischen Botschaften. An Ehrlichkeit. Diese Absicht, diese Sichtweise bezeichne ich oft als »Vision«. Und anstatt mehr über die Idee der Vision zu schreiben, möchte ich Sie bitten, sich eine andere Frage zu stellen: Was möchte ich mit diesem Foto erreichen?


Ihre Antwort wird sich von Bild zu Bild unterscheiden, und sie wird sich von meiner Antwort unterscheiden. Inzwischen ist hoffentlich wirklich klar, dass Sie derjenige sind, der entscheiden muss, ob Ihr Bild gelungen ist oder nicht. Wenn Sie mir das Foto zeigen, werde ich entscheiden, ob es bei mir ankommt, aber das ist eine ganz andere Sache als die Frage, ob es gelungen oder »gut« ist.


Vor ein paar Hundert Wörtern habe ich den Begriff »optimaler Ausdruck eines Motivs« verwendet. Darauf gehe ich im nächsten Kapitel näher ein, aber es gibt noch eine weitere Frage, die wir uns stellen müssen: Wer darf entscheiden, was der optimale Ausdruck eines Motivs ist? Und wer entscheidet, was das wahre Motiv ist? Kurze Antwort: Sie. Nur Sie selbst können entscheiden, was so wichtig ist, dass Sie Ihr Objektiv darauf richten. Nur Sie selbst können entscheiden, was Sie über dieses Ding oder diese Idee sagen wollen, und nur Sie können die Entscheidungen treffen, mit denen Sie Ihre Gedanken zu diesem Motiv oder Ihre Sichtweise bestmöglich zum Ausdruck bringen.


Darum geht es in diesem Buch, und ich werde mit Leib und Seele dafür kämpfen, dass Sie am Ende mit einer neuen Entschlossenheit Bilder schaffen, die unmissverständlich Ihre eigenen sind, die nicht nur Ihre technischen Entscheidungen in den kreativen Prozess einbringen, sondern auch Ihre Seele, Ihre Neugier, Ihre Gefühle und Ihre Ansichten. Jedes Foto wirkt in beide Richtungen. Ich hoffe, dass Sie sich in Ihren Fotografien immer stärker offenbaren und dass Ihre Präsenz darin – Ihr eigener Fingerabdruck – zum Maßstab wird, an dem Sie (zumindest zunächst) den Erfolg Ihrer Bilder messen.


Wofür ich in diesem Buch nicht plädiere, ist eine fotografische Beliebigkeit, bei der wir einfach das machen, was wir wollen, und in den anspruchsvolleren Phasen des künstlerischen Wachstums in unserem Handwerk und als Künstler auf die Nase fallen. Ich plädiere nicht für einen kindischen Malbuch-Ansatz (obwohl es, wenn Sie das glücklich macht, Schlimmeres auf der Welt gibt). Ich möchte vielmehr, dass Sie herausfinden, was Sie erreichen möchten, damit Sie die besten Werkzeuge und die stärkste Kombination verschiedener Techniken wählen können und Ihre Arbeiten auf realistische und persönliche Weise beurteilen können.


Ich möchte Ihnen keine Antworten geben, die meistens zu einer Erwachsenenversion von Malen-nach-Zahlen führen. Ich möchte Ihnen Fragen stellen, die Sie auf Möglichkeiten stoßen. Ich habe Ihnen bereits einige gestellt, aber später werde ich noch konkreter auf diese Fragen eingehen und Sie gleichzeitig daran erinnern, dass sich die Antworten ändern, wenn Sie sich als Person weiterentwickeln und sich Ihre Fähigkeiten entfalten. Und obgleich Sie für vielfältige Anregungen offen bleiben, werden die Antworten immer am besten von Ihnen selbst kommen. Nichts kann jemals authentisch sein, wenn wir anderen nur über die Schulter schauen.
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Nächste Doppelseite: Lalibela, Äthiopien, 2017
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TEIL ZWEI


Besser als gut



Es macht keinen Sinn zu diskutieren, wie Sie Ihr Motiv am besten darstellen können, wenn Sie keine Ahnung haben, was Ihr Motiv wirklich ist.
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Bessere Motive


Wenn wir über den Begriff »gut« hinausgelangen und Fragen finden möchten, die unsere Fotografie prägen und uns zu Arbeiten anregen, die unsere Vorstellungen erfüllen, müssen wir uns mit Alternativen zu diesem Begriff beschäftigen.


Die naheliegende Alternative zu »gut« ist »perfekt«. Wenn etwas noch besser ist als »gut« – wenn es nicht mehr weiter verbessert werden kann –, ist es perfekt. Wenn jedoch schon die Frage »Ist das gut?« problematisch ist, dann gilt dies noch mehr für »Ist das perfekt?«. Denn diese Frage ist nicht zu beantworten, das Ziel unerreichbar. Wenn die Frage »Ist das gut?« dem Versuch entspricht, ein bewegliches Ziel zu treffen, dann ist die Frage »Ist das perfekt?« der Versuch, ein Ziel zu treffen, das nicht existiert, das aber eine sehr reale und sehr giftige Wirkung auf den kreativen Geist hat. Aber da das Wort so oft fällt, möchte ich zwei Überlegungen anstellen, bevor wir weiter darüber nachdenken, was besser als gut bedeutet – statt darüber nachzudenken, was es nicht bedeutet.


Auch wenn wir Menschen offensichtlich nach Perfektion streben, findet das Perfekte nur wenig Widerhall in uns, zumindest nicht im Sinne von »Makellosigkeit«. In Wirklichkeit ist es oft das Fehlerhafte, zu dem wir uns am stärksten hingezogen fühlen. In Büchern und Filmen identifizieren wir uns zum Beispiel nie mit dem perfekten Protagonisten. Heute wird wieder mehr auf Film fotografiert, und einer der Gründe dafür ist meiner Ansicht nach, dass es sich dabei eben nicht um ein perfektes Medium handelt – genauso wenig wie zum Beispiel bei Schallplatten. Bei diesen ist die Qualität der analogen Aufnahme zwar unvollkommen, sie klingen aber dennoch in vielen Ohren reicher und ansprechender. Gerade solche Unvollkommenheit spricht uns oft an.


Die Japaner kennen einen Begriff, der diese Idee würdigt: wabi sabi. Ich will nicht so tun, als könne ich hier die Feinheiten dieser Vorstellung vermitteln; aber im Kern geht es darum, Schönheit im Unvollkommenen und im Verfall zu finden – nicht trotzdem, sondern deswegen. Der Begriff selbst und die aus dieser Perspektive geschaffene Kunst erkennen an, dass wir es besser machen können als perfekt, dass sich gerade in der Unvollkommenheit Seele und Sinn verbergen, dass sie ihre eigene Bedeutung und Schönheit hat.


Der zweite Gedanke ist, dass das Streben nach makelloser Perfektion oft dazu führt, dass wir weniger zuwege bringen. Denn die Vorstellung, unsere Bilder müssten perfekt sein, bevor wir sie in die Welt entlassen, lähmt uns, und wir können unsere Arbeit dann nie beenden. Dies steht in direktem Widerspruch zu der Vorstellung, dass wir bewusst immer mehr Arbeiten schaffen müssen, um unser Handwerk zu verbessern und bessere Bilder zu erhalten. So kann paradoxerweise genau das Streben nach Makellosigkeit unseren Lernprozess blockieren und uns daran hindern, Arbeiten zu schaffen, die besser als gut ist.


Mit »besser als gut« sind also keine perfekten Bilder gemeint. Ich meine damit eine Alternative zum (lediglich) Guten, wenn wir unsere Bilder beurteilen und über sie sprechen.


Erkennen Sie zum Beispiel, dass eine unscharfe Darstellung dem Bild einen Bewegungseindruck verleihen wird, indem es sowohl Informationen (ich erkenne, dass sich die Person bewegt) als auch einen Eindruck vermittelt (ich fühle die Geschwindigkeit der Person, die sich bewegt), können Sie die Belichtungszeit bewusst verändern. Die reine Tatsache, dass die Person auf dem Foto aufgrund der langen Belichtungszeit unscharf wirkt, macht das Foto nicht gut oder schlecht. Was zählt, sind Ihre Absicht und Ihre Sichtweise: was Sie sich von dem Foto erhofft haben, zuerst für sich selbst und dann für diejenigen, die das Bild betrachten. Denken Sie daran, dass es nicht um »gut« geht. In diesem Beispiel wäre das Bild mit dem unscharfen Motiv für manche Zwecke genau richtig, in anderen Fällen würde genau diese Technik dem Motiv auf keinen Fall den optimalen Ausdruck verleihen.


Bevor wir solche Entscheidungen treffen, müssen wir jedoch das eigentliche Motiv unseres Fotos identifizieren. Normalerweise haben wir gelernt, dass unser Motiv das Objekt ist, das wir fotografieren. Das ist keine ganz schlechte Definition, solange wir die Möglichkeit offen lassen, dass das Motiv auch eine Idee sein kann. Stellen Sie sich vor, Sie sind mit zwei Freunden im Wald unterwegs und Sie alle richten Ihre Kameras auf dieselben beiden Bäume. Sind die Bäume Ihr Motiv? Möglich. Es könnte aber auch die Höhe der über den Waldboden aufragenden Bäume sein. Es könnte die Relation der beiden Bäume zueinander sein, der eine alt und sterbend, der andere jung und blühend. Es könnten auch die kleinen Vögel auf einem Ast des Baums sein, die durch ihre Umgebung und den Maßstab, den die Bäume vermitteln, winzig klein wirken. Oder es könnte die Bewegung der Bäume im Wind sein.


In diesem Beispiel entstehen ganz unterschiedliche Motive. Zwar fotografieren Sie alle drei denselben Gegenstand, doch Ihr fotografisches Konzept ist jeweils völlig unterschiedlich. Und deshalb unterscheidet sich der jeweils optimale Ausdruck. Der eine Fotograf könnte sich entscheiden, in Schwarzweiß zu fotografieren, um die Aufmerksamkeit von den satten grünen Farben abzulenken und sie stattdessen auf die Strukturen zu lenken. Der nächste verwendet vielleicht ein Weitwinkelobjektiv, um mehr von der Umgebung zu zeigen oder um die Größenverhältnisse zu verändern, während der dritte vielleicht ein Teleobjektiv einsetzt, um einen bestimmten Zusammenhang oder einen bestimmten Kontrast zu betonen. Jeder versucht, in Szene zu setzen, was für ihn das Motiv am besten zum Ausdruck bringt, und das Unwichtige wegzulassen.


Bei meiner Arbeit als Dozent für Fotografie habe ich festgestellt, dass Bilder oft nicht durch das Erlernen bestimmter Techniken oder technische Perfektionierung der Fotografie besser werden, sondern durch mehr Bestimmtheit bei der Auswahl von Bildmotiv und -aussage. Dabei scheinen mir die folgenden drei Fragen hilfreich:




	Zeigt das Foto ein klares, eindeutiges Motiv?


	Was interessiert mich an diesem Motiv, was fesselt mich oder zieht mich an?


	Was möchte ich über dieses Motiv erzählen bzw. daran betonen?





Gehen wir nacheinander auf diese Punkte ein.


Zeigt das Foto ein klares, einzelnes Motiv?


Dies ist eine gute Einstiegsfrage, denn es macht keinen Sinn, zu diskutieren, wie Sie Ihr Motiv am besten darstellen können, wenn Sie keine Ahnung haben, was eigentlich Ihr Motiv ist. Wenn Sie mit dieser Frage nicht weiterkommen, dann versuchen Sie es so: Verzichten Sie komplett auf den Luxus eines gegenständlichen Motivs und fotografieren Sie eine Idee.


»Aber ich fotografiere Landschaften; wie soll das funktionieren?« Fotografieren Sie die Beziehung zwischen dem Land und dem Meer. Fotografieren Sie den Kontrast zwischen der rauen Borke des Baums im Vordergrund und den zarten Wolkenstreifen im Hintergrund. Fotografieren Sie das Spiel von Textur und Farbe. Suchen Sie dann nach Möglichkeiten, diese Idee herauszuarbeiten, um der Beziehung oder dem Kontrast mehr Wirkung zu verleihen und die Wirkung konkurrierender Elemente oder Ideen zu reduzieren.


Sie können sich dem Motiv auch durch die Frage nähern, worum es in diesem Bild gehen soll.


»Nun, es geht um den Bären.«


Okay, aber was ist mit dem Bären? Geht es um die Kraft des Bären, die Bewegung des Bären, den Bären und seine Umgebung, den Kampf ums Überleben?


»Genau! Alles!«


Nein. Es geht nicht um alles. Das wäre kein Motiv, sondern eine Motivliste. Es wäre zu viel verlangt, das alles in einem einzigen Bild festzuhalten. Kein Bild kann all das enthalten und trotzdem wirkungsvoll sein. Je mehr Informationen Sie erfassen möchten, desto geringer wird die Wirkung wahrscheinlich sein.


Was interessiert mich an diesem Motiv, was fesselt oder zieht mich an?


Dies ist eine andere Möglichkeit, das Motiv zu betrachten und einen Aufhänger zu finden. Wenn es Ihnen letztlich darum geht, anderen Ihre Sichtweise auf die Welt zu vermitteln, bietet es sich an, dies durch die Isolation dieser einen Idee oder der Sache, die Ihnen am meisten am Herzen liegt, zu tun. Dann ist die Wahrscheinlichkeit groß, dass sich auch andere damit auseinandersetzen, vorausgesetzt, dass Sie sich und Ihrer Sichtweise treu geblieben sind.


Für mich bringt es der russische Dramatiker und Erzähler Anton Tschechow sehr schön auf den Punkt: »Erzähl’ mir nicht, dass der Mond scheint. Zeig mir den Schimmer seines Lichts auf einem Stück zerbrochenem Glas.« Bei Ersterem geht es um die einfache Wiedergabe von Fakten, bei Letzterem um die Interpretation. Und selbst wenn Sie als als Fotograf Informationen und Fakten vermitteln möchten, müssen Sie es dennoch schaffen, eine Verbindung zum Betrachter herzustellen – denn niemand interessiert sich für eine Geschichte ohne Pointe oder Aufhänger.


Was möchte ich über dieses Motiv erzählen bzw. daran betonen?


Wir beginnen, Anhaltspunkte für den optimalen Ausdruck unseres Motivs zu finden – indem wir herausfinden, was wir sagen möchten und wie wir es visuell umsetzen könnten. Das beginnt mit grundsätzlichen Entscheidungen wie der Wahl des Bildausschnitts. Ein Hochformat fordert den Leser auf, das Bild von oben nach unten zu betrachten. Dabei entsteht eine vertikale Energie. Erstreckt sich Ihr Motiv hingegen eher in die Waagerechte, können Sie es im Hochformat wahrscheinlich nicht besonders gut ausdrücken.


Dasselbe gilt, wenn Sie ein sehr dynamisches Seitenverhältnis, wie z. B. breite 16:9, nutzen, um zum Beispiel eine ruhige Szene darzustellen. Je nach Motiv kann das durchaus gut funktionieren, aber oft ist es besser, für einen optimalen Ausdruck ein ruhigeres Format, z. B. ein Quadrat, zu verwenden. Ein anderes Beispiel: Ein Paar auf einer Hochzeit tanzt, und überall ist Bewegung und Energie. Geht es bei dem Bild um diese Energie und Hingabe? Hier könnten eventuell eine lange Belichtungszeit und ein Blitz auf den zweiten Vorhang dem Motiv besseren Ausdruck verleihen als eine naturgetreue Abbildung mit 1/1000stel Sekunde, die alle Bewegungen einfriert. Sicher, im zweiten Fall erhielten Sie ein gestochen scharfes Bild, aber es könnte auch langweilig wirken. Die Energie, die das Bild eigentlich ausdrücken soll, könnte verloren gehen. Der erste Schritt, wenn Sie die Darstellungsmöglichkeiten erkunden, ist stets die Frage nach dem eigentlichen Wesen oder Inhalt des Bilds.


Wenn ich vom optimalen Ausdruck eines Motivs spreche, sollten Sie dies nicht missverstehen: Es gibt nicht »die eine« richtige Entscheidung – den Druck und die kreative Lähmung möchte ich mir gar nicht vorstellen, wenn wir so an die Fotografie herangehen würden. Vielmehr ist es die Aufgabe des Fotografen, aus zahllosen Optionen die richtige Entscheidung für diesen Augenblick, unter diesen Umständen, mit der vorhandenen Ausrüstung zu finden. Diese Betrachtungsweise bietet eine unglaubliche Freiheit, aber letztendlich müssen wir uns entscheiden. Wir spielen und riskieren und tun das, was uns begeistert. Aber zuerst müssen wir verstehen – oder bereit sein, zu entdecken –, worum es auf dem Foto geht. Dann müssen wir Wege finden, dies darzustellen.


Wenn ich solche Ideen vermittle, bemerke ich bei Fotografen oft Betroffenheit: Ihnen sei oft noch gar nicht klar, was sie ausdrücken wollen, wenn sie die Kamera zur Hand nehmen. Sie fragen sich, warum es für andere so klar und einfach ist und für sie nicht. Das ist aber gar nicht so, auf jeden Fall nicht immer. Eines der schönsten Dinge an diesem Handwerk ist, dass die Kamera nicht nur ein Ausdrucksmittel ist, sondern auch ein Entdeckungsinstrument. Wenn sich der nächste Teil des Buchs mit den Ausdrucksmitteln befasst, ist es sicherlich hilfreich, die Kamera als ein Instrument zur Erforschung und Entdeckung zu betrachten.



TEIL DREI


Besserer Ausdruck



Es kommt nicht nur darauf an, was man fotografiert, sondern auch, wie und warum man es fotografiert – dadurch wird ein Bild einzigartig, authentisch oder überraschend.
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Künstlerische Auseinandersetzung


Die folgenden Ideen sind weder ein Rezept, das Sie unbedingt anwenden müssen, noch eine Inventarliste, die Sie aus Ihrer Hosentasche ziehen, wenn Ihnen nichts mehr einfällt. Sie sind noch nicht einmal ein Leitfaden. Sie sind eher dazu gedacht, sich auf das »Warum« zu konzentrieren und eine Übersicht über die Möglichkeiten und endlosen Kombinationen, die dem Fotografen zur Verfügung stehen – Aspekte des letztendlichen Fotos, das eine Reaktion in uns hervorruft, das eine Bedeutung für uns hat und die das Bild zu dem machen, was es ist. Die folgenden Ideen sind ein guter Ausgangspunkt, um durch unsere Kreativität und Konsequenz den optimalen Ausdruck unserer Motive in unserem Bild zu entdecken.


Es ist jedoch oft nicht leicht, den optimalen Ausdruck eines Motivs zu finden. Häufig ist er auch nicht unmittelbar erkennbar. Vermutlich blicken nur wenige Fotografen durch den Sucher und wissen sofort, wovon das Bild genau handeln soll und wie dieses Motiv am besten interpretiert werden kann. Wenn Sie aber doch zu diesen Fotografen gehören, können Sie dieses Kapitel überspringen. Wir anderen wollen uns einen Augenblick lang mit dem kreativen Prozess beschäftigen.


Die Kamera ist ein fantastisches Ausdrucksmittel, aber zunächst ist sie für viele von uns auch ein Erkundungsmittel. Die meisten von uns brauchen viele Aufnahmen, um zu dem finalen Bild zu gelangen, das etwas in unserem Inneren aufleuchten lässt oder unserer Absicht oder Sichtweise entspricht (wie unbestimmt oder vage diese auch sein mag). Viele von uns starten weniger mit einer Vision, sondern vielmehr mit Neugier, dem Gefühl »Hey, schaut euch das mal an.« Wenn es Ihnen geht wie mir, wissen Sie nicht mal ansatzweise, wie das Foto am Schluss aussehen wird (falls es überhaupt eins geben wird). Ich ringe mit meiner Muse. Dabei murmele ich unfreundliche Dinge. Für mich beginnt dieser Prozess, wenn ich die Kamera zur Hand nehme und fotografische Skizzen anfertige – Bilder, die fast sicher nicht in die Endauswahl kommen, mit denen ich mich aber aufwärme. Dabei kann ich etwas riskieren und verschiedene Kombinationen der visuellen Techniken ausprobieren, die ich im weiteren Buch beschreiben werde.


Manchmal wissen wir noch gar nicht, was wir sagen wollen. Oft müssen wir erst durch den Sucher blicken und unsere fotografischen Skizzen machen, um zu erkennen, was und wie die Kamera sieht. Und das hilft uns, anzukommen. Wir müssen neue Perspektiven ausprobieren, Linienverläufe verändern, bevor wir den Auslöser drücken, und drei Dimensionen auf zwei reduzieren. Wir müssen uns bewegen, damit das Licht aus verschiedenen Richtungen einfällt, oder unterschiedliche Belichtungen ausprobieren, bis uns das Bild wirklich anspricht und nicht einfach so aussieht, wie die Kamera es sich vorstellt.


Dieser Prozess ist nicht nur normal; er ist gut. Es ist notwendig, etwas zu riskieren, verschiedene Möglichkeiten zu prüfen, sich nicht einfach auf die naheliegenden Kompositionsentscheidungen und Techniken zu verlassen. Falls Sie bis dahin ein Dutzend (oder ein paar Hundert) Bilder gemacht haben – egal. Es ist keine Schande, die Kamera zu benutzen, um die ganze Szene zu erforschen. Die einzige Schande wäre es in der Tat, nicht alles Nötige zu unternehmen, um schließlich das Bild zu bekommen, das Sie sich vorgestellt hatten. Das bedeutet für mich, offen zu bleiben, nicht immer zu wissen, was ich möchte, und Fragen zu stellen, um dies herauszufinden.


Nur weniges ist für den kreativen Prozess wichtiger als gute Fragen. Fragen stoßen uns auf neue Möglichkeiten und lassen sich oft nur beantworten, wenn wir diese Möglichkeiten ausprobieren. Zum Beispiel: Wie würde diese Szene aussehen, wenn ich meine Position verändere, bis das Licht von hinten kommt? Wie würde sie mit weniger Licht wirken, sodass die Menschen zu Silhouetten werden? Wie würde mit einem Weitwinkelobjektiv wirken, wenn ich näher herangehe? Während all dieser Experimente überlege ich: »Welche Bedeutung hat das Bild eigentlich für mich, und wird es durch meine Versuche besser oder schlechter?«


Das hört sich jetzt an, als würden sich ziemlich viele Dinge gleichzeitig im Gehirn abspielen – und so ist es auch. Das soll nicht heißen, dass Sie bis zur Lähmung nachdenken sollten. Sie sollen nur verstehen, dass es unglaublich viele Möglichkeiten gibt. Je eher Sie bereit sind, diese zu erforschen, sich von ihnen zu einem echten Verständnis Ihres wahren Motivs leiten lassen und so dessen optimalen Ausdruck finden, desto eher erhalten Sie Bilder, die nicht einfach nur gut sind, sondern auch Ihre eigenen.


In den folgenden Kapitel stelle ich nicht nur Fragen, sondern lade Sie auch ein, offen und empfänglich für kreative Prozesse zu sein, für eine Art des Fotografierens, die dazu führt, dass eine Entscheidung die nächste nach sich zieht. So fühlen Sie sich nicht unter Druck, weil Sie versuchen, alles auf einmal richtig zu machen. Nicht jede Frage ist für jede Szene oder jeden Bildzweck von Bedeutung. Und nicht alles, was ein Foto aussagekräftig macht, ist hier dargestellt, obwohl ich mich um Gewissenhaftigkeit bemühe. Denken Sie vor allem daran, dass die Kombination aus diesen Fragen und der Mut, sie auf unerwartete Weise zu beantworten, besonders Erfolg versprechend sind.


Von unzufriedenen Fotografen hört man die überstrapazierte Redensart, dass »ja schon alles fotografiert wurde«. Sie vergessen dabei, dass es nicht nur darauf ankommt, was man fotografiert, sondern auch, wie und warum man es fotografiert – denn dadurch wird ein Bild einzigartig, authentisch oder überraschend. Ja, es wurde schon alles fotografiert. Na und? Wir durchbrechen das Klischee und verlassen die ausgetretenen Wege, die mal kreative Pfade waren, indem wir diese Ideen für uns auf neue Weise erforschen und Kombinationen nutzen, mit denen wir noch nicht gespielt haben. Diesen spielerischen Ansatz des Fotografierens sollten wir uns erarbeiten und erhalten.



Nur weniges ist für den kreativen Prozess wichtiger als gute Fragen.
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Venedig, Italien, 2017
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Venedig, Italien, 2017
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Venedig, Italien, 2017
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Venedig, Italien, 2017



Es ist sehr naheliegend, in Begriffen wie »gutes« und »schlechtes« Licht zu denken, aber ich rate Ihnen dringend von dieser Einteilung ab.
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Was tut das Licht?


Die Fotografie bietet uns nur wenige Rohmaterialien: Licht, Raum und Zeit. Was wir damit und mit dem Kasten in unseren Händen anfangen, bestimmt das Aussehen unseres Fotos. Fotografen sind ein Leben lang bestrebt, diese Rohmaterialien zu sehen und zu verstehen – besonders auch, wie die Kamera sie sieht. Zu Lehrzwecken reduziere ich meine Herangehensweise auf drei Fragen, die als Erinnerung an diese Rohmaterialien dienen: Was tut das Licht, was tun die Linien, und wann ist der richtige Augenblick? Das Buch greift diese Fragen auf und entwickelt sie weiter: Es beschäftigt sich nicht nur mit Fragen zum Licht selbst, sondern auch mit den Entscheidungsmöglichkeiten, die das Licht bietet.


Wenn wir lernen, eine Kamera zu nutzen, betrachten wir sie in erster Linie als Aufnahmegerät – als Werkzeug für korrekte, präzise Belichtungen – statt als kreatives Werkzeug voller Möglichkeiten. Wir beginnen unseren künstlerischen Werdegang selten mit der Einsicht, dass die Kamera die Welt anders sieht als wir und dass in diesen Unterschieden – den Zwängen der Belichtungszeiten und Blendeneinstellungen, der Film- oder Sensorsensibilität und der Optik – eine große Fülle von Möglichkeiten liegt.


Meine erste Frage lautet häufig: »Was macht das Licht?« Die nächste ist dann meist: »Was kann ich mit dem Licht machen?« Und auch wenn jede dieser Fragen gleich ganze Universen von neuen Fragen aufwirft, geben sie mir doch sämtliche Mittel an die Hand, um mein Motiv sowohl zu erforschen als auch auszudrücken.


Für uns Fotografen ist das Licht unser Kapital. Es erzeugt Effekte, die wir allerdings oft als völlig selbstverständlich betrachten, wenn wir nicht gerade durch den Sucher blicken. Das Licht erzeugt Schatten und Spiegelungen. Die Lichtqualität bestimmt die Qualität der Schatten: Sind sie lang und deutlich oder weich und diffus? In welche Richtung erstrecken sie sich? Was verhüllen oder decken sie auf? Es ist sehr naheliegend, in Begriffen wie »gutes« und »schlechtes Licht« zu denken, aber ich rate Ihnen dringend von dieser Einteilung ab. Licht ist weder gut noch schlecht, sondern hat bestimmte Eigenschaften, die wir nutzen können oder eben nicht. Entweder bringt es Sie bei einem bestimmten Bild Ihrem fotografischen Ziel näher (wenn Sie denn bereits ein solches haben) oder eben nicht. Aber nur der in kreativer Hinsicht geknebelte Geist kann das vorhandene Licht nicht als gegeben betrachten und fragen: »Was kann ich damit machen?«


Jahrelang zog ich weiches Licht vor. Ich wusste, was ich damit erreichen und wie ich damit arbeiten konnte. Wenn ich härteres Licht und deutlichere Schatten vorfand, versteckte ich mich hinter dem sehr bequemen Glauben, dass »das Licht schlecht sei«, anstatt etwas daraus zu machen. Es ist völlig in Ordnung, eine bestimmte Lichtqualität zu bevorzugen, aber etwas anderes ist es, zu faul oder zu ängstlich zu sein, um kreative oder technische Risiken einzugehen, die es Ihnen erlauben, die Möglichkeiten dieses anderen Lichts zu entdecken.


Welches Licht bevorzugen Sie? Könnte es sein, dass Sie der Glaube an die sogenannte »magische Stunde« blind macht für den ganz eigenen Zauber der restlichen 23 Stunden? Weckt Ihre Überzeugung, dass eine bestimmte Lichtart einfach nicht gut oder geeignet ist, möglicherweise Vorurteile, die Ihnen den Blick auf die mögliche Wirkung dieses Lichts in Ihrem Bild verstellen?


Vielleicht geht es Ihnen gar nicht um hartes oder weiches Licht, sondern um die Lichtrichtung – die Richtung, die Sie immer bevorzugt haben, etwa das Sonnenlicht, das über Ihre Schulter fällt und das Motiv gleichmäßig von vorne ausleuchtet, und Sie denken schon gar nicht mehr daran, dass Struktur oder Tiefe eines Motivs besser mit Seitenlicht ausgedrückt werden könnten (nichts stellt Struktur oder Tiefe besser dar als Seitenlicht).


Falls es bei Ihrem Motiv nicht auf die Struktur, sondern auf die Geste ankommt (zum Beispiel eines Manns, der seine Kamelkarawane durch die Wüste führt), dann ist Gegenlicht eine gute Wahl. Sie müssen nur eine Position finden, aus der Sie in die Sonne fotografieren können. In diesem Fall sind Details nicht wichtig, denn es geht um die reine Form.


Damit kommen wir von der Frage, was das Licht tut, zu der Frage, was Sie mit dem Licht machen. Dies ist ein Tanz: Sie ignorieren den Vorschlag der Kamera und entscheiden sich für eine Unterbelichtung des Bilds, weil Sie wissen, dass die Kamera Details im Mann und in seinen Kamelen erkennen möchte, und weil Sie wissen, dass Sie gerade diese nicht zeigen wollen. Niemand wird sich fragen, wer der Mann ist oder welche Kamele er führt. Wenn die Form der Kamele und die Farbe der untergehenden Sonne Ihr Bildmotiv sind, dann werden Sie wahrscheinlich keinen besseren Ausdruck finden als mit einer von hinten beleuchteten Silhouette, wenigstens was das Licht angeht.


Wie gesagt, ich gehe nicht davon aus, dass ich Ihnen alles über das Licht beibringen kann – das würde ein eigenes Buch füllen. Ich hoffe, dass ich den Bogen schlagen kann zwischen Ihren vorhandenen Kenntnissen über das Licht und der Weise, wie die Kamera damit umgeht, sodass Ihnen die zahlreichen Möglichkeiten der Interpretation Ihres Motivs mithilfe dieses Lichts immer stärker bewusst werden. Eine andere Annäherung könnte die folgende Frage bieten: »Wie kann ich mithilfe des Lichts den Sinngehalt des geplanten Bilds am besten vermitteln?« Bietet sich Ihnen ein neuer Blick auf das Motiv, wenn Sie herumgehen und das Licht aus allen Einfallrichtungen prüfen? Wäre es hilfreich, noch eine Stunde zu warten, bis andere Schatten oder intensivere Farben entstehen? Könnten Sie ein stärkeres Bild fotografieren, indem Sie sich über den Belichtungsmesser hinwegsetzen und das Bild unterbelichten, sodass die Schatten dunkler oder die Farben satter werden und Ihr Bild geheimnisvoll wirkt oder das Spiel der Farben deutlich wird?


Ich fotografiere nur selten mit Blitz, aber die Blitzfotografie wirft weitere Fragen und Möglichkeiten auf: Sie können die Position der Blitze ändern, ihre Leistung und Richtung anpassen, die Farben modifizieren und vieles mehr. Allerdings lässt man sich leicht von solchen Effekten verführen und setzt einen Effekt nur um des Effekteswillen ein. Und dabei vergisst man, dass es bei diesem Foto wahrscheinlich nicht um den Effekt geht. Ich will damit nicht sagen, dass Sie nicht mit Ihren Blitzen experimentieren und spielen sollen, um eine Bildidee zu entwickeln und Ihre Sichtweise zu finden. Ich will nur sagen, dass die Beleuchtungstechniken nicht über allem anderen stehen sollten. Clevere Beleuchtung ist nicht der eigentliche Kern eines Bilds. Denken Sie daran, dass es um das Motiv geht. Worum geht es in diesem Bild wirklich? Dann finden Sie Wege, um genau das kraftvoll und kreativ zu zeigen. Wenn andere sich eher für die Effekte und Hilfsmittel interessieren, die Sie für Ihr Bild benötigt haben, als für seine Aussage, dann handelt es von dem Effekt selbst und wird nicht viel Eindruck machen.


Die folgenden Fragen können Ihnen helfen, neue Ideen und Ansätze zu finden:




	Was tut das Licht? Was bietet es mir in diesem Augenblick?


	Welche Entscheidungen würden mir helfen, das Licht für mein Bild bestmöglich zu nutzen? Würde mein Motiv durch Unter- oder Überbelichtung besser wirken?


	Aus welcher Richtung kommt das Licht, und kann ich diese Lichtrichtung durch einen Wechsel der Kameraposition ändern?


	Kann ich das Licht formen, indem ich es reflektiere, streue oder ergänze?


	Wäre es effektiver, zu warten, bis sich das Licht verändert, oder soll ich nutzen, was ich gerade habe?





Manchmal geht es gar nicht um das Licht. Manchmal wird etwas anderes Ihrem Motiv den optimalen Ausdruck verleihen. Denken Sie an einen Augenblick, der so machtvoll ist, dass Sie bei jedem Licht fotografieren könnten. Aber das trifft auf alle Elemente und Entscheidungen zu, die beim Fotografieren eine Rolle spielen. Wie gesagt, es geht hier um Möglichkeiten, nicht um Rezepte. Wenn die Antwort auf meine initiale Frage »Was macht das Licht?« »Das ist eigentlich egal« lautet, dann machen Sie weiter. Da das Licht eines unserer wenigen Rohmaterialien ist, sollten Sie diese Frage dennoch stellen und dann eine Belichtung wählen, die Ihrem Motiv und Ihrer Sichtweise darauf entspricht.



Farben haben ein ungeheures visuelles Gewicht.
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Welchen Beitrag leistet Farbe?


Da Farbe komplett vom Licht abhängt, können wir uns hier genauso gut wie an jeder anderen Stelle damit beschäftigen, da die Kapitel dieses Buchs nicht unbedingt fortlaufend konzipiert sind. Weil alle diese Fragen mit der Gestaltung von Bildern zu tun haben, könnten sie jederzeit gestellt werden. Tatsächlich wären sie auch bei der Bildbewertung gut untergebracht, wenn Sie Ihre Ausbeute redaktionell bearbeiten und ein bestimmtes Bild gegenüber einem anderen bevorzugen, wenn Sie zum Beispiel entscheiden möchten, ob Farbanpassungen notwendig sind oder warum Ihr Auge immer wieder zu einem Element der Szene gelenkt wird, das eigentlich gar nicht das wirkliche Bildmotiv ist.


Farbe ist äußerst verführerisch. Von Natur aus achten wir auf Farben und ordnen ihnen eine Bedeutung zu. Sie haben ungeheures visuelles Gewicht. Dieser Begriff beschreibt, wie viel Aufmerksamkeit ein Element auf sich zieht, obwohl es in Wirklichkeit darum geht, wie viel Gewicht und Bedeutung unser Gehirn einem bestimmten Element im Vergleich zu einem anderen beimisst. Hellere Farben ziehen uns stärker an als dunklere. Und Farben, die den stärksten Kontrast zur restlichen Szene haben – besonders Rot- und Gelbtöne, also die Farben von Krankenwagen, Warnschildern und den großen Jetzt!-Buttons auf Websites – erregen unsere Aufmerksamkeit. Das ist gut, wenn es beabsichtigt ist, aber nicht gerade hilfreich, wenn Sie zum Beispiel ein harmonisches Bild gestalten oder die Aufmerksamkeit auf eine andere Bildstelle lenken möchten.


Achten Sie auf die Bildfarben und fragen Sie sich, ob diese Ihre Absichten unterstützen oder ihnen eher entgegenstehen. Es ist nicht sinnvoll, wenn die Farben die Aufmerksamkeit des Betrachters auf sich ziehen, während Sie diese eigentlich auf etwas anderes lenken möchten. Wir messen Farben auch eine sehr starke emotionale Bedeutung bei. Deshalb sind die Bildfarben eine wichtige Überlegung, wenn ein Bild eine bestimmte Stimmung ausstrahlen soll. Kapitel 22 ist der Bildstimmung gewidmet und der Frage, ob diese zu dem Motiv passt, dass Sie zeigen möchten. Ich möchte mein Pulver nicht gleich hier verschießen – trotzdem ist es wichtig, an diesen Zusammenhang zu denken. Wenn die Bildstimmung nicht Ihren Vorstellungen entspricht, sollten Sie sich fragen, ob die Farbe in emotionaler Hinsicht passt.


Der Grundgedanke dieses Buchs ist, eine Reihe von Fragen zu stellen, die Sie dazu anregen sollen, über die Abstimmung Ihrer Auswahl an Elementen und Techniken auf das Bildmotiv nachzudenken. Die nächste Frage lautet deshalb zumindest für mich: »Ist die Farbe überhaupt sinnvoll?« Es ist nicht immer einfach, mit Farbe zu arbeiten. In der Realität haben wir nur sehr wenig Kontrolle über die Farben in unserer Szene, und dadurch wird es oft schwierig oder gar unmöglich, in einem Einzelfoto eine gleichmäßige Farbpalette zu erzielen – ganz zu schweigen von einer Bildserie. Eine Lösung besteht darin, die Farben in der Nachbearbeitung zu verändern, und da diese oft genauso ein Teil des kreativen Prozesses ist wie das eigentliche Fotografieren, ist das auf jeden Fall eine Option. Im Bildbearbeitungsprogramm ist es einfach, Grüntöne ein wenig blauer oder gelber zu machen, Rottöne zu entsättigen oder sogar die Farben komplett zu verändern. Wie viel Sie in der Nachbearbeitung korrigieren möchten, ist eine reine Geschmacksfrage, aber hier ist der Einfluss der Farbe auf den optimalen Ausdruck des Motivs noch wichtiger.


Selbst wenn Sie darauf verzichten, die Farben im Bildbearbeitungsprogramm anzupassen, behält dies seine Gültigkeit, und deshalb sind so viele meiner Arbeiten schwarzweiß. Ich möchte eine gewisse Harmonie in meinen Bildern erzielen, und in den meisten fotografischen Situationen fällt es mir schwer, harmonische Farben zu finden. Meine Entscheidung, komplett auf Farben zu verzichten, basiert aber auch auf anderen Kriterien. Wenn ein Bild einfach nichts mit Farbe zu tun hat (oder die Farbe nicht wichtig ist), wirkt es ohne diese oft kraftvoller. Handelt es zum Beispiel von der Beziehung zwischen zwei Menschen – etwa dem Augenblick, in dem sie sich küssen –, dann soll das Bild tatsächlich von diesem Moment handeln, der Zärtlichkeit, der Nähe. Wenn dann ein hellrotes Element im Hintergrund ständig die Aufmerksamkeit von den Liebenden und ihrem Augenblick ablenkt, dann lasse ich zu, dass dieser seiner Wirkung beraubt wird – es sei denn, ich entziehe dem Bild die Farben.


Wenn ich in Schwarzweiß fotografiere oder die Farben in der Nachbearbeitung in Schwarzweiß ändere, können andere Elemente kraftvoller ihre Wirkung entfalten. Wenn es keine Farben mehr gibt, achtet der Betrachter mehr auf die Strukturen, Bewegungen, Linien, Augenblicke oder auf die Handlung. Wenn diese Dinge in dem Foto von Bedeutung sind, könnte die Farbe eine unnötige Ablenkung darstellen. Ich entziehe den Bildern oft die Farben, um sie zu vereinheitlichen und um zu verhindern, dass sie zu stark von der Farbe bzw. Farbstimmung geprägt werden.


Meistens bestimmt das Zusammenspiel zwischen dem gewählten Motiv, meinem eigenen Geschmack und den Zwängen der realen Welt, in der ich fotografiere, ob meine Bilder farbig oder monochrom werden. Allerdings wird diese Entscheidung immer durch die Frage bestimmt: »Bereichern die Farben nicht nur das Bild, sondern den optimalen Ausdruck meines Motivs – und kann ich sie nutzen, um meine Aussage zu verstärken?«. Wenn das nicht so ist oder – schlimmer – wenn die Farben um meine Aufmerksamkeit konkurrieren, dann entferne ich sie auf die eine oder andere Weise: Ich könnte die Perspektive ändern, um das rote Element wegzulassen, eine anderes Objektiv benutzen oder auf einen geeigneteren Augenblick warten. Und wenn diese Möglichkeiten nicht funktionieren, entziehe ich dem Bild die Farben in der Nachbearbeitung (normalerweise, indem ich das Bild in Graustufen umwandle), bin mir aber immer bewusst, dass Farbton, Sättigung und Helligkeit auch so angepasst werden könnten, dass die Farbe die Bildaussage eher stützt als mit ihr konkurriert.


Stellen Sie sich die folgenden Fragen, um die Möglichkeiten von Farben zu prüfen:




	Welche Farben gibt es in der Szene, und passen sie gut zusammen?


	Gibt es Farben, die mit den wichtigeren Bildelementen konkurrieren, und kann ich sie weglassen?


	Unterstreichen die Farben die Bildstimmung?


	Ist Farbe für dieses Motiv wichtig, oder könnten Sie es in Schwarzweiß besser ausdrücken?


	Könnten Sie in der Nachbearbeitung durch dezente Änderungen hinsichtlich Farbton, Sättigung oder Helligkeit eine stärkere, einheitlichere Farbpalette erzielen?





Was Sie mit den Antworten zu diesen Fragen machen, ist immer eine Frage Ihres Geschmacks und Ihrer Sichtweise, aber Farben sind so wichtig für die Bilderfahrung und ein so kraftvolles Werkzeug, dass wir es bewusst überdenken und einsetzen sollten.



Von Natur aus achten wir auf Farben und ordnen ihnen eine Bedeutung zu.



[image: image]


Venedig, Italien, 2018
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Venedig, Italien, 2018
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Venedig, Italien, 2018
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Venedig, Italien, 2018



Das Bild ist eine in Linien, Formen, Schattierungen und Farben umgesetzte Interpretation des Gesehenen.
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Welche Rolle spielen Linien und Formen?


Die Kamera führt uns hinters Licht: Sie gaukelt uns vor, die Welt genauso wahrzunehmen wie wir – in drei Dimensionen und eingetaucht in die Sinnlichkeit des echten Lebens. Sie bringt uns dazu, zu glauben, dass wir Bäume und Menschen und Blumen fotografieren – worauf auch immer Sie ihr Objektiv richten. Aber das Bild ist dann schließlich eine in Linien, Formen, Schattierungen und Farben umgesetzte Interpretation des Gesehenen. Es ist grafisch und besteht wie alle Grafiken aus einfachen Elementen: Punkt, Linie, Form.


Ich betone das, weil wir es zu oft vergessen. Die Tiefe der realen Welt und die Ereignisse vor unserem Objektiv verführen uns, und erst später, wenn wir uns das fertige Bild ansehen, erkennen wir, dass die Linien nicht fluchten, dass die Formen, mit der wir das Wesen einer Person oder die Energie einer unvergesslichen Szene einfangen wollten, nicht wirklich aussagekräftig sind. Wie immer in der Fotografie geht es darum, die Linienführung bewusst – wirklich bewusst – wahrzunehmen.


Die folgenden Fragen können uns dabei helfen:




	Welche Linien lenken den Blick? Gibt es einen Fluchtpunkt? Wo führt mich der Punkt hin?


	Sind die Linien kraftvoll? Sind sie statisch und waagerecht oder energiereich und diagonal?


	Kreuzen sich die Linien auf eine Weise, die im fertigen Bild zu einer Überraschung führen könnten? Zum Beispiel die Stromleitungen, die durch den Kopf des Porträtierten verlaufen?


	Entsteht zwischen Linien und Bildformat eine Verbindung, die die visuelle Reise durch das Foto fördert oder behindert?


	Verbinden sich die Linien zu Formen?


	Sprechen mich die Linien und Formen an? Sind sie interessant? Sinnlich? Stark? Fein?





Außer diesen Fragen, die unser Bewusstsein für die grafischen Möglichkeiten des Bilds wecken, lautet die vielleicht wichtigste Frage: Wie können wir diese Linien und Formen nutzen oder verändern, um das fotografische Gedicht oder die fotografische Geschichte zu erzählen?


Welche Wahlmöglichkeiten haben wir, damit die Silhouette eines Cowboys tatsächlich wie ein Cowboy aussieht? Eine Silhouette ist nur eine lange, schwarz gefüllte Linie, die etwas beschreibt. Aber durch unsere Wahl des Augenblicks oder unsere Position relativ zum Cowboy selbst wird diese Silhouette zur optimalen Linie – die jedem, der nicht tatsächlich anwesend war, bestmöglich vermitteln kann, dass hier ein Cowboy auf einem Hügel sitzt, müde, mit hängenden Schultern. Oder ist es nur ein schwarzer Fleck am Horizont?



In der Fotografie geht es darum, die Linienführung bewusst – wirklich bewusst – wahrzunehmen.



Beide Bilder enthalten dasselbe Motiv, aber durch die bewusste Bemühung des Fotografen, mit diesen Linien genau die beabsichtigte Wirkung zu erzielen, wird es in einem der Bilder stärker ausgedrückt als im anderen.


Ich möchte Sie daran erinnern, dass diese Fragen nicht nur zu bewusster Fotografie beitragen. Vielmehr helfen Sie Ihnen auch, schon vor dem Blick durch den Sucher die Möglichkeiten zu erkennen – und auch später, wenn Sie unter Ihren vielen Aufnahmen die Endauswahl treffen. Wenn Sie sich fragen, wie sich die Linien und Formen verhalten, dann bekommen Sie die Chance, die Szene möglichst genauso zu sehen wie die Kamera. Sie erkennen Kreise, die durch bestimmte Elemente geformt werden, Sie bemerken sich wiederholende Dreiecke, die Geometrie einer Szene, und sehen, dass bestimmte Elemente große Rechtecke formen und das Bild teilen. Und dann erkennen Sie Möglichkeiten, die Linien und Formen zu verändern und Zusammenhänge herzustellen oder dem Bild mehr Energie zu verleihen, weil es nicht mehr statisch, sondern dynamisch wirkt. Vielleicht fällt Ihnen auf, dass eine Linie den oberen Bildbereich kreuzt, dort kleine Dreiecke in den Ecken formt, die den Blick einfangen. Dann sollten Sie die Kamera etwas tiefer halten und damit vielleicht ein kraftvolleres Bild ohne diese Ablenkungen fotografieren.


Ich habe es schon immer sehr bedauert, dass die Fotografie als hauptsächlich technisches Unterfangen betrachtet wird. Diese Perspektive zwingt uns häufig, zu lernen, wie man eine Kamera nutzt – statt zu lernen, wie man sieht. Manche Fotografen erkennen erst nach Jahren, wie die Kamera besonders im Zusammenhang mit Objektiven und unserer eigenen Perspektive Linien wahrnimmt und darstellt. Im nächsten Kapitel beschäftige ich mich mit Letzterem. An dieser Stelle möchte ich darauf hinweisen, dass die übergeordnete Frage dieses Kapitels sich nicht nur um Linien und Formen dreht, sondern darum, wie die Kamera diese wahrnimmt, genauer gesagt: wie unser Objektiv sie wahrnimmt.


Wenn Sie sich fragen, was die Linien machen oder welche Möglichkeiten sie Ihnen für die Bildgestaltung eröffnen, dann könnte die Frage naheliegen: Welche Objektive nehmen Sie? Wenn Sie wissen, wie Objektive funktionieren, ähnelt das dem Wissen darüber, wie verschiedene Pinsel Farbe auf die Leinwand auftragen. Weil ich kein Maler bin, möchte ich diese Metapher nicht überstrapazieren, aber verschiedene Pinsel tragen Farben auf unterschiedliche Weise auf die Leinwand auf. Genauso ist es mit Objektiven und Linien.


Teleobjektive komprimieren Linien, drücken sie zusammen, isolieren sie und rauben ihnen oft Energie, indem sie sie verkürzen. Weitwinkelobjektive bewirken hingegen das Gegenteil, sie drücken Elemente auseinander, übertreiben Linien und ihre Energie, besonders wenn wir nahe an diese Elemente herangehen. Das ist weder gut noch schlecht, außer wenn Sie ein Bild voller Energie fotografieren wollen und Ihre Objektivwahl eine dynamischere Darstellung der Linien verhindert. Umgekehrt möchten Sie vielleicht eine stille Szene fotografieren – dann könnte die Wahl des Objektivs in Verbindung mit Ihrem Blickpunkt diese ruhige Heiterkeit unmöglich machen, wenn Sie den Linien zu viel Energie verleihen, sodass das Auge keinen Ruhepunkt findet.


Eine der Übungen, die ich meinen Schülern aufgebe, damit sie ein stärkeres Bewusstsein für die Linien und Formen in einem Bild entwickeln, könnte hier helfen. Sie brauchen dafür einen Marker (etwa in Rot) und ein paar Bilder. Drucken Sie ein Dutzend Ihrer eigenen Fotos aus oder reißen Sie Bilder aus einer Zeitschrift. Fahren Sie mit dem Marker die wichtigsten Linien auf dem Bild nach. Es ist hilfreich, einen richtigen Markerstift zu verwenden, um sich die Linien und Formen in Ihrem Bild bewusst zu machen, bis Ihnen dazu auch Ihr inneres Auge genügt. Das hilft Ihnen später, wenn Sie eine Kamera in der Hand haben, die Richtung und Energie der Linien und ihre Kreuzungspunkte zu erkennen, bewusst wahrzunehmen, welche Formen sie bilden und wie sie sich zueinander und zum Bildausschnitt verhalten. Erst dann können Sie Entscheidungen darüber treffen, wie Sie sie einsetzen wollen, um die beabsichtigte Bildaussage oder -anmutung zu erzielen.



Die Kombination aus dem gewählten Objektiv und Ihrem Blickwinkel hat die größte kreative Macht über die Linien im Bild.



Die Kombination aus dem gewählten Objektiv und Ihrem Blickwinkel hat die größte kreative Macht über die Linien im Bild.
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Welchen Blickwinkel wähle ich?


Im vorigen Kapitel haben wir uns mit Linien und Formen beschäftigt. Ich habe erwähnt, dass unsere Perspektive bzw. die unserer Kamera (unsere Position oder unser Blickwinkel) mit dafür verantwortlich sind, welche Beziehungen die Linien und Formen in Ihrem Bild schließlich zueinander haben werden. Es ist die eine Sache, das grundsätzlich zu akzeptieren. Es ist jedoch etwas ganz anderes, den Blickwinkel als außergewöhnlich kreatives fotografisches Gestaltungsmittel zu begreifen.


Maler sind lediglich an die Grenzen ihrer Fantasie und ihres Könnens gebunden. Sie malen die Scheune dorthin, wo sie sie am besten mit dem Berg im Hintergrund ausbalancieren können, und sie platzieren den Baum strategisch so, dass das ganze Bild ausgewogen wirkt. Sie und ich haben weniger Wahlmöglichkeiten, und wenn wir die naheliegende Diskussion (und dementsprechende Schlupflöcher und Argumente) über die Möglichkeiten der Bildbearbeitung nun beiseitelassen, heißt das nicht, dass wir machtlos sind. Auch wenn wir durch die Zwänge der realen Welt eingeschränkt sind, haben wir doch fantastische Möglichkeiten, die Elemente in der Szene zu verändern, nicht nur in Beziehung zueinander, sondern auch zum Bild selbst.


Wir unterstützen diese Fähigkeit mit unserer Objektivwahl und mit unseren Füßen. Beschäftigen wir uns nun mit Letzteren.


Haben Sie schon mal den Ausdruck »mit den Füßen zoomen« gehört? Es ist eine wohlbekannte Floskel, die wie so viele Floskeln prägnant und klug klingt, aber viel häufiger angewandt wird als ursprünglich vorgesehen. Ich bin ziemlich sicher, dass es ursprünglich darum ging, nicht faul zu sein und auf das Zoomobjektiv zu verzichten, wenn wir genauso einfach und vielleicht mit einem besseren Ergebnis physisch näher an das Motiv herangehen können. Der Rat ist gut. Aber wenn wir ihn falsch verstehen und annehmen, dass Zoomen und die Nutzung unserer Füße dasselbe sind, vergessen wir, dass eine bestimmte Brennweite die Linien und Formen in unserem Bild anders darstellt, als wenn wir mit den Füßen zoomen würden. In Wirklichkeit birgt tatsächlich die Kombination aus Objektivwahl und Blickwinkel des Fotografen die meisten kreativen Gestaltungsoptionen hinsichtlich der Linien im Bild.


Das Objektiv kann Ihre Perspektive nicht ändern. Das können Sie nur mit Ihrem Blickwinkel (im Englischen oft POV abgekürzt) oder Ihrer Position in Relation zur Szene erreichen. Das Objektiv hilft lediglich, diese Position zu überzeichnen. Beides zusammen ist äußerst kraftvoll. Und diese Kraft verliert sich in dem Augenblick, in dem ein Fotograf on location auftaucht, sein Stativ aufstellt und nur ein paarmal halbherzig am Zoomring dreht, um die Komposition zu verfeinern. So entgeht ihm die Chance, alles zu ändern, indem er herumläuft, auf dem Bauch kriecht, auf einem Felsen steht und dadurch die Beziehungen aller Elemente zueinander und zum Bildformat verändert.


Stellen Sie sich vor, Sie stehen an einem Seeufer, das den Mittelgrund darstellt. Vor Ihnen liegt ein großer Felsbrocken, Ihr potenzieller Vordergrund. Und im Hintergrund, auf der anderen Seite des Sees, befindet sich ein Berg. Sie könnten zum Stein hinübergehen und die Brennweite so wählen, dass Sie alles einfangen können, und ein Bild schießen. Aber Sie würden hundert mögliche Fotografien, vielleicht Tausende Möglichkeiten verpassen. Sie würden nicht bemerken, welche Auswirkungen ein längeres Objektiv (vielleicht eine Brennweite von 200 mm) hätte:


Es würde Felsbrocken und Berg verdichten, sodass die Ähnlichkeit zwischen beiden noch verdeutlicht würde. Ihnen würde entgehen, dass ein weitwinkligeres Objektiv, vielleicht 24 mm, alles verkleinern würde. Aber Moment, legen Sie die Kamera noch nicht weg. Lassen Sie das 24-mm-Objektiv doch drauf und gehen Sie näher an den großen Felsbrocken heran. Sehen Sie, wie er im Verhältnis zu dem Berg im Hintergrund größer wird, er bekommt mehr Masse im Bild. Das Foto handelt mehr von dem Felsbrocken im Vordergrund als von den Bergen im Hintergrund. Gehen Sie noch näher ran und der Stein versperrt die Sicht auf den Berg völlig – ein 3.000er, versteckt hinter einem 1 Meter hohen Stein.


Jetzt gehen Sie etwas nach linkshinten. Der Fels wird im Bildausschnitt nach rechts verschoben und der Berg nach links. Legen Sie sich auf den Bauch – jetzt unterbricht der Felsbrocken die Horizontlinie, genau wie der Berg. Nur Sie selbst haben sich bewegt, aber im Bild hat sich alles verändert. Die meisten von uns wissen das. Aber es ist wichtig, die Wirkung dieser Möglichkeiten wirklich zu verstehen – nicht nur auf die Ästhetik des Bilds (wie sieht es aus?), sondern auch auf seine Aussage (was versuchen Sie auszudrücken?). Was ändert sich an Ihrer Bildaussage, wenn Sie die Distanz zwischen den Elementen absichtlich vergrößern oder verringern? Inwiefern beeinflusst Ihr Blick auf die Szene Ihre Entscheidung, was Sie im Bildausschnitt zeigen und was nicht, und was bedeutet diese Entscheidung für Ihr Motiv? Nehmen wir an, Sie fotografieren Menschen bzw. Porträts: Würde durch eine Änderung des POV Ihr Bild herablassend wirken (weil Sie auf den Porträtierten herabschauen) oder würden Sie Ihrem Motiv mehr Macht verleihen (weil Sie zu ihm hinaufschauen)? Würden Sie die Notlage eines Beutetiers einfühlsamer zeigen, wenn Sie die Löwen aus einer tieferen Perspektive fotografieren, etwa aus Augenhöhe?


Wenn Sie wissen (oder bereit sind, zu entdecken), wovon Ihr Bild handelt, dann erhalten Sie durch die bewusste Wahl Ihrer eigenen Perspektive – besonders in Kombination mit Ihrer Entscheidung für ein bestimmtes Objektiv – viel mehr Kreativität und Kontrolle über Ihr Bild. Die folgenden Fragen können dabei sehr hilfreich sein:




	Kann ich mit meinem momentanen Blickwinkel das Gewünschte ein- oder ausschließen?


	Wäre ein anderer POV dafür besser geeignet?


	Kann ich die Beziehung zwischen den Bildelementen und dem Bild verstärken, indem ich meine Position verändere?


	Kann ich die Ausgewogenheit des Bilds verbessern, wenn ich meine Position verändere?


	Welche Möglichkeiten bieten sich, wenn ich sowohl meine Position als auch die Blendeneinstellung ändere, besonders hinsichtlich der Beziehung zwischen Vorder- und Hintergrund?


	Könnte ich aus einer anderen Perspektive die Anmutung oder Botschaft meines Motivs verändern und ihm dadurch mehr Ausdruck verleihen?


	Würde eine Änderung der Perspektive, vielleicht von ganz hoch oben oder ganz unten, einem vertrauten Motiv zu einer anderen Aussage verhelfen oder es interessanter machen?





Eine abschließende Bemerkung: Bitte verstehen Sie das jetzt nicht als Kritik an Stativen! Stative helfen, uns zu entschleunigen, das ist oft eine gute Sache. Sie ermöglichen auch Effekte, die wir nicht erzielen können, wenn wir aus der Hand fotografieren. Aber wenn Sie sich für ein Stativ entscheiden, sollten Sie es erst nutzen, nachdem Sie die ganze Szene erkundet, die ersten allzu offensichtlichen Kompositionen abgehakt und ein besseres Gefühl für die gewünschte Beziehung zwischen den Elementen gefunden haben. Und wenn ein Stativ für Ihre Art der Fotografie ungeeignet ist – wie es bei mir oft der Fall ist –, dann ziehen Sie Ihren Vorteil aus dieser Freiheit und beantworten sich die Frage nach dem Blickwinkel, indem Sie Ihre Position so lange verändern, bis Sie die stärksten Möglichkeiten entdeckt haben.



Nur Sie selbst haben sich bewegt, aber im Bild hat sich alles verändert.
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Jodhpur, Indien, 2017
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Jodhpur, Indien, 2017
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Jodhpur, Indien, 2017



Manchmal ist Timing alles – bei einem so zeitabhängigen Handwerk nicht verwunderlich.
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Welche Qualität hat der Augenblick?


Nicht jedes Bild profitiert in gleicher Weise von der Qualität des Augenblicks. In manchen Bildern ist die Rolle des Augenblicks ganz offensichtlich: ein Kuss, eine Geste oder einfach nur ein Blick auf einer Hochzeit, ein Bär, der einen Lachs fängt, ein Mann, der über eine Pfütze springt. All dies hängt nicht nur von der Zeit ab, sondern auch vom Timing. Aber dieses mächtige Werkzeug eignet sich auch für den Landschaftsfotografen, für den die Jahreszeit, das Licht und das Wetter wichtig sind und für den sich die »Augenblicke« über Minuten, Stunden oder Wochen erstrecken. Bei den meisten Straßen-, Reise-, Sport- oder auch Porträtfotografen geht es hingegen meist um Sekundenbruchteile.


Manchmal ist Timing alles – bei einem so zeitabhängigen Handwerk nicht verwunderlich. Beim Fotografieren müssen wir nicht nur den Augenblick, sondern auch dessen Dauer berücksichtigen. Das bedeutet, dass wir bestimmte Entscheidungen treffen müssen, die nicht immer einfach sind. Oft bedeuten sie eine Gratwanderung zwischen einer guten Belichtung im Sinne der richtigen Lichtmenge auf den Sensor oder Film und den Konsequenzen dieser Entscheidungen für das Aussehen des Bilds. Eine kleine oder große Blende hat Auswirkungen auf die scharfen bzw. unscharfen Bildbereiche. Eine kurze oder lange Belichtungszeit hat Auswirkungen darauf, wie das Vergehen oder die Verlangsamung der Zeit im Bild eingefangen wird. Und mit diesen Entscheidungen sagen wir bestimmte Dinge über unser Motiv aus.


In puncto Zeit verlangt ein Motiv, bei dem es um Bewegung und insbesondere um das Gefühl oder die Erfahrung von Bewegung geht, nach einer anderen Herangehensweise als ein Motiv, bei dem es auf die Präzision des Timings ankommt. Einen Geparden in der Serengeti fotografieren Sie am besten mit einer längeren Belichtungszeit und schwenken dabei die Kamera, um den Eindruck von Bewegung und Geschwindigkeit zu vermitteln. Die gleiche Technik ist für einen Bären, der in Alaska einen Lachs fängt, vielleicht nicht so gut geeignet. Aber um das zu wissen, müssen Sie ein Gespür für die Qualität des Augenblicks und die dadurch gebotenen Möglichkeiten entwickeln. Für den Bären, der auf einem Stein steht und nach Lachsen Ausschau hält, eignen sich vielleicht ein Stativ und eine Belichtungszeit von 1/8 Sekunde, da dann die Wasserfälle um ihn herum weichgezeichnet werden und ein Bewegungseindruck vermittelt wird, der im Gegensatz zur Ruhe des Bären steht und die Aufmerksamkeit nicht nur auf das bewegte Wasser, sondern auch auf die Geduld des jagenden Bären lenkt. Es sei denn, der Bär bewegt sich: In diesem Fall entstünde nur ein verschwommenes Durcheinander.


Aber nicht nur den Eindruck des Augenblicks können wir durch unsere Entscheidungen gut oder schlecht ausdrücken, sondern auch die Bedeutung dieses Augenblicks. Wenn Sie ein Kind fotografieren, das einen Ball wirft, und etwas zu spät auslösen, kann es sein, dass Sie am Ende ein Foto ohne Pointe erhalten, auf dem der Ball nicht zu erkennen ist. In diesem Fall haben Sie die potenzielle Qualität des Augenblicks verpasst und vermitteln den wahren Sinn des Bilds überhaupt nicht – nämlich den Wurf des Balls, die Handlung, die Erzählung vom Ballspiel.



Wie muss dieser Augenblick aussehen, damit die Idee oder das Motiv am besten ausgedrückt wird?



Im Umkehrschluss könnten Sie sich fragen: Wie muss dieser Augenblick aussehen, damit die Idee oder das Motiv am besten ausgedrückt wird? Ist es wichtig, wie der Bär den Fisch fängt, oder wirkt das Bild kraftvoller, wenn die Kamera den Bruchteil einer Sekunde vor diesem Augenblick auslöst, sodass Sie den springenden Lachs vor der Schnauze des wartenden Bären einfangen – dadurch entsteht eine Spannung, die dem Betrachter die Frage aufdrängt, ob der Bär seine Mahlzeit erhalten hat oder ob der Fisch entkommen konnte.


Das Spiel mit Zeit und Timing eröffnet uns unglaubliche kreative Möglichkeiten, die wir als mächtige emotionale und erzählerische Mittel nutzen können. Hier einige Fragen, die ich mir beim Fotografieren stelle:




	Spielt Zeit oder Timing eine Rolle in diesem Bild?


	Könnte die Wahl des Zeitpunkts und der Belichtungszeit mir helfen, das Motiv besser zum Ausdruck bringen?


	Wenn es Bewegung gibt: Kann ich diese eher mit einer längeren Belichtung und/oder einer Kamerabewegung ausdrücken?


	Würde der Augenblick stärker wirken, wenn ich noch warten würde?


	Würde die spätere Rückkehr zu dieser Location eine andere Qualität des Augenblicks beinhalten, vielleicht eine Veränderung des Lichts, des Wetters oder der Erzählung?


	Was ist an diesem Augenblick entscheidend? Oder anders ausgedrückt: Welcher kleinere Moment im größeren Fluss der Augenblicke stellt den Höhepunkt der Handlung dar und verkörpert den gesamten Zeitablauf am besten?





Dieselben Fragen können Sie sich später bei der Bildbearbeitung stellen, wenn Sie dasjenige Foto auswählen, das die Geschichte am besten erzählt oder die Stimmung am besten vermittelt. Natürlich können wir im Bildbearbeitungsprogramm viele Dinge auch nachträglich verändern. Für den verpassten Moment, den ohne Absicht oder Voraussicht erfassten Zeitpunkt gibt es hingegen nur wenige Korrekturmöglichkeiten. Das ist wirklich hart. Es ist frustrierend, den richtigen Augenblick verpasst zu haben, aber gerade diese Herausforderung und die Schönheit des Augenblicks, wenn wir ihn festhalten konnten, macht die Fotografie zu diesem schönen, zeitbezogenen Handwerk, das so sehr an unsere Erinnerungen und Emotionen gebunden ist.


Es ist nicht leicht, das Timing zu beherrschen. Vielleicht ist es schwerer als alles andere auf unserem Weg zur Meisterschaft in diesem Handwerk. Die oben gestellten Fragen sind hilfreich, aber manchmal bleibt uns einfach keine Zeit, uns mit ihnen zu beschäftigen, geschweige denn, mit ihnen zu arbeiten, bevor dieser eine Augenblick vorüber und die Chance verpasst ist. Deshalb ist es so wichtig, zu lernen, diese Augenblicke vorwegzunehmen und sich bietende Möglichkeiten zu erkennen. Intuitive Fotografen sind meist nur deshalb intuitiv, weil sie schon lange auf diese Weise arbeiten. Durch die bewusste Beschäftigung mit solchen Fragen erhöhen sich unsere Chancen, schneller zum Ziel zu kommen.



Ein Bild kann deshalb eine Geschichte erzählen, weil es die menschliche Vorstellungskraft herausfordert.
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Was hat das Bild zu erzählen?


Ich habe mich in mehreren Büchern bereits mit Geschichten beschäftigt und möchte mich nicht wiederholen. Trotzdem ist dieses Thema so wichtig, dass ich es zumindest kurz anreißen will. Geschichten können für bestimmte Fotos Sinn entscheidend sein. Deshalb ist es wichtig, diese Geschichten durch bewusste Entscheidungen gut zu erzählen oder auszudrücken.


Außerdem sollten wir uns klar machen, dass Geschichten nicht die einzige Möglichkeit sind, einem Bild einen Sinn zu geben. Im Laufe der Jahre haben sich viele Lernende den Tränen nahe an mich gewandt, weil es ihnen einfach nicht gelingen wollte, mit ihren Blumen-Makros eine Geschichte zu erzählen. Dasselbe gilt für Landschaftsfotografen sowie Fotografen, die gerne abstrakt arbeiten.


Erzählungen sind nur eine von vielen Möglichkeiten, wirkungsvolle Bilder zu gestalten, genauso wie sie nur eine Möglichkeit sind, wirkungsvolle oder informative Bücher zu schreiben. Gehen Sie in eine beliebige Buchhandlung – dort finden Sie zahlreiche Werke, die ihr Thema sehr gut vermitteln. Und viele von ihnen enthalten keine Romane oder Kurzgeschichten, sondern Gedichte. Oder es sind Sachbücher über die vielfältigsten Themengebiete. Stellen Sie sich das Befremden dieser Autoren vor, wenn Sie ihnen sagen würden, dass sie ihr Thema nur in einer Erzählung ausdrücken dürften. Das ist so, als würde man Kochbuchautoren sagen, dass sie nur die Haiku-Form wählen dürften.


Eine Geschichte handelt vom Wandel. In der Fotografie geht es normalerweise um eine angedeutete Veränderung, weil es schwierig ist, Veränderungen in nur einem Bild zu zeigen. Also geht es um eine direkt bevorstehende Veränderung. Eine Veränderung, die passieren könnte. Eine Veränderung, die geschehen ist. Mit einer Bildserie kann ich die Geschichte viel eindrücklicher erzählen. Und mit entsprechend vielen Bildern wird die Bildserie zu einem Film, zu einem Medium, das viel geschickter mit den Nuancen der Erzählung umgeht. Aber kann auch ein einzelnes Bild starke Erzählelemente enthalten?


In Erzählungen geht es auch um Konflikte. Tatsächlich ist es der Konflikt, der eine Wendung hervorruft. Wie zeigen wir das auf einem Foto? Ich bin der Ansicht, dass Kontraste oder Gegenüberstellungen zu den besten Techniken gehören. Damit beschäftigen wir uns im nächsten Kapitel. Wie können wir also – abgesehen von dieser Frage – Erzählungen in unserer Fotografie nutzen?


Vereinfacht gesagt sind die Bestandteile aller großartigen Erzählungen Protagonisten, Handlung, Schauplatz, Timing und Motiv. Wer. Was. Wo. Wann. Warum. Und wenn Sie alle miteinander verbinden oder eine Beziehung zwischen ihnen suggerieren können, übernimmt unsere Fantasie den Rest und erzählt die Geschichte fertig. Ein Bild kann deshalb eine Geschichte erzählen, weil es die menschliche Vorstellungskraft herausfordert.


Wenn Sie glauben, dass in Ihrem Bild eine Geschichte erzählt oder suggeriert werden sollte, können die folgenden Fragen Sie zu Möglichkeiten führen, diese Geschichte stärker auszudrücken:




	Ist die Szenerie eindeutig? Wenn sie überhaupt eine Rolle spielt, kann ich sagen, wo und wann sich die Geschichte abspielt? Durch welche visuellen Anhaltspunkte könnte der Betrachter dies erkennen? Zeigt zum Beispiel die Schrift an der Hauswand, dass sich diese Geschichte in Indien abspielt?


	Sind die Protagonisten eindeutig? Wenn es wichtig ist, dass ich etwas Bestimmtes über diese Figur weiß – welche visuellen Anhaltspunkte erhält der Betrachter? Was verrate ich ihm?


	Ist die Beziehung zwischen den Protagonisten klar? Welche ihrer Gesten deuten diese Beziehung an? Stehen sie beispielsweise dicht beieinander? Ist der eine größer als der andere? Ist er in eine umfassendere, allgemein verständliche Beziehung eingebunden, etwa Raubtier und Beute oder Erwachsener und Kind?


	Ändert sich die Beziehung zwischen den Protagonisten? Bedeutet zum Beispiel der dunkle und bedrohliche Himmel über einer Kleinstadt Gefahr? Denken Sie daran, dass die Natur auch ein Protagonist sein kann. Wenn Sie sich ein Bild ansehen und denken: »Ein Tornado zieht heran!«, dann können Sie darauf wetten, dass sich etwas ändern wird – und das ist die Geschichte.





Denken Sie nicht zu viel darüber nach. Und machen Sie sich keine Sorgen, wenn Ihre Bilder keine Geschichte erzählen. Das wird nicht immer der Fall sein, und es muss auch nicht immer sein. Aber wenn es auf die Erzählung ankommt, erhalten Sie ein stärkeres Foto, wenn Sie sich fragen, ob einer der oben genannten Punkte zutrifft, und wenn Sie sich klarmachen, dass die Wirkung des Bilds umso stärker sein wird, je klarer Sie diese Punkte ausarbeiten können. Wenn dieser Ansatz Sie interessiert, sollten Sie auch die Rolle von Kontrast und Gegensatz berücksichtigen. Diese Gestaltungstechniken wecken das Interesse des Betrachters, sind aber nicht nur für Geschichten wichtig. Deshalb betrachten wir sie am besten als eigenständige Ausdrucksmittel. Denn egal, was für ein Bild Sie fotografieren: Ohne Kontrast geht fast gar nichts.
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Mokhotlong, Lesotho, 2017
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Mokhotlong, Lesotho, 2017
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Mokhotlong, Lesotho, 2017
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Mokhotlong, Lesotho, 2017



Wenn Sie die Aufmerksamkeit auf ein Bild oder ein Bildelement lenken wollen, sind starke Kontraste ein guter Anfang.
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Wo ist der Kontrast?


Beim Kontrast geht es um den Unterschied. Der Unterschied zwischen Tonwerten oder Farben – das ist der Kontrast. Aber auch der Unterschied zwischen Linien oder Formen. Es gibt sogar kontrastierende Ideen. Wenn Sie ein neugeborenes Baby in die Hände eines Großvaters legen, schaffen Sie Kontrast. Wenn Sie einen kleinen Menschen vor ein riesiges Gebäude stellen, erhalten Sie einen Kontrast. Eigentlich finden wir hier gleich mehrere Kontraste – den Kontrast von Mensch und Architektur und den von Klein und Groß. Inwieweit ein Kontrast unser Auge anzieht und uns dazu bringt, dem Bild Aufmerksamkeit zu schenken, hängt von der Stärke der Unterschiede zwischen den Elementen ab. Der Kontrast von Gelb und Orange ist vielleicht etwas zu schwach, um einen zweiten Blick herauszufordern, aber der Kontrast von Gelb und Blau weist eine starke visuelle Masse auf – also schenken wir ihm unsere Aufmerksamkeit. Wenn Sie die Aufmerksamkeit auf ein Bild oder auf ein Bildelement lenken wollen, sind starke Kontraste ein guter Anfang.


Bei der Arbeit mit unerfahreneren Fotografen frage ich mich oft, was genau ich mir auf ihren Bildern ansehen soll. Das Motiv ist unklar. Ein Meer von Gesichtern in einer Menschenmenge, alle gleich gekleidet, mit dem gleichen Ausdruck, alle sehen gleich aus – das wird wahrscheinlich keine Reaktion in mir hervorrufen. Wo soll ich hinschauen? Was ist hier interessant? Aber sobald eines der Gesichter einen anderen Ausdruck hat oder eine Person eine andere Kleidung trägt, bringen mich diese Gegensätze zum Nachdenken. Jetzt verstehe ich, was Sie mir zeigen wollen.


Gute Kontraste können auch dazu beitragen, den Sinngehalt eines Bilds zu vermitteln, eine Idee zu verdeutlichen oder zu kommentieren. Aktfotografen nutzen dies seit Jahrzehnten erfolgreich. Wenn Sie eine hellhäutige nackte Frau zwischen große schwarze Felsen oder hoch aufragende Kakteen stellen, weisen Sie auf bestimmte Qualitäten der weiblichen Formen hin, indem Sie zeigen, was diese nicht sind. In der Umgebung der dunklen Felsen wirkt die Haut der Frau noch heller. Sie wirkt weicher, ihre Formen wirken sinnlicher, ihre Kurven organischer, und im Vergleich zu den Kakteen wirkt sie verletzlicher.


Da der Kontrast unsere Aufmerksamkeit auf den Unterschied lenkt, kann er dazu benutzt werden, Fragen aufzuwerfen und auf Unstimmigkeiten hinzuweisen, die wir amüsant oder herzergreifend finden. Elliott Erwitt, schon lange einer meiner zeitgenössischen Lieblingsfotografen, ist ein Meister der Gegensätze, wenn es um visuelle Wortspiele oder Späße geht. Nackte Maler an der Staffelei, die voll bekleidete Modelle malen. Eine Kunstgalerie, in der eine einzelne Frau das Bild einer bekleideten Frau bewundert, während ein Dutzend Männer das Bild einer nackten Frau betrachtet. Ein kleiner Hund im Schatten eines Hunds, der so groß ist, dass wir nichts anderes als dessen Beine sehen.


Dokumentarfotografen nutzen seit langer Zeit den Kontrast, um auf das Unrecht hinzuweisen. Bilder von den Lebenden unter den Toten, von den Machtlosen und Verletzlichen unter den Mächtigen, von den Schönen vor einer Kulisse der Gräueltaten oder umgekehrt.



Es liegt in der menschlichen Natur, sich von den Unterschieden zwischen den Dingen angezogen zu fühlen. Suchen Sie nach ihnen. Kitzeln Sie sie heraus.



Die größere Frage lautet dann: »Wie können Sie Kontraste und Gegensätze einsetzen, um die Aspekte, die Sie betonen wollen, zu verstärken?« Hier noch einige weitere Fragen, die Ihnen dabei helfen können:




	Was zeichnet mein Motiv aus und wie kann ich es stärker hervorheben? Könnte eine Veränderung der Perspektive das Motiv im Verhältnis zu den kleineren Elementen vergrößern oder umgekehrt?


	Könnte ich diesen Kontrast durch ein anderes Objektiv besser isolieren und nicht nur überflüssige Elemente, sondern auch konkurrierende Ideen weglassen? Würde ein weitwinkligeres Objektiv, mit dem ich näher an den Vordergrund herangehe, stärkere Kontrast erzeugen, weil dann beispielsweise der Vordergrund im Verhältnis zum Hintergrund größer wirkt? Würde mir ein längeres Objektiv mit einem engeren Sichtfeld einen direkteren Blick auf einen zwar vorhandenen, aber weniger gut wahrnehmbaren Kontrast ermöglichen?


	Könnte ich die Kontraste durch mehr oder weniger Schärfentiefe deutlicher zeigen oder andere kontrastierende Elemente verbergen, die ich nicht so auffällig darstellen möchte und die sonst vielleicht ablenken würden?


	Kann ich durch eine geänderte Belichtungszeit stärkere Kontraste zeigen, vor allem, wenn das Motiv sich bewegt und ich mehr Kontrast zu statischen Elementen herstellen möchte?


	Wenn der Augenblick wichtig ist – würde ich einen stärkeren Kontrast erhalten, wenn ich länger warte oder den Augenblick bewusster wähle? Zwar ist das beim Fotografieren von Menschen oder Tieren besonders wichtig, gilt aber auch für die Landschaftsfotografie. Hier können Sie mit etwas Geduld nicht nur hinsichtlich Licht und Farbe, sondern auch in puncto Wetter einen stärkeren Kontrast erzeugen.





Es liegt in der menschlichen Natur, sich von den Unterschieden zwischen den Dingen angezogen zu fühlen. Suchen Sie nach ihnen. Kitzeln Sie sie heraus. Eine kontrastreiche Szene ermöglicht stärkere Bilder mit mehr Ausdrucks- oder emotionaler Anziehungskraft, sofern wir diese Kontraste betonen oder übertreiben und konkurrierende Elemente nach Möglichkeit weglassen.


Dasselbe gilt auch für die Bildbearbeitung, und deshalb gehört zu den Dunkelkammertechniken schon immer die Dodge-and-Burn-Methode, mit der sich Bereiche gezielt aufhellen bzw. abdunkeln lassen. Bereiche mit hohem Kontrast haben eine starke visuelle Masse. Soll Ihr Betrachter auf ein bestimmtes Element achten, lenkt die Erhöhung des Kontrasts – eine Tonwertänderung von hell nach dunkel, Farbkontraste zwischen zwei Farbtönen, selbst Kontraste zwischen Schärfe und Unschärfe – den Blick auf diesen Bereich. Umgekehrt gilt aber auch: Eine Verringerung des Kontrasts in weniger wichtigen Zonen lenkt den Blick auf die wirklich wichtigen Bildbereiche.
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Revillagigedo-Archipel, Mexiko, 2017
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Revillagigedo-Archipel, Mexiko, 2017
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Revillagigedo-Archipel, Mexiko, 2017
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Revillagigedo-Archipel, Mexiko, 2017
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Revillagigedo-Archipel, Mexiko, 2017



Dies ist kein mathematisches Problem, das sich mit einer leicht anwendbaren Formel lösen ließe. Es ist eine Erfahrungssache. Wir fühlen es.
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Was ist mit Gleichgewicht und Spannung?


Fragen Sie einen Fotografen nach Gleichgewicht und Spannung in der Fotografie – und er wird Sie ansehen, als hätten Sie ihn gerade nach der mathematischen Formel der hyperfokalen Distanz gefragt. Eigentlich ist das nicht richtig: Ich kenne durchaus Fotografen, die sich ausführlich über Letzteres auslassen könnten, aber kaum welche, die über Gleichgewicht und Spannung sprechen können. Stellen Sie hingegen einem Maler oder Bildhauer die gleiche Frage, werden Sie eine wohlüberlegte Antwort erhalten.


Gleichgewicht und Spannung spielen eine große Rolle für die Ausstrahlung eines Bilds. Aber trotz ihrer Bedeutung habe ich noch keine gute Definition von Gleichgewicht oder Spannung gelesen. Das ist insoweit in Ordnung, als es mir weniger um eine Begriffsdefinition geht. Vielmehr möchte ich Fragen und Ideen aufwerfen, die Ihnen helfen, sie effektiver zu nutzen. Ich denke, man kann Gleichgewicht und Spannung als Werkzeuge nutzen und ihre Wirkung auf die Bildaussage verstehen, ohne diese Konzepte selbst perfekt definieren zu können.


Am Anfang stehen Begriffe, die wir der physischen Welt entlehnt haben: Zugkraft und Gewicht. Ich habe die Idee der visuellen Masse schon ein paar Mal erwähnt, und zum Verständnis dieses Konzepts ist es wichtig, Gleichgewicht und Spannung wirklich zu verstehen. Ich sehe es so: Jedes Element auf einem Foto zieht den Blick an – das eine mehr, das andere weniger. Oft geht es dabei um Kontrast. So wird der große, helle, scharf fokussierte gelbe Ball Ihre Aufmerksamkeit wahrscheinlich viel stärker auf sich lenken als der gedämpfte, unscharfe Hintergrund, weil zwischen beiden ein massiver Kontrast besteht, und dieser weckt unser Interesse. Der Ball hat in diesem Zusammenhang eine visuelle Masse. So weit, so gut?


Aber stellen Sie sich in diesem hypothetischen Bild vor, dass der große gelbe Ball nicht das einzige Bildelement ist. Vielleicht gibt es auch einen kleineren roten Ball. Nun befinden sich zwei Elemente auf demselben Foto, deren Zugkraft auf den Blick wirkt. Ist der Sog bei beiden gleich stark? Wahrscheinlich nicht. Der große gelbe Ball hat wahrscheinlich mehr visuelle Masse als der rote. Warum »wahrscheinlich«? Weil der Bildausschnitt selbst auch eine Rolle spielt. Wenn der Rest des Bilds mit Blau gefüllt ist (z. B. dem Himmel), dann hat der gelbe Ball viel Kontrast und damit visuelle Masse. Und weil er größer ist, hat er wahrscheinlich mehr Masse als der rote Ball. Aber was ist, wenn der Hintergrund des Bilds gelb ist? Dann würde der gelbe Ball einen viel geringeren Kontrast haben, der rote Ball würde hervorstechen, und die gesamte Bilderfahrung würde sich ändern.


Warum ist das überhaupt wichtig? Wenn alle Elemente mit unterschiedlicher Kraft den Blick auf sich ziehen, dann bestimmt die Anordnung dieser Elemente, ob und wie das Bild ausgewogen wirkt, und hilft uns, die Spannung zu erkennen. Und sowohl Gleichgewicht als auch Spannung bestimmen, wohin wir blicken und wie wir ein Bild empfinden. Dies ist kein mathematisches Problem, das sich mit einer leicht anwendbaren Formel lösen ließe. Es ist eine Erfahrungssache. Wir fühlen es. Die folgenden Fragen sollen Ihnen helfen, das Thema zu erforschen:




	Mehr visuelles Gewicht auf einer Bildseite bringt das Foto aus dem Gleichgewicht. Kann ich ein Element in die andere Bildhälfte setzen, um ein Gegengewicht zu schaffen?


	Kann ich ein Element aus der schwereren Seite des Bilds entfernen, damit sie leichter wirkt? Wie wäre es mit etwas mehr negativem Raum?


	Kann ich die sogenannte Drittel-Regel anwenden? Sie besagt, dass wir das wichtigste Element auf einer gedachten, horizontalen oder vertikalen Drittel- oder Zweidrittellinie ins Bild setzen. Diese Regel ist ein bisschen naiv, aber es gibt ein wichtiges Prinzip, das sie bestärkt: das dynamische Gleichgewicht. Wenn das Element mit der größten Masse auf einer Drittellinie liegt, dann bieten die weniger wichtigen Elemente, die die anderen zwei Drittel des Bildausschnitts füllen, ein Gegengewicht zum schwereren Drittel des Bildausschnitts. Das Foto bleibt ausgewogen, wirkt aber nicht statisch. Verstehen Sie das als Prinzip, aber betrachten Sie die Regel durchaus mit gesundem Misstrauen.


	Wenn Sie die gesamte visuelle Masse im Bildzentrum platzieren, wirkt das Foto ausgewogen – aber auch potenziell langweilig, falls das Motiv energisch oder dynamisch wirken soll. Kann mein Motiv am besten mit Begriffen wie »heiter«, »symmetrisch« oder »ruhig« beschrieben werden? Wenn ja, dann könnte statische Ausgewogenheit genau das Richtige sein.


	Einige Elemente im Bildausschnitt lenken nicht nur den Blick auf sich, sondern ziehen ihn in eine bestimmte Richtung. Stellen Sie sich einen Mann vor, der auf die linke Seite des Bildausschnitts blickt. Das Auge des Betrachters richtet sich nicht nur auf den Mann, sondern folgt auch seiner Blickrichtung. Stellen Sie sich nun zwei Personen vor, die jeweils in entgegengesetzte Richtungen blicken. Jetzt wird das Auge des Betrachters in verschiedene Richtungen gezogen, sowohl zum linken als auch zum rechten Bildrand. Dadurch entsteht Spannung. Fragen Sie sich also: Bin ich mir der Spannung in diesem Bild bewusst? Funktioniert sie für mich? Würde dieses Spannung verringert, wenn ich auf einen Augenblick warten würde, in dem beide Personen in dieselbe Richtung schauen? Könnte ich mehr Spannung erzeugen, wenn ich auf eine Veränderung ihrer Blickrichtung warte?





Sie müssen das alles nicht verstehen oder artikulieren können, zumindest nicht am Anfang. Sie müssen sich jedoch klarmachen, dass das Auge von einer Sogwirkung beeinflusst wird und dass sich damit der Eindruck von Gleichgewicht oder Spannung erzielen lässt. Die großen Fragen lauten:




	Hilft dieses Gleichgewicht oder diese Spannung mir, mein Motiv auszudrücken?


	Wie wirkt das auf mich?


	Entspricht oder widerspricht diese Wirkung der von mir gewünschten Bildaussage?





Da Gleichgewicht und Spannung besser erlebt als erklärt werden können, ist es möglicherweise hilfreich, Ihre eigenen Bilder oder die von anderen Fotografen zu studieren und sich dabei diese Fragen zu stellen. Fragen Sie sich, ob das Bild auf Sie ausgewogen wirkt und wie dieses Gleichgewicht erreicht wurde. Wirkt es auf einer Seite schwerer als auf der anderen? Fragen Sie sich, ob das Foto Spannung erzeugt und, wenn ja, wie diese erreicht wurde und ob sie Ihrer Meinung nach dem Motiv dient oder nicht. Je länger Sie über die visuelle Masse, das Gleichgewicht und die Spannung nachdenken und damit experimentieren, desto eher können Sie sie beim Fotografieren bewusst einsetzen.



Das Auge wird von einer Sogwirkung beeinflusst, und damit lässt sich der Eindruck von Gleichgewicht oder Spannung erzielen.
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Varanasi, Indien, 2018



[image: image]


Varanasi, Indien, 2018
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Varanasi, Indien, 2018
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Varanasi, Indien, 2018
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Varanasi, Indien, 2018



Wir wissen, wie die Welt aussieht. Zeigen Sie uns, wie sie sich anfühlt.
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Welche Energie vermittelt das Bild?


Ich kann mich nicht erinnern, jemals etwas über Energie in der Fotografie gelernt zu haben. Ich vermute, dass wir alle zu sehr damit beschäftigt waren, den Fokus und die Belichtung zu verbessern. Aber irgendwann wurde mir klar, dass manche Bilder energiereicher wirken als andere. Zuerst dachte ich, die Energie stamme vom Motiv selbst: ein schneller Skifahrer, ein rennendes Kind oder ein frisch verheiratetes Paar auf der Tanzfläche. Aber nachdem ich viele Fotos mit solchen Motiven gesehen hatte, die diese Energie nicht besaßen, wurde mir klar, dass die Entscheidungen des Fotografen diese Energie in das Bild bringen. Es ist also nicht nur ein energiereiches Motiv, sondern ein Motiv, das energiereich ausgedrückt wird, welches das Bild zum Leben erweckt.


Wenn eine bestimmte Qualität – etwa Energie – der Schlüssel zum optimalen Ausdruck des Motivs ist, dann sollten wir uns das bewusst machen und überlegen, inwiefern unsere Entscheidungen die Vermittlung dieser Qualität unterstützen oder beeinträchtigen. Welche Technik (etwa eine lange Belichtungszeit oder die Blitzsynchronisation auf den hinteren Verschlussvorhang) könnte Ihnen im Fall des frisch vermählten Ehepaares auf der Tanzfläche oder des laufenden Kinds mehr Bewegung, einen stärkeren Eindruck von Geschwindigkeit und Freude vermitteln? Wäre es die beste Entscheidung, die Bewegung mit der kürzestmöglichen Belichtungszeit einzufrieren? Können Sie mit der eingefrorenen Bewegung Geschwindigkeit und Energie genauso gut ausdrücken wie mit anderen Techniken? Die Antwort liegt bei Ihnen, und gerade dadurch erhalten Sie so kreative und authentische Möglichkeiten der Bildgestaltung.



Es ist nicht nur ein energetisches Motiv, sondern ein energetisch ausgedrücktes Motiv, das das Bild zum Leben erweckt.



Eine weitere Überlegung, auf die wir in Kapitel 17 näher eingehen werden, sind die Ausrichtung, die Proportionen und das Seitenverhältnis des Bilds. Manche Bildformate eignen sich besser als andere, um bestimmte Energiesituationen zu vermitteln; ein bestimmtes Bildformat könnte die Energie übertrieben darstellen, während ein anderes sie eher unterdrückt. Ein langer, vertikaler Wasserfall zum Beispiel könnte in einem horizontalen Bildformat sehr schön aussehen und den Kontext des umgebenden Dschungels zeigen. Wenn es auf dem Bild jedoch mehr um die Kraft des Wasserfalls und weniger um den Kontext geht, dann eignet sich ein vertikales Bildformat für die vertikale Bewegung dieses Wasserfalls, um diese Energie zu verdeutlichen. Und wenn Sie noch mehr Kraft vermitteln wollen, könnten Sie ein schmaleres Bildformat verwenden, etwa ein 9:16-Format statt des gängigeren 2:3-Formats. Oder natürlich könnten Sie auch den Mittelweg gehen: Wenn der Dschungel wichtig ist, Sie aber mehr vertikale Energie vermitteln wollen, als es durch ein horizontales Bildformat möglich wäre, dann könnte ein 4:5-Bildausschnitt einen guten Kompromiss darstellen.


Mit dem Bildformat wählen wir die Leinwand, auf der wir unser Bild präsentieren. Ein breites Querformat bietet Raum für weitläufige, horizontale Energien, Linien und Beziehungen. Ein quadratisches Bildformat verleiht den vertikalen und den horizontalen Linien oder Energien dasselbe Gewicht und kann eine ausgezeichnete Wahl sein, wenn Sie erkennen, dass die Energie dieses speziellen Motivs tatsächlich in der Ruhe liegt. Gelassenheit. Stille.


Es gibt auch verschiedene Arten von Energie. Emotionale Energie wie das Lachen eines Kinds hängt sehr stark von der Wahl des Augenblicks durch den Fotografen ab. Wenn Sie auf dieses Timing achten, sich bewusst machen, dass die verschiedenen Augenblicke unterschiedlich stark emotional aufgeladen sind, und Ihre Wahl entsprechend treffen – sowohl beim Fotografieren als auch bei der Bearbeitung und Auswahl des endgültigen Bildformats –, werden Sie den stärksten Ausdruck dieser Energie finden. Vertrauen Sie hier Ihrem Bauchgefühl. Energie ist mit Emotion verbunden, und wenn Sie selbst nicht auf die Energie der Szene oder des resultierenden Fotos reagieren, wenn Sie nicht mehr als nur Ihre eigene Neugierde packt, dann besteht auch kaum eine Chance, dass das Bild andere Betrachter emotional anrührt.


Ich entscheide mich häufig dafür, meinen Fotografien die Farbe zu entziehen. Einer der Gründe ist die Energie, die diese Farben vermitteln, und die damit verbundene Schwierigkeit, sie zu kontrollieren. Wenn die Farben nicht der Energie der Szene entsprechen – vielleicht zu viel Rot in einer ansonsten ruhigen Szene – oder wenn der Blick nicht auf dem beabsichtigten Weg durch das Bild gelenkt wird, verzichte ich lieber ganz auf Farbe. Sie selbst werden möglicherweise niemals in Schwarzweiß arbeiten, und das ist natürlich in Ordnung. Aber Sie müssen Ihre eigenen Wege finden, um die Energie des Motivs in Szene zu setzen. Hier einige Fragen, mit denen Sie weitere Möglichkeiten ausloten oder die Kreativität anregen können:




	Wie kann ich die Energie mithilfe meiner Objektive kontrollieren? Würde ein weit vom Motiv entferntes Weitwinkelobjektiv die Energie verringern? Könnte ich die Energie steigern, wenn ich näher heranginge? Wäre ein längeres Objektiv aus größerer Entfernung hilfreich, wenn ich die Energie teilweise verringern wollte?


	Welche Bewegungsrichtung hat die Energie, und würde ein anderer Bildausschnitt oder ein anderes Seitenverhältnis dazu beitragen, sie zu erhöhen oder zu verringern?


	Hängt die Energie von der Wahl des Zeitpunkts ab, und bin ich mir des Timings bewusst? Was kann ich tun, um einen stärkeren Augenblick im Voraus zu erkennen?


	Welche Energie erzeugen die Linien in meinem Bild, und könnte sich mein Blickpunkt auf diese Linien auswirken? Kann ich durch Veränderung meiner Position statische, horizontale Linien in dynamische Diagonalen verwandeln? Kann ich zur Verringerung dieser Energie die Kameraposition verändern, um die Linien rechtwinklig und damit stabil auszurichten, sodass andere Bildbereiche die energetische Qualität des Bilds vorgeben?


	Sollte ich diese Szene oder Aktion von der anderen Seite fotografieren? Wir betrachten ein Bild von links nach rechts, und im Allgemeinen macht sich eine Aktion oder Energie, die im Bild von links nach rechts verläuft, diesen visuellen Impuls zunutze. Eine Bildhandlung, die dieser natürlichen Richtung zuwiderläuft, erzeugt Spannung und verlangsamt die Energie. Könnte ich die Position der Kamera so verändern, dass die natürliche Blickdynamik von links nach rechts ausgenutzt wird, sodass bei einem von links nach rechts laufenden Kind die vorwärts gerichtete Energie noch betont wird?


	Steigern die von mir verwendeten Farben die Energie oder verringern sie sie? Und will ich das? Hilft mir beispielsweise die Wahl der Farbe bei einem Motiv, das mit trauriger emotionaler Energie aufgeladen ist, diese Traurigkeit auszudrücken? Könnte ich mit einem Schwarzweiß-Foto eine düstere Anmutung erzielen?


	Mit welcher Kombinationen aus Belichtungszeit und Techniken wie Schwenks, absichtlicher Kamerabewegung, Doppelbelichtung oder Blitzsynchronisation auf den zweiten Verschlussvorhang könnte ich dem Bild mehr Energie verleihen?





Dies ist kein dringender Ruf nach energiegeladeneren Bildern: Nicht jedes Foto soll im engeren Sinne energiegeladen wirken. Ich plädiere eher dafür, auf die von ihnen empfundene Energie des Motivs zu achten und Entscheidungen zu treffen, die diese bestmöglich zum Ausdruck bringen. Manchmal ist die Energie stark und richtungsweisend, manchmal rein emotional, manchmal gedämpft. Aber denken Sie daran: Man wird sie nicht spüren, wenn Sie sie nicht gezielt einsetzen. Wir brauchen Fotos, die Emotionen vermitteln, die unser Herz ergreifen und es nicht loslassen. Wir wissen, wie die Welt aussieht. Zeigen Sie uns, wie sie sich anfühlt.
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Oben und nächste Doppelseite: Jodhpur, Indien, 2017
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Jodhpur, Indien, 2017
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Jodhpur, Indien, 2017



Isolieren Sie das Motiv und gehen Sie so nahe wie nötig heran, damit es seine volle Wirkung entfalten kann.



15


Wie kann ich Raum und Größenmaßstab nutzen?


Das Auge bewegt sich im Bild umher, ähnlich wie wir uns im physischen Raum bewegen: Wir schlagen eine Richtung ein, wir lassen uns von dem leiten, was uns interessiert, und wir werden von Dingen, die uns im Weg stehen, aufgehalten. In großen, hell erleuchteten Räumen mit hohen Decken fühlen wir uns anders als in kleinen, dunklen Räumen mit niedrigen Decken und ohne Fenster. Ähnlich ist es mit unserer Erfahrung mit einem Foto, obwohl dieses nur zweidimensional ist. Ich frage mich sogar, ob unsere Erfahrung mit Fotos noch klaustrophobischer sein kann, weil ihnen diese dritte Dimension fehlt; die allesamt flachen Elemente geben uns nicht so viel Raum, dass wir uns zwischen ihnen hindurchbewegen könnten.


Wenn unsere Bilder ein Gefühl für den Raum vermitteln sollen, dann müssen wir uns diesen Wunsch bewusst machen und lernen, wie wir diesen Raum darstellen können. Auch das Gegenteil trifft zu: Soll unser Bild drangvolle Enge darstellen, dann sollten wir uns zunächst bewusst machen, wie wir den Raum nutzen können, um diesen Eindruck zu vermitteln.


Wenn wir über die Nutzung des Raums innerhalb eines Fotos nachdenken, beachten wir am einfachsten, dass der Bildausschnitt eine sehr reale und oft undurchdringliche Grenze darstellt. Er hat eine visuelle Masse, und wir müssen nicht nur die Beziehungen der Bildelemente zueinander, sondern auch zu diesem Bildausschnitt berücksichtigen. Wenn sämtliche Elemente bis an die Bildränder reichen, wird die Bilderfahrung möglicherweise weniger angenehm sein. Und genau dieser Missklang oder diese Herausforderung wird Ihren Bemühungen, das Motiv auf eine bestimmte Weise auszudrücken, entweder entgegenstehen oder sie im Gegenteil erst ermöglichen.


Ein Bild, dessen Elemente bis zu den Bildkanten reichen (oder sie fast berühren), wirkt unbequem. Wir empfinden visuelle Klaustrophobie; wir suchen nach dem Ausgang. Es verhindert, dass unser Auge im Bildausschnitt umherwandert, länger verweilt und sich Zeit für die Details nimmt. Auf den ersten Blick scheint diese empirische Wahrheit gegen die Regel zu verstoßen, die so viele von uns gleich zu Anfang lernen: Füllen Sie das Bild! Solche allzu einfach klingenden Pauschalaussagen sollten uns misstrauisch machen, denn es geht nicht nur darum, dass wir den Bildausschnitt füllen sollten. Tatsächlich geht es darum, wie wir den Bildausschnitt füllen und warum das wichtig ist.


Die Idee, das Bild zu füllen, ist gut, aber ich drücke es lieber anders aus: Isolieren Sie das Motiv und gehen Sie so nahe wie nötig heran, damit es seine volle Wirkung entfalten kann. Einige Möglichkeiten sind dazu besser geeignet als andere. Stellen Sie sich vor, Sie fotografieren ein Frauenporträt. Sie könnten den gesamten Umriss des Kopfs und alle Details des Gesichts darstellen, mit genug Leerraum, damit der Blick zwischen dem Kopf und den Rändern des Bildausschnitts schweifen kann. Vielleicht zeigen Sie auch ein Stück Hintergrund. Es ist ein schönes Bild mit viel negativem Raum, also dem Raum, der nicht das Motiv ist, sondern hilft, dieses zu definieren, und dem Auge Bewegungsfreiheit schenkt. Das ist eine Möglichkeit, den Bildausschnitt mit einem Porträt zu füllen. Das Motiv ist gut isoliert, ohne Ablenkungen, und es gibt viel Bewegungsfreiheit. Das Foto wirkt elegant.


Eine andere Möglichkeit besteht darin, wirklich nahe ranzugehen. So nah, dass Sie den größten Teil dieses wundervollen Gesichts sehen, aber nicht die Kopfumrisse. Das Motiv ist dann das Gesicht, sind die Details, der Ausdruck. Dieses Porträt ist zutiefst intim. Sie haben den Bildausschnitt ausgefüllt, aber trotzdem gibt es Platz zwischen den visuell stärksten Zügen (etwa den Augen, den Linien zwischen Nase und Mund) und den Bildrändern. Dieses Bild könnte ich mir stundenlang ansehen.


Eine dritte Möglichkeit ist der Mittelweg. Als Anfänger wählen wir häufig diesen Ansatz, und einige von uns gelangen nie darüber hinaus. Sie füllen den Bildausschnitt so dicht, dass keine freie Bewegung mehr möglich ist, aber doch nicht so sehr, dass das Gesicht die Hauptrolle spielen würde. Die Linien, die die Form des Kopfs bilden, befinden sich so nahe am Bildrand, dass sie Spannung erzeugen. Es entstehen kleine Lücken zwischen dem Kopf und den Bildrändern, die meinen Blick einfangen. Mein Blick bewegt sich nicht wirklich durch das Bild. Vielmehr spüre ich eine Spannung und frage mich, warum alles so ins Bild gequetscht wurde. Sicher, das Bild ist ausgefüllt – aber wozu? Die »Regel« wurde befolgt, aber nicht so, dass ein elegantes, intimes, leicht interpretierbares Foto entstanden wäre.


Ist das in Ordnung? Besteht die Gefahr, dass ich mir selbst eine falsche Regel auferlege? Ja, es könnte in Ordnung sein. Es kann durchaus Fälle geben, in denen Sie diese Art von Spannung beabsichtigen, wenn Sie mir nämlich ein unbehagliches Gefühl vermitteln wollen, weil Sie selbst das Motiv so empfinden und weil Sie jedes verfügbare Mittel einsetzen, um mir ein Gefühl der Verkrampfung, Anspannung, Ablenkung und Klaustrophobie zu vermitteln. Wir brauchen keine Regeln wie »Füllen Sie den Bildausschnitt«, sondern Leitlinien, die sagen: »Diese oder jene Entscheidung wird zu diesem oder jenem Ergebnis führen«. Dann treffen wir Entscheidungen, die unserer Sichtweise entsprechen.


Überlegen Sie, wie die Raumaufteilung im Bild auf Sie wirkt. Wenn Sie ein Gefühl der Weite vermitteln möchten, dann kann die Raumaufteilung helfen, dieses Ziel zu erreichen oder ihm entgegenstehen. Das gilt auch für den Größenmaßstab. Es geht um Kontraste, und der Maßstab ist im Wesentlichen der Kontrast von Größe und Raum. Normalerweise entsteht er durch die Darstellung des Kontrasts zwischen zwei Elementen mit bekannter Größe. Wir empfinden, wie klein das Kind ist, wenn es neben einem riesigen Baum steht; wir bemerken, wie groß der Elefant ist, der neben einem Auto steht. Ein solcher Maßstab hilft uns, Proportionen nicht nur zu erkennen, sondern auch zu empfinden.


Ein Gefühl für den Maßstab erhalten wir auch dadurch, dass ein Element im Kontrast zum Bildformat selbst steht. Ja, das Kind steht am Fuß eines großen Baums; wir haben es erfasst. Aber nehmen Sie ein Weitwinkelobjektiv, lassen Sie um das Kind herum mehr Platz, und zeigen Sie mir, wie groß der Baum ist – stellen Sie das Kind klein im Verhältnis zum Bild selbst dar –, und Sie werden einen viel stärkeren Kontrast erhalten. Natürlich gibt es einen Punkt, an dem ein zu weites Format das Bild auseinanderfallen lässt und die Wirkung verloren geht, um die Sie sich so sehr bemüht haben. Aber es gibt nichts, was Sie durch Ihre Experimente verlieren könnten.


Eines meiner Lieblingsfotos von einem Reiseerlebnis in der mongolischen Gobi-Wüste ist ein Bild, das ich von einem Fotografen in den Sanddünen gemacht habe. Er ist klein, nicht nur im Verhältnis zu den großen Dünen, sondern auch im Verhältnis zum Bild. Er füllt wahrscheinlich nur fünf Prozent des Bilds aus, wenn überhaupt. Ich habe Fotos, auf denen er größer ist, aber die sind nicht so wirkungsvoll. Und ich habe Fotos, auf denen er kleiner ist, aber die sind weder informativ noch wirkungsvoll: Der Betrachter denkt nicht darüber nach, wie klein sich der Fotograf in einer so weiten Wüste fühlt, sondern fragt sich, was dieses kleine dunkle Objekt auf dem Bild sein könnte.


Dies ist nicht das Ende des Dialogs über die Nutzung des Raums. Wir werden ihn weiter vertiefen und uns im nächsten Kapitel ausführlich damit beschäftigen. Für den Augenblick betrachten Sie den Raum auf einer zweidimensionalen Ebene. Fragen Sie sich:




	Welche Entscheidungen kann ich treffen, um dem Auge mehr Bewegungsfreiheit im Bild zu ermöglichen?


	Kann mein Motiv besser mit einer großzügigeren Raumaufteilung ausgedrückt werden oder wäre eine dichtere Darstellung besser geeignet? Probieren Sie es! Finden Sie es heraus!


	Bin ich mir der Elemente bewusst, die das Bild durchqueren? Behindern sie die Bewegung des Auges?


	Fülle ich das Bild mit meinem Motiv aus, konterkariere diese Bemühungen aber durch die Vernachlässigung des negativen Raums?


	Könnte ich die Erfahrung der Größe durch einen Größenvergleich oder -kontrast übertreiben?


	Könnte ich durch Größe des Motivs im Verhältnis zum Bildausschnitt selbst etwas über dieses Motiv ausdrücken oder dem Bild einen räumlicheren Eindruck verleihen? Wäre mir mit dem Gegenteil besser gedient?





Ich hoffe, Sie haben sich meinen Vorschlag zu Herzen genommen, sowohl Ihre als auch andere Bilder auf diese Fragen zu untersuchen. Der richtige Weg, all dies zu lernen – sich diese Ideen wirklich zu eigen zu machen –, besteht darin, Fragen zu stellen und eigenständig darüber nachzudenken. Und auch wenn Sie dazu irgendwann natürlich durch den Sucher blicken müssen, können Sie mit bereits vorhandenen Fotos anfangen. Wie hat der Fotograf den Raum genutzt? Welche Entscheidungen hat er in puncto Negativraum oder Größenvergleich getroffen? Wie würde dieses Foto aussehen, wenn der Fotograf andere Entscheidungen getroffen hätte? Würde es sich genauso anfühlen? Warum?
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Revillagigedo-Archipel, Mexiko, 2017
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Revillagigedo-Archipel, Mexiko, 2017



[image: image]


Revillagigedo-Archipel, Mexiko, 2017
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Revillagigedo-Archipel, Mexiko, 2017



Ich fotografiere unter anderem deshalb, weil ich mehr Kontakt zur Welt suche.
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Kann ich den Tiefeneindruck verstärken?


Zwar ist ein Foto immer zweidimensional, kann aber doch enorme Tiefe aufweisen – oder zumindest die Illusion oder den Eindruck von Tiefe vermitteln. Es hängt ganz von den Entscheidungen ab, die Sie als Fotograf treffen. Das fängt damit an, dass Sie erkennen, ob ein stärkerer Tiefeneindruck Ihre Sichtweise unterstützt. Manche Bilder wirken nicht durch einen Tiefeneindruck, sondern gerade, weil dieser fehlt. Manche Fotos funktionieren nur, wenn der Betrachter gar keine Tiefe mehr wahrnimmt, die Elemente zusammengerückt und dadurch Verbindungen oder Zusammenhänge gezeigt werden, die nicht erkennbar wären, wenn die Objekte mehr Abstand voneinander hätten.


Ich habe die letzten paar Jahre damit verbracht, den Tiefeneindruck in meinen Bildern zu verstärken, denn ich fotografiere unter anderem deshalb, weil ich mehr Kontakt zur Welt suche. Das Fotografieren beschert mir Erfahrungen, die mir sonst verschlossen geblieben wären. Wie ich fotografiere, bestimmt die Intensität dieser Erfahrungen. Größtenteils habe ich mit Weit- und Ultraweitwinkelobjektiven experimentiert. Weitwinkelobjektive drücken die Objekte auseinander, Vordergrundelemente wirken größer und Hintergrundelemente kleiner. Es entsteht der Eindruck einer peripheren Wahrnehmung; der Betrachter taucht in die Szene ein. Ich verleihe damit meinen Motiven gerne den intimen, kommunikativen Ausdruck, den ich anstrebe. Soll ein Bild energiereich und intensiv wirken, muss ich mit dem Weitwinkelobjektiv näher herangehen. Es zwingt mich zur Interaktion und Teilnahme. Das trifft auf Landschaften, Porträts, Straßenszenen und – so weit möglich – auch auf die Tierfotografie zu.


Weitwinkelobjektive helfen mir mehr als jedes andere Hilfsmittel, einen Tiefeneindruck zu erzielen, in erster Linie, indem sich die Erfahrung der Perspektive verändert. Sie stellen den Vordergrund im Verhältnis zum Hintergrund größer dar, sodass wir uns dem Vordergrundelement näher fühlen. Sie stellen diagonale Linien länger und noch diagonaler dar, sodass wir eine veränderte Energie spüren, der Fluchtpunkt rückt dynamisch in die Ferne. Obwohl ich mich selbst weniger bewegen muss, kann ich damit Elemente in den Szenenhintergrund verschieben. Dadurch verändert sich nicht unbedingt der Tiefeneindruck, aber ich kann so beeinflussen, was in dem dadurch entstandenen Raum geschieht.


Ich stecke gerade mitten in einem Porträtprojekt und fotografiere die Menschen, die in meinem Leben am wichtigsten sind. Dabei nehme ich maximal ein 35-mm- Objektiv (Vollbildäquivalent), oft eher 20 mm. Das ist nicht gerade die »bevorzugte« Brennweite, mit der man nach allgemeiner Auffassung Porträts fotografieren sollte. Ein 20-mm-Objektiv wird es kaum auf die Liste der zehn besten Porträtobjektive schaffen. Es ist unkonventionell, denn normalerweise sollen unsere Porträts schmeichelhaft wirken – große Nasen sollen kleiner wirken, die Gesichtszüge weniger stark ausgeprägt. Aber ist das der einzige Grund, warum wir Porträts fotografieren? Um zu schmeicheln? Möchten wir nicht manchmal viel näher ran, als wenn wir in der Realität Menschen begegnen – nah, intim, makelbehaftet und all das? Wünschen wir uns nicht manchmal Authentizität, eine Begegnung Auge in Auge? Die Tiefe, die wir mit solchen Brennweiten besonders im Nahbereich erzielen, ermöglicht dies auf eine Weise, die längere Objektive nicht zu bieten haben. Die Wirkung ist einfach anders. Also lautet die Frage: Wie soll das Bild wirken?


Ich habe Ihnen schon mehrfach Mut gemacht, herauszufinden, was der optimale Ausdruck für Ihr Motiv ist, und die Möglichkeiten zu erkunden, die zum letztlichen Foto führen. Ich halte mein Porträtprojekt für ein gutes Beispiel. Mein Motiv sind nicht nur die individuellen Menschen, die ich fotografiere, sondern im tieferen Sinne die Intimität zwischen uns. Es geht um Emotionen und Ehrlichkeit. Auf einer bestimmten Ebene erwarte ich von den Porträtierten, dass sie ihre Verletzlichkeit zeigen. Für dieses Projekt saß ich direkt vor meinen Freunden, sehr nah – das Objektiv meist nicht weiter als ca. 40 cm entfernt – und bat sie, nicht für die Kamera zu posieren, nicht zu lächeln oder Grimassen zu schneiden, sondern nur in das Objektiv zu schauen. Manchmal taten sie es. Manchmal sahen sie sich im Studio um, denn bei so viel Nähe fühlten sie sich unbehaglich. Manchmal tranken sie einen Schluck Whiskey, den ich vor sie hingestellt hatte. Und nach einigen anfänglichen Misserfolgen resultierte daraus eine fortlaufende Serie, die ich »The Treasury« nenne, denn diese Menschen bereichern mein Leben. Ich brauchte ein intimes Gefühl. Ich brauchte die Tiefenwirkung, die ein Weitwinkelobjektiv schaffen kann.


Es war nicht nur die Objektivwahl, mit der ich in diesen Bildern eine Tiefenwirkung erzielte. Schon immer nutzt man dazu auch das Licht. Gerichtetes Licht – von der Seite, von oben oder unten statt von vorne – hebt jede Unebenheit hervor und wirft Schatten. Das ist einer der visuellen Anhaltspunkte für die Dreidimensionalität eines Motivs. Mit diesem Wissen und dem Wunsch, dies zu steuern, können Sie die Tiefenwirkung Ihrer Fotos verstärken. Sie können dazu auf anderes Licht warten, den Blitz schräg zum Motiv positionieren statt direkt frontal oder Ihre eigene Position ändern.



Schon immer nutzt man das Licht, um in Bildern eine Tiefenwirkung zu erzielen.



Sie werden selbst ein Gefühl dafür haben, wie Sie Ihr Motiv am besten in Szene setzen wollen. Tiefe ist hierzu nicht immer das richtige Mittel. Vielleicht ist sie sogar niemals das richtige Mittel für Sie – in diesem Fall sollten Sie alles Mögliche tun, um einen Tiefeneindruck zu vermeiden, indem Sie längere Objektive und bestimmte Perspektiven bevorzugen und die Tatsache nutzen, dass längere Brennweiten den Raum komprimieren und Objekte näher zusammenrücken. Man kann nicht sagen, dass das eine Objektiv besser ist als das andere, vielmehr haben verschiedene Objektive unterschiedliche Auswirkungen, und es hängt von Ihnen ab, welches Sie für eine bestimmte Sichtweise oder Absicht einsetzen wollen. Hier einige Fragen, die Sie bedenken sollten:




	Würde mein Motiv von mehr Tiefe oder mehr Abstand zwischen den Bildelementen profitieren, sodass ein Weitwinkelobjektiv sinnvoll wäre?


	Würde ein flacherer, eher grafischer Ausdruck stärker wirken?


	Würde mein Motiv von einer engeren Beziehung zwischen den Elementen profitieren, sodass ein Objektiv über 50 mm sinnvoll wäre?


	Ist es für mich wichtig, dass der Betrachter in die Szene eintauchen kann, oder würde mein Motiv einen stärkeren Ausdruck erhalten, wenn er sich als Außenstehender fühlt?


	Könnte ich Licht- und Schatteneffekte nutzen, um den Tiefeneindruck meiner Bildern zu verstärken oder abzuschwächen, indem ich auf anderes Licht warte, die Blitze anders platziere oder einfach die Kamera bewege, sodass ich die durch Schatten erzeugte Struktur und Tiefenwirkung besser sehen und erfahren kann?





Nur weil wir mit einem zweidimensionalen Medium arbeiten, bedeutet das nicht, dass wir die dritte Dimension ignorieren sollten oder auch nur könnten. Unsere Wahl erlaubt es uns, die Tiefenwahrnehmung zu manipulieren, und dies hat starke Auswirkungen darauf, ob das Motiv als Herzstück unseres Fotos seinen stärksten Ausdruck erhalten wird oder nicht.
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Andy Wallace, 2019
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David Adam Edelstein, 2019
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Kate Siobhan Mulligan, 2019
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Jon McCormack, 2019
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Paul Nicklen, 2019
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Paul Nicklen, 2019



Je mehr unnütze Informationen Sie ins Bild quetschen, desto eher verwässern Sie die Wirkung der wichtigsten fotografischen Elemente.
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Was ist mit dem Format?


Es mag seltsam erscheinen, sich in einem Buch, das im Wesentlichen von der Bildkomposition handelt, so spät mit dem Format zu beschäftigen. Wie gesagt, ist es jedoch nicht beabsichtigt, dass Sie die hier gezeigten Ideen nacheinander anwenden. Die meisten Entscheidungen, die wir beim Fotografieren treffen, sind eine Reaktion darauf, was uns an einer Szene anzieht, und auf die anderen Prioritäten und Einschränkungen, die sich dabei ergeben. Diese Entscheidungen sind voneinander abhängig, aber sie werden nicht in einer bestimmten Reihenfolge getroffen. Sie müssen möglicherweise zehn Entscheidungen treffen, bevor Sie wissen, welches Format Sie wählen sollten, oder Ihre Wahl des Formats könnte gleich Ihre erste Entscheidung sein – aber seien Sie jederzeit bereit, es sich wieder anders zu überlegen.


Wenn wir uns für ein Bildformat entscheiden – und selbst wenn es immer das 3:2-Querformat sein wird –, müssen wir uns darüber im Klaren sein, dass dieses einen Einfluss darauf hat, wie wir das Bild wahrnehmen. Als es in Kapitel 14 um die Bildenergie ging, habe ich mich schon ein wenig mit diesem Thema auseinandergesetzt. Durch unsere Formatwahl wird der Betrachter, der etwas aus dem Bild herauslesen möchte, dieses auf eine bestimmte Weise interpretieren. Einfach und verallgemeinert ausgedrückt: Wenn wir im Querformat fotografieren, drücken wir damit aus, dass die horizontalen Zusammenhänge wichtiger sind als die vertikalen. Man soll das Bild horizontal verstehen. Genauso verhält es sich mit Hochformat: Dieses betont die vertikalen Zusammenhänge, Formen und Energien. Ein quadratisches Format betont beides gleichermaßen, die horizontalen und vertikalen Ausdehnungen der Elemente, Zusammenhänge und Energien im Bild.


Die wichtigste Frage, die wir unbedingt stellen sollten, lautet: Ist mein Motiv in erster Linie vertikal oder horizontal? Oder beides? Denken Sie daran, dass das Motiv nicht notwendigerweise der fotografierte Mensch oder der Baum ist, der ein Hochformat nahelegt. Es könnte auch die Geste dieser Person sein – weit und horizontal – oder die Beziehung zwischen ihr und einer anderen. Hier könnte ein Querformat besser geeignet sein. In welcher Richtung entwickelt sich die Geschichte? Wie soll ich das Bild verstehen? Wenn mein Blick auf und ab wandern möchte, während Sie ihm die eingeschränkte vertikale Ausdehnung des Querformats aufzwingen, dann frustrieren Sie mich und schaffen eine Dissonanz zwischen dem Motiv und dem optimalen Ausdruck des Bilds. Nicht nur das – es wird links und rechts wahrscheinlich auch weitere unnötige Elemente oder den Hintergrund enthalten, um das Format zu füllen. Je mehr unnütze Informationen Sie ins Bild quetschen, desto eher verwässern Sie die Wirkung der wichtigsten fotografischen Elemente.


Es gibt beim Format noch weitere Überlegungen, zu denen auch die geeigneten Proportionen gehören – vielleicht möchten Sie zum Beispiel nicht nur ein Querformat, sondern ein besonders breites, zum Beispiel ein 16:9-Format. Ich denke jedoch, dass meine Ausführungen zur Bildenergie die Wirkung des Bildseitenverhältnisses ausreichend verdeutlicht haben. Wenn Sie sich nicht nur fragen, ob Sie Ihr Motiv am besten horizontal oder vertikal zeigen können, sondern auch wie horizontal oder wie vertikal, und wenn sie wissen, dass diese Entscheidung nur bei Ihnen liegt, sollte das genügen, um ihre Experimentierfreude und Kreativität zu wecken.


Vielleicht betrachten Sie das alles einfach als Geschmacksfrage. Vielleicht bevorzugen Sie das übliche 3:2-Querformat – dann haben Sie Ihre Entscheidung bereits getroffen. Denken Sie jedoch über die folgenden Fragen nach:




	Wie platziere ich die Elemente in diesem speziellen Format, um Balance und Spannung passend zum Motiv und der beabsichtigten Aussage zu schaffen?


	Wo sollte ich stehen, um den Zusammenhang zwischen den Elementen und dem Bild selbst zu verdeutlichen?


	Welche Entscheidungen muss ich treffen, um die Bewegung oder die Energie im Bild zu maximieren?


	Lasse ich dem Blick genug Raum, sich durch das Bild zu bewegen?


	Wie beeinflusst meine Entscheidung für einen bestimmten Augenblick, das Motiv und meine eigene Position die Beantwortung dieser Fragen?





Dies ist kein komplexes Thema, es wird aber oft außer acht gelassen. Schnell entwickelt man die Angewohnheit, die Kamera auf eine bestimmte Weise zu halten oder sich immer auf die gleichen Kompositionen zu beschränken und das Format nur als Bildbegrenzung anzusehen statt als Teil des Fotos selbst, der mitbestimmt, wie der Betrachter das Bild wahrnimmt und welche Bedeutung bestimmte Zusammenhänge, die Dynamik und das Narrativ des Fotos erhalten. Fragen Sie sich selbst, ob Sie die beste Übereinstimmung zwischen Ihrem eigentlichen Motiv und dem Format gefunden haben. Dann werden Sie bewusstere Entscheidungen treffen und Bilder gestalten, die dieses Motiv optimal zum Ausdruck bringen.



Ihre Augen sehen alles, aber Ihr Gehirn verleiht jedem Objekt seine Bedeutung.
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Wiederholen sich die Elemente?


Die Fotografie hat viel mit dem Grafikdesign gemeinsam. Tatsächlich ist die Fotografie Grafikdesign – die Anordnung von grafischen oder visuellen Elementen zur Vermittlung einer bestimmten Aussage. Ich wundere mich immer wieder, dass wir uns nicht mehr von diesem Bereich abschauen. Ich vermute den Grund jedoch darin, dass wir uns in der modernen fotografischen Kultur tendenziell in erster Linie auf die Qualität unserer Kameras verlassen, wenn es um die Qualität unserer Bilder geht. Grafikdesigner hingegen hatten nie den Luxus, zu glauben, dass ihre Werkzeuge wesentlich zur Anordnung der Elemente auf dem Papier beitragen. Das ist ein ganz anderer Bereich, der aber für den Fotografen eine Gelegenheit bietet, zu lernen, wie sich grundlegende Designprinzipien – etwa Kontrast, Ausgewogenheit, Balance und Wiederholung – nutzen lassen.


Die Wiederholung von Elementen kann für den Fotografen wie für den Grafikdesigner ein praktisches Mittel sein, auch wenn der zuletzt Genannte zugegebenermaßen mehr Möglichkeiten hat, Elemente zu verschieben, zu vervielfältigen oder zu entfernen. Uns Fotografen bleibt dagegen oft nur, sich wiederholende Element zu erkennen und dann bewusst zu betonen oder wegzulassen. Als Erstes müssen Sie jedoch wissen, was sich wiederholende Elemente für Ihr Bild bedeuten.


Wenn Sie sich eine Szene ansehen und sich wiederholende Linien, Formen, Gebärden und Farben sehen, besteht die Möglichkeit, ein visuelles Echo in dem Bild zu kreieren. Ein Kontrast erlaubt es uns, ein Objekt zu zeigen und zu betonen, indem wir es mit dem vergleichen, was es eben nicht ist (ein kleines Kind sieht beispielsweise neben etwas sehr Großem noch kleiner aus). Genauso können wir durch Wiederholung bestimmte Elemente betonen, indem wir in demselben Bild noch weitere, ähnliche Objekte zeigen. Je ähnlicher sich diese sind, desto eher fallen sie uns auf und desto eher interessieren sie uns. Ein roter Ball findet sein Echo in einem roten Hut und einem roten Schild auf einem nahen Gebäude. Solche sich wiederholenden Elemente leiten uns durch das Bild und bieten unseren Augen Formen und Wege an, denen wir wie Führungslinien folgen können. Sie stellen einen natürlichen Blickpunkt dar.


Wenn Sie wiederholte Elemente erkennen und kreativ im Bild platzieren, können Sie die Komposition verdichten und die unterschiedlichen Elemente zu einem einheitlichen Ganzen zusammenfügen. Gibt es genügend Elemente für ein erkennbares Muster, dann können Sie auch Kontraste darstellen, indem Sie das Muster unterbrechen: Wenn das im Bild viele runde Formen, aber nur ein einziges Dreieck zeigt, fällt dieses umso mehr auf. Gibt es viele rote Elemente, aber nur ein blaues, bemerken wir das blaue, weil es anders ist. Stellen Sie sich folgende Fragen:




	Gibt es Elemente in dieser Szene, die sich in Form oder Farbe wiederholen?


	Welche Auswahl kann ich treffen, um diese Wiederholungen in der gewünschten Weise zu betonen oder zu reduzieren? Könnte ich zum Beispiel mehr oder weniger Wiederholungen zeigen?


	Gibt es genug Wiederholungen für ein Muster und kann ich eine Möglichkeit finden, dieses Muster zu durchbrechen, um einen Kontrast und ein interessanteres Bild zu erhalten?


	Kann ich die sich wiederholenden Elemente nutzen, damit mein Bild eine optische Klammer erhält, die sonst nicht existieren würde?


	Kann ich meine Perspektive ändern oder ein anderes Objektiv nutzen, damit ich mit den sich wiederholenden Elementen eine deutlichere Blickführung schaffen kann?





Was Sie mit den sich wiederholenden Elementen in der Szene machen, hängt davon ab, was Sie erreichen möchten. Die Grundlage ist aber immer, die Elemente und die sich daraus ergebenden Möglichkeiten zu erkennen.


Oft werde ich gefragt, wie wir lernen können, besser zu sehen – wie können wir sich wiederholende oder andere fotografische Elemente leichter erkennen? Meine Antwort lautet immer: Dazu brauchen Sie nicht Ihre Augen, sondern Ihr Gehirn. Ihre Augen sehen alles, aber Ihr Gehirn verleiht jedem Objekt seine Bedeutung.


Es geht nicht darum, besser zu sehen – wir müssen Elemente und die damit verbundenen Möglichkeiten erkennen. Damit wir etwas er kennen können, müssen wir es zuerst einmal kennen. Es ist wie bei den anderen Themen, die wir behandelt haben: Wenn Sie bewusst beginnen, sich wiederholende Elemente in überzeugenden Fotografien zu suchen und zu erkennen, dann werden Sie dieses Prinzip auch auf Ihre eigene fotografische Arbeit übertragen.
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Jodhpur, Indien, 2017
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Jodhpur, Indien, 2017
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Jodhpur, Indien, 2017



Man erreicht Harmonie, wenn alles im Bild zusammenarbeitet.
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Harmonie


Am häufigsten fällt mir an den Bildern von Fotografieeinsteigern (und dazu gehören auch meine eigenen frühen Arbeiten) die fehlende Harmonie auf. Es fehlt die Geschlossenheit. Das Bild enthält zahlreiche Elemente, aber diese bilden kein einheitliches, zusammenhängendes Ganzes. Sie scheinen nur deshalb vorhanden zu sein, weil die Kraft des Bildformats sie dort zusammenhält.


Meine zentrale Idee für dieses Buch ist es, dass das Herz der Fotografie nicht einfach das Bildmotiv ist, sondern der beste Ausdruck des Motivs, das der Fotograf ausgewählt hat. Harmonie ist die Abstimmung aller Bildelemente auf dieses Ziel. Wenn das Bild von der Beziehung zweier Menschen oder dem Chaos auf einer indischen Straße handelt oder davon, wie das Licht auf der schottischen Isle of Skye auf Land und Meer trifft, dann erreichen Sie Harmonie, wenn alle Bildelemente auf dieses eine Ziel hin zusammenwirken und kein Element Ihrer Absicht entgegensteht.


Wenn wir uns ein Bild ansehen und sagen: »Dieses oder jenes Element ist störend«, drücken wir damit aus, dass es dem Bild an Harmonie fehlt. Aufgrund der Auswahl und Anordnung der in den Bildausschnitt ein- und daraus ausgeschlossenen Elemente fühlen wir instinktiv, worum es in der Szene geht, aber andere Elemente wirken sich hier störend aus – wir reagieren auf die fehlende Harmonie.



Wie kann ich Farben, sich wiederholende Elemente oder inhaltliche Bezüge nutzen, um Harmonie im Bild zu erzeugen oder zu erhalten?



Wie steht es dann mit dem Kontrast? Wie können wir den Kontrast nutzen, um die Harmonie zu verbessern, statt sie zu zerstören? In einem guten Foto sollten Harmonie und Kontrast ausbalanciert sein. Und auch wenn ich der Ansicht bin, dass Sie dies selbst erspüren und ausprobieren sollten, bleibt die Frage sinnvoll: Unterstützt dieser Kontrast die Bildidee? Ohne Abwechslung kann Harmonie zu Monotonie werden, und der Kontrast kann Ihnen helfen, das zu vermeiden – wie zum Beispiel die Idee des durchbrochenen Musters.


Besonders offensichtliche und wirkungsvolle Techniken, um Harmonie im Bild zu erzielen, ist die bewusste Nutzung von Farbpaletten, sich wiederholenden Elementen und inhaltlichen Bezüge. Wenn Sie eine absichtsvoll gewählte Farbpalette nutzen, passen Farbton, Sättigung und Luminanz in diesem Foto zusammen, ein visuelles Ganzes entsteht. Nehmen Sie ein Element dazu, das sich nicht in diese Farbpalette einfügt, kann es störend wirken oder aber die Aufmerksamkeit auf die Palette lenken. Dieser Effekt kann sehr wirkungsvoll sein, solange er dem Motiv nicht die Show stiehlt. Wir haben uns bereits mit sich wiederholenden Elementen beschäftigt, aber das Konzept der inhaltlichen Bezüge sollten wir etwas näher beleuchten.


Damit ist die visuelle Unterstützung des Hauptmotivs gemeint. Unterstützen die ausgewählten Elemente den Ausdruck des Motivs? Das ist wichtig, besonders die Erkenntnis, dass wir tatsächlich eine Auswahl unter den Bildelementen treffen sollten. Fotografie ist die Kunst des Weglassens; die besten Fotografien enthalten nicht mehr als das Nötige. Ringen Sie damit, Überflüssiges wegzulassen. Wenn es nicht ins Bild gehört, wenn es keine Funktion erfüllt – vor allem den Ausdruck des Motivs nicht verbessert –, dann lassen Sie es weg. Seien Sie in dieser Hinsicht gnadenlos.


In Kapitel 21 sehen wir uns an, wie Sie das erreichen können. Fürs Erste stellen Sie sich aber die folgenden Fragen:




	Was ist meine Bildidee oder mein Bildmotiv? Stützt alles im Bild meine Aussage oder mein Experiment?


	Wie kann ich Farben, sich wiederholende Elemente oder inhaltliche Bezüge nutzen, um Harmonie im Bild zu erzeugen oder zu erhalten?


	Wie kann ich mithilfe von Kontrasten Spannung erzeugen oder einen Kontrapunkt zum restlichen Bild setzen, ohne dass der Kontrast die Bildharmonie entgleisen lässt?





Über Harmonie sprechen wir Fotografen kaum. Aber wir erleben sie – oder ihren Mangel – in jedem Bild, das wir uns ansehen oder fotografieren. Harmonie stützt das Bild, ihre Abwesenheit schwächt es. Fotografen, die sich dessen stets bewusst sind und ihre Bilder daraufhin prüfen, treffen bessere, bewusstere Entscheidungen. Ihre Fotos zeigen harmonisch und kraftvoll das gewählte Motiv, ungestört von unnötigen Elementen.



[image: image]


Küstengewässer, British Columbia, Kanada, 2017
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Küstengewässer, British Columbia, Kanada, 2017
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Küstengewässer, British Columbia, Kanada, 2017
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Küstengewässer, British Columbia, Kanada, 2017
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Küstengewässer, British Columbia, Kanada, 2017
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Küstengewässer, British Columbia, Kanada, 2017



Jedes Element, das nichts dazu beiträgt, unsere Sichtweise des Motivs auszudrücken, verringert die Aussagekraft des Bilds.
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Was kann ich noch weglassen?


Wenn Harmonie durch das Zusammenspiel der Bildelemente geprägt ist, dann sollten wir uns überlegen: Kann ich ein harmonischeres Bild erzielen, wenn ich etwas weglasse? Diese Frage ist sinnvoll. Ich konzentriere mich aber lieber darauf, wie ich das Bild optimieren kann – das ist wichtiger, als nur zu fragen, was ich noch weglassen kann. Es geht mir also eher um Isolation. Wie gelingt es mit unseren Werkzeugen, nur die Elemente mit dem größten Informationsgehalt oder der stärkste Wirkung auf den Ausdruck des Motivs einzubeziehen und so das eigentliche Bildmotiv zu isolieren?


Dieses Ziel ist wichtig, denn je mehr wir in das Bild packen, desto mehr unwichtige Elemente konkurrieren um die Aufmerksamkeit des Betrachters und verwässern die gewünschte Wirkung. Jedes Element, das nichts dazu beiträgt, unsere Sichtweise des Motivs auszudrücken, verringert die Aussagekraft des Bilds und seine Fähigkeit, unsere Aufmerksamkeit auf sich zu ziehen oder klar zu kommunizieren.


Die naheliegendsten Instrumente sind der Bildausschnitt selbst und unsere eigene Achtsamkeit, worauf wir unser Objektiv richten. Ein wenig nach links – und wir lassen Elemente am rechten Bildrand weg, und umgekehrt. Nehmen Sie dazu die isolierende oder ausschließende Wirkung längerer Objektive und ihren eingeschränkten Blickwinkel, können Sie auf wirkungsvolle Weise bestimmen, was im fertigen Bild sichtbar ist. Aber das sind nicht die einzigen Werkzeuge im Arsenal des Fotografen.


Wir können einen Augenblick oder eine Aktion isolieren, indem wir entscheiden, einen bestimmten Augenblick – dieses 60stel einer Sekunde statt einer ganzen – zu fotografieren. Wir können die Zeit auch anderweitig zur Isolation nutzen: Wenn wir eine Belichtungszeit von 30 Sekunden wählen, isolieren oder übertreiben wir die Weichheit von bewegtem Wasser und verzichten auf bestimmte Wellendetails. Alternativ können wir eine längere Belichtungszeit wählen, um ein unbewegtes Motiv zu isolieren, das von bewegten Motiven umgeben ist: Bewegte Objekte werden unscharf, während das statische Motiv scharf abgebildet wird.


Schon lange nutzt man die Schärfentiefe, um Objekte absichtlich zu isolieren oder auszuschließen – je nach Schärfeebene und je nachdem, wie viel Sie scharf bzw. unscharf zeigen, verringern Sie so die visuelle Masse eines unruhigen Hintergrunds effektiv und isolieren den Vordergrund.


Wenn Sie mit einem Weitwinkelobjektiv nahe herangehen, machen Sie sich einen perspektivischen Verkürzungseffekt zunutze: Vordergrundobjekte wirken größer, Hintergrundelemente kleiner. So schaffen Sie eine deutliche Trennung von Vorder- und Hintergrund. Erinnern Sie sich an die visuelle Masse – hier haben wir die Anwendung dieses Konzepts.


Wenn Sie ein Element besser vom anderen isolieren möchten, verleihen Sie dem einen mehr visuelle Masse und/oder verringern die visuelle Masse des anderen. Ein fokussiertes Element wird von den unscharfen Elementen isoliert. Unscharfe Elemente können nicht komplett ausgeschlossen, aber ihre Präsenz kann vermindert werden. Auch wenn Sie ein Element relativ zu den anderen vergrößern, isolieren Sie es. Solche Techniken können Sie auch in der Nachproduktion nutzen, indem Sie den Blick des Betrachters durch sorgfältiges Dodge and Burn durchs Bild führen.


Hier einige Fragen, die uns helfen können, das Motiv besser zu isolieren:




	Liefern uns alle Bildelemente die benötigten Informationen oder wichtige Hinweise? Nein? Kann ich sie dann weglassen?


	Kann ich Objekte ausschließen und dadurch dem Bild eine deutlichere Aussage oder emotionale Wirkung verleihen?


	Kann ich ein längeres Objektiv wählen, um die Szene zu komprimieren und Elemente näher zusammenzurücken?


	Kann ich durch ein stärkeres Weitwinkelobjektiv, mit dem ich näher herangehe, den Vordergrund stärker betonen?


	Würde weniger Schärfentiefe helfen, das Motiv zu isolieren, oder brauche ich mehr Schärfentiefe, um die ganze Geschichte zu erzählen?


	Könnte ich durch kreativen Einsatz der Belichtungszeit meinem Motiv mehr Wirkung verleihen?


	Könnte ich mich für einen anderen Augenblick entscheiden, um das Ereignis zeitlich besser zu isolieren, weil dann andere, weniger klare oder kraftvolle Augenblicke ausgeschlossen würden?


	Wie kann ich bei der Nachbearbeitung die wichtigsten Elemente betonen und den Blick darauf lenken?






Zwölf wirkungsvolle Bilder sind immer besser als ein einziges Foto, das alles zeigen möchte, dabei aber versagt.



Verständlicherweise möchten Sie mehr in Ihrem Bild zeigen, um eine größere Geschichte zu erzählen, um Details zu fotografieren, die Sie unbedingt darstellen möchten. Oft erreichen Sie dies aber am besten, indem Sie nicht immer noch mehr im Bild zeigen, sondern indem Sie mehr als ein Bild machen. Jedes sollte sich darauf konzentrieren, möglichst viel Aufmerksamkeit auf ein einziges Bildmotiv zu lenken. Aus diesem Grund arbeiten zum Beispiel die »National Geographic«-Fotografen mit Bildstrecken: Sie wissen, dass zwölf wirkungsvolle Bilder immer besser sind als ein einziges Foto, das alles zeigen möchte, dabei aber versagt. Wenn alles in ein Bild gequetscht wird, erhält keines der Elemente eine besondere Bedeutung, Kraft und Klarheit gehen verloren. Die Frage, ob wir das Motiv klar isoliert und alles andere weggelassen haben, ist ein erster Schritt zu dem Ziel, ohne Verwirrung oder Wirkungsverlust unser Motiv auszudrücken.



Es besteht ein großer Unterschied zwischen dem Fokussieren des Objektivs und dem Fokussieren unserer Aufmerksamkeit.
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Wohin führt uns das Auge?


Jedes Bildelement zieht den Blick mehr oder weniger stark auf sich. Wenn wir diese Elemente bewusst platzieren, kann sich das Auge des Betrachters auf eine Reise machen. Wohin der Blick gelenkt wird, wie er dorthin gelangt und in welcher Reihenfolge, all das hat einen Einfluss darauf, wie wir das Foto interpretieren. Und auch wenn wir darüber sprechen, wohin der Blick wandert – vor allem geht es darum, wohin die Gedanken wandern. Konkret: Worauf wird unsere Aufmerksamkeit gelenkt?


Ich glaube, es war mein Freund, der Fotograf John Paul Caponigro, der sagte: »Es besteht ein großer Unterschied zwischen dem Fokussieren des Motivs und dem Fokussieren unserer Aufmerksamkeit«. Wenn ich mich hier irre, dann hätte er es zumindest gesagt haben können, und auf jeden Fall gehört es zu den Aussagen, bei denen ich mit dem Kopf nicke und die ich in meinen Büchern schamlos falsch zitieren würde. Das liegt wohl daran, dass wir so viel darüber sprechen, wie wir unser Objektiv fokussieren, und dass wir besessen von der Schärfe genau dieses Objektivs sind, dann aber sehr nachlässig werden, wenn es darum geht, wie wir die Aufmerksamkeit des Betrachters auf das Bild selbst lenken können.


In Kapitel 20 haben wir uns ausführlich damit beschäftigt, allerdings unter dem Aspekt der Isolierung und Ausklammerung von Objekten. Ich möchte dieses wichtige Thema durch einen weiteren Begriff vertiefen: die Blickführung. Wenn auf allen Ihren Fotos ein einzelnes Element genau in der Mitte des Bildausschnitts und mit sehr wenig Platz drum herum zu sehen ist, werden Ihre Bilder wahrscheinlich nicht nur langweilig sein (obwohl ich offen dafür bin, dass Sie mir das Gegenteil beweisen), sondern dieser Diskurs wird Ihnen wohl auch nichts nützen. Der Blick des Betrachters wird zu diesem einzelnen Element gelenkt und dort verharren. Der Rest von uns, der tendenziell mehrere Elemente verwendet, um z. B. eine Geschichte zu erzählen, ein Gegengewicht oder Spannung oder Kontrast zu schaffen, muss sich überlegen, wie der Blick von einem zum nächsten Element wandert und sich im Bildausschnitt selbst umherbewegt.


Um sich überhaupt damit beschäftigen zu können, benötigen Sie ein Gefühl für die visuelle Masse. Wenn Ihnen klar ist, zu welchem Element der Blick als erstes, zweites, drittes usw. wandert, können Sie auf dem Weg, den das Auge zurücklegt, Punkte setzen. Kein mir bekannter Fotograf würde so analytisch vorgehen, aber auf Nachfrage könnten die meisten von uns den Weg durch das Bild mit dem Finger nachziehen und sagen: »Mein Blick geht hierhin, dann dorthin, und dann wieder hierhin«. Es ist eine gute Übung zur visuellen Kompetenz, dies mit Fotos zu probieren, die Sie ansprechend finden.


Wir müssen uns die Frage stellen: »Möchte ich den Blick genau so lenken?« Dann kommen weitere Fragen und Überlegungen auf:




	Deutet die Blickführung bestimmte Zusammenhänge an?


	Führt mich dieser Weg im Bildausschnitt herum, zieht er mich in das Bild hinein oder aus dem Bild heraus, sodass ich weniger Zeit habe, es zu studieren?


	Ist es ein angenehmer Weg, der dazu einlädt, das Bild ein zweites oder drittes Mal zu betrachten, oder frustriert er mich durch Ablenkungen oder mangelhaft durchdachte Gestaltung?


	Vermittelt dieser Weg die Energie, die das Bild vermitteln soll (siehe Kapitel 14)?


	Wird meine Aufmerksamkeit zuerst oder zumindest schnell auf das wichtigste Element gelenkt?


	Kann ich dem Auge einen Streich spielen, indem das offensichtlichste Objekt zunächst auch als das wichtigste erscheint, während in Wirklichkeit eine Überraschung wartet, die zwar weniger augenfällig, aber entscheidend für das Bildverständnis bzw. die Bilderfahrung ist?


	Habe ich möglicherweise zu viel visuelles Gewicht auf Elemente gelegt, die eigentlich zweit- oder drittrangig sein sollten?





Denken Sie erneut daran, dass es auf die Fragen selbst ankommt. Es ist nicht wichtig, dass Sie die Antworten kennen, sondern dass Sie die Fragen stellen.


Es ist auch nicht wichtig, dass Sie nur eine einzige Antwort finden. Wichtig ist, dass Sie die Fragen immer wieder stellen, experimentieren und bereit sind zuzugeben: »Ich weiß es nicht. Lass es mich herausfinden.« Einige Ideen, mit denen sich dieses Buch beschäftigt, sind unter Fotografen nicht gerade weit verbreitet. Zumindest sprechen sie darüber nicht mit derselben Begeisterung oder Expertise wie über die technischen Aspekte ihres Handwerks.



Jedes Bildelement zieht den Blick mehr oder weniger stark auf sich.



Ich biete Ihnen Entdeckerfragen an, die Sie mit den Aspekten dieses Handwerks vertraut machen sollen: Kreativität, Komposition, erzählerische Komponenten und das Bewusstsein für Ihre eigene Sichtweise und Stimme. Ich würde behaupten, dass diese mindestens genauso wichtig sind wie die technischen Geräte, die wir in unseren Händen halten – vielleicht sogar noch wichtiger. Und Sie können Sie sich nicht mit derselben mathematischen Präzision zu eigen machen wie Ihre Kameras und Objektive.


Lassen Sie sich nicht entmutigen, wenn Sie sich bei Ihren ersten Versuchen, diese Fragen zu beantworten, unbeholfen vorkommen. Auch wenn wir eine neue Sprache lernen – und das ähnelt durchaus dem Stadium, in dem sich viele Leser dieses Buchs befinden werden –, fühlen sich die Worte und Begriffe auf der Zunge falsch an. Sie sind ungewohnt und haben nicht die Bedeutungstiefe, die sie erhalten, wenn wir sie eine Zeit lang benutzt haben. Wichtig ist, dass Sie die Fragen stellen, dass Sie die Ungewissheit akzeptieren und dass Sie offen dafür sind, sich selbst mit den Antworten zu überraschen.



Es gibt auf der Welt genügend Bilder, die uns zeigen, wie etwas aussieht. Zeigen Sie uns, wie es sich anfühlt.
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Wie fühlt es sich an?


Der Magnum-Fotograf David Alan Harvey wird mit den Worten zitiert: »Fotografiere nicht, wie es aussieht, sondern wie es sich anfühlt«, ein Plädoyer, nicht nur aus dem Herzen zu fotografieren, sondern das Motiv zu interpretieren, anstatt lediglich eine konkrete Darstellung davon abzulichten. Soll diese Interpretation irgendeine Emotion vermitteln, müssen wir uns mit der Stimmung der Szene und den uns verfügbaren Möglichkeiten zur Vermittlung dieser Stimmung beschäftigen.


Es gibt auf der Welt genügend Bilder, die uns zeigen, wie etwas aussieht. Wir ertrinken in ihnen. Kameras sind in unserem Leben allgegenwärtiger denn je, und das hat zu einer Bilderflut von Dingen statt über Dinge geführt. Hier ist ein Gebäude. Hier ist eine Ente. Hier ist noch ein Bild von einem Kätzchen. Und vielleicht ist es ja das faszinierendste Gebäude, die schönste Ente und das niedlichste Kätzchen. Aber die Qualitäten dieser Dinge kommen auf dem Foto nur dann zum Vorschein, wenn wir es entsprechend gestalten. Dasselbe gilt für die Stimmung. Wenn Ihr Bild Stimmung transportieren soll, müssen Sie die bewusste Entscheidung treffen, sie darin zu zeigen.


Nun könnte man sich problemlos näher mit dem Inventar bewährter Stimmungsmacher wie Gegenlicht, Blendenflecke oder wärmeren Farbtemperaturen beschäftigen. Meiner Meinung nach besteht der stärkste Ansatz jedoch darin, dem Bauchgefühl zu folgen. Bei der Stimmung geht es um das Gefühl, also: Was empfinden Sie angesichts dieser Szene? Welches Wort oder welcher Satz beschreibt für Sie am besten, was Sie emotional empfinden und warum Sie diese Erfahrung fotografieren möchten? Ist es warm und hell? Kalt und regnerisch? Wirkt die Szene einsam oder nostalgisch auf Sie? Vielleicht können Sie es nicht in Worte fassen, aber Ihr Bewusstsein für die Stimmung treibt Sie zur Suche nach einer Möglichkeit, sie auszudrücken. Es ist nicht falsch, zu denken »Ich werde die Stimmung erkennen, wenn ich sie sehe« – solange Sie auf der Suche bleiben.


Die Bildstimmung wirft mehr Fragen auf als vielleicht jedes andere Konzept, mit dem wir uns bisher beschäftigt haben. Der Grund ist meiner Ansicht nach, dass so viele dieser Konzepte Möglichkeiten darstellen, die Bildstimmung stärker zum Ausdruck zu bringen. Zwei der ersten großen Fragen – »Was tut das Licht?« und »Welchen Beitrag leistet die Farbe?« – können hier erneut gestellt werden. Inwiefern wird die Bildstimmung vom Licht geprägt, und wie kann ich es am besten nutzen? Inwiefern prägen die Farben die Stimmung, und wie kann ich sie verstärken?


Hier finden Sie weitere Fragen, die sich mit der Bildstimmung beschäftigen:




	Erhalten Sie eine silhouettenhafte Darstellung oder Blendenflecke, wenn Sie mit Gegenlicht statt mit dem Licht im Rücken fotografieren? Würde sich dadurch die Stimmung verstärken?


	Könnte eine Über- oder Unterbelichtung die Stimmung verstärken? Manchmal müssen Sie nur aufhören, auf die Kamera zu hören, und stattdessen über- oder unterbelichten.


	Was trägt das Wetter zur Stimmung bei? Sollte ich dieses Motiv bei Wetterbedingungen fotografieren, die selbst eine atmosphärische und emotionale Wirkung vermitteln?


	Wie kann ich das Beste aus diesem Wetter machen? Könnte ich durch die Regentropfen am Fenster hindurchfotografieren? Wäre es wirklich schlimm, wenn ein paar Regentropfen auf meinem Objektiv landeten, sodass ich durch sie hindurchfotografieren könnte?


	Wie verändert sich die Stimmung durch die Farbpalette? Bin ich mir der Möglichkeiten meiner Kamera oder des Bildbearbeitungsprogramms bewusst, diese Farbpalette wärmer oder kühler zu gestalten und damit die emotionale Bildwirkung zu erhöhen? Wenn der Weißabgleich der Kamera beispielsweise auf »Schattig« oder »Bewölkt« eingestellt ist, wirkt die Szene wärmer, wodurch sich die Bildstimmung verändert.


	Würde Schwarzweiß eine stärkere Stimmung erzeugen und das Motiv vielleicht an nostalgische Gefühle und Erinnerungen knüpfen? Kann ich eine Farbpalette vermeiden, die der gewünschten emotionalen Wirkung entgegensteht?


	Kann ich dunkle Schatten als kompositorisches Element für ein geheimnisvolles Bild verwenden?


	Welche Stimmung würden Kerzenlicht oder weiches Fensterlicht ergeben?


	Würden eine lange Belichtungszeit und eine gewisse Bewegungsunschärfe zu einer emotionaleren und weniger vordergründigen Interpretation der Szene beitragen?


	Würden eine geringe Schärfentiefe und unscharfe Lichter (Bokeh) zu einer weicheren, romantischen Stimmung beitragen? Würde ein wenig Staub auf dem Objektiv dies noch verstärken?


	Würde das Bild anders wirken, wenn ich eine ganz andere Perspektive einnehmen würde? Ein Safari-Foto, das von einem tiefen Standpunkt und durch unscharfes Gras hindurch aufgenommen wurde, dürfte die Empathie mit dem Raub- oder Beutetier beträchtlich steigern. Ein Porträt, das von außen durch ein Fenster aufgenommen wurde, kann unheimlich und voyeuristisch wirken. Ein Foto, das im Wasser gemacht wurde, mit dem Objektiv halb unter und halb über Wasser, wirkt eindringlich. Es geht immer um die Emotionen.





Die Beantwortung dieser Fragen beginnt mit dem Bewusstsein für die Stimmung selbst, gefolgt von der Bereitschaft, Risiken einzugehen, um diese Stimmung zu vermitteln. Für die meisten Bilder mit starker Stimmung müssen wir die sogenannten Regeln brechen und etwas Neues probieren: die Kamera verschwenken, bei schlechtem Wetter fotografieren, entgegen der Vorstellung der Kamera über- oder unterbelichten oder den Weißabgleich kreativ einsetzen.


Dabei stellt sich die große Frage: »Ist das sinnvoll?« Verstärkt die Stimmung das Motiv oder ist das Gegenteil der Fall? Stimmen das Motiv und der Gefühlswert bzw. die Stimmung, die wir vermitteln möchten, überein? Manche Menschen sind einfach nicht glücklich. Manche sind nicht nostalgisch oder geheimnisvoll oder romantisch, und der Versuch, sie so darzustellen, verleiht ihnen nicht den optimalen Ausdruck. Das Bild würde verwirrend und dissonant wirken.


Der beste Weg, um etwas über die eigenen Vorlieben in Bezug auf die Stimmung und die Möglichkeiten zum Ausdruck dieser Stimmung herauszufinden, ist das Studium von Fotos. Betrachten Sie Bilder, die auf Sie stimmungsvoll wirken. Welche Stimmung wird vermittelt? Wie hat der Fotograf die Stimmung visuell umgesetzt? Welche Entscheidungen hat er in Bezug auf Licht, Augenblick, Farbe, Blickwinkel getroffen? Wenn Sie sich dieser Möglichkeiten sowie Ihrer eigenen Vorlieben bewusst werden, erhalten Sie ein neues visuelles Vokabular, mit dem Sie Emotionen und Atmosphäre in Ihren Fotos festhalten können.



Für die meisten Bilder mit starker Stimmung müssen wir die sogenannten Regeln brechen und etwas Neues probieren.
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Nächste Doppelseite: Varanasi, Indien, 2018



[image: image]


Varanasi, Indien, 2018



Das Geheimnisvolle beruht auf der Vorstellungskraft, und diese ist mächtiger als jede Kamera oder Technik.
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Wo liegt das Geheimnis?


Es gibt die Tendenz, stets alles auf einem Foto zeigen zu wollen. Alle Details einzufangen, alles zu zeigen, was im Schatten liegt. Aber vielleicht geht das mit dem Verlust der Bildwirkung einher? Vielleicht wirkt das Foto am besten, wenn Details fehlen und Sie das Geheimnisvolle ausdrücken?


Das Geheimnisvolle beruht auf der Vorstellungskraft, und diese ist mächtiger als jede Kamera oder Technik. Von Natur aus füllen wir Lücken durch unsere Vorstellungskraft. Ganz offensichtlich sind wir nicht in der Lage, etwas ungelöst zu lassen. Unser Verstand versucht, das Problem zu lösen, Verbindungen herzustellen. Wir haben Angst vor dem Unbekannten, und diese Angst hat sich zu einem starken Bedürfnis entwickelt, das Unbekannte zu verstehen und in dunkle Ecken zu schauen. Die Macht des Geheimnisses ist seine Fähigkeit, die Vorstellungskraft zu beschäftigen. Deshalb zeigen gute Filmemacher das Monster nicht sofort, deshalb verraten Zauberer ihre Tricks nicht. Die Erfahrung liegt im Nichtwissen. Das Monster auf der Leinwand ist nie erschreckender als das Produkt unserer eigenen, aus unseren Ängsten geschöpften Vorstellungskraft. Der Trick verliert immer dann seinen Zauber, wenn das Geheimnis verraten wird – ein einziges Detail verwandelt das Wunderbare in das Alltägliche.


Könnten Sie Ihre Geschichte verstärken, indem Sie einen Teil davon weglassen? Vielleicht nicht immer, aber die Fotografie bietet durchaus Raum für das Geheimnisvolle und Mehrdeutige. Jedes Bild, das Fragen aufwirft – es sei denn, es gibt wie im Fotojournalismus ein starkes Bedürfnis nach Klarheit –, wird der Betrachter wahrscheinlich auf der Suche nach visuellen Anhaltspunkten weiter erforschen und länger im Gedächtnis behalten, weil sein Verstand damit beschäftigt ist, einem Geheimnis auf die Spur zu kommen.


Es gibt viele Möglichkeiten, in der Fotografie die Vorstellungskraft zu nutzen. Hier einige Fragen mit Ideen für die Einbeziehung von Geheimnissen in Ihre eigene Arbeit:




	Wie kann ich Details durch Schatten verbergen? Kann ich eventuell kontrastreiche Szenen auswählen und absichtlich auf die hellsten Bereiche belichten?


	Könnte ich mit derselben Technik Menschen als Silhouetten darstellen und damit ihre Identität verbergen?


	Könnte ich nur einen Teil der Geschichte erzählen, indem ich absichtlich einen Teil des Motivs weglasse? Würde ein Arm, der ins Bild ragt und auf ein Objekt zeigt, den Betrachter eher dazu veranlassen, sich zu fragen, wem der Arm gehört und warum er auf etwas zeigt, als wenn ich die ganze Person zeigen würde? Würde nur das Hinterteil eines Pferds, das aus dem Bildausschnitt verschwindet, dem Betrachter die Frage aufdrängen, wohin das Pferd verschwindet?


	Kann ich mit einem bestimmten Augenblick dem Unerklärten Raum bieten, sodass der Betrachter sich angesichts einer eigentümlichen Geste oder eines merkwürdigen Gesichtsausdrucks fragt, was diese Person gerade tut?


	Durch welche Gegensätze oder Kontraste könnte eine Unstimmigkeit angedeutet werden? (Sie könnten dazu die Aufmerksamkeit auf aus dem Zusammenhang gerissene Elemente richten.)


	Erhalte ich möglicherweise ein stärkeres Bild, wenn ich wichtige Elemente verschwommen oder mit Bewegungsunschärfe darstelle?


	Könnte ich durch eine veränderte Kameraposition die Sicht auf andere Elemente blockieren und Details ausblenden, die sonst vielleicht sichtbar geblieben wären?


	Könnte ich das Motiv abstrahieren, indem ich sehr nahe herangehe oder Mehrfachbelichtungen verwende?





1979 erschien der erste Band einer Bestseller-Reihe von Kinderbüchern. Die Serie hieß »Choose Your Own Adventure« und gab Kindern wie mir die Möglichkeit, zu einem Teil der Geschichte zu werden. Als Leser waren Sie nicht nur die Hauptfigur, sondern konnten auch Entscheidungen treffen und damit das Schicksal dieser Figur bestimmen. An einem bestimmten Punkt der Geschichte musste der Protagonist eine Wahl treffen. Wenn man sich für eine bestimmte Möglichkeit entschied, wurde man auf Seite X verwiesen; wählte man die Alternative, wurde man auf Seite Y geschickt. Man hatte keine Ahnung, wie die Geschichte ausgehen würde, und jedes Buch bot genug Alternativen, sodass jedes Mal eine andere Geschichte herauskam.


Es scheint weit hergeholt, dass Derartiges auch in der Fotografie möglich sein könnte, aber tatsächlich können Bilder eine ähnliche Wirkung haben. Widerstehen Sie dem Drang, alles zu erzählen, meine Fragen vollständig zu beantworten. Hinterlassen Sie eine Lücke, die mich dazu einlädt, meine eigene Geschichte zu erzählen. Lassen Sie einen Augenblick ungeklärt. Laden Sie mich ein, die Schatten zu erforschen.
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Lalibela, Äthiopien, 2017
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Lalibela, Äthiopien, 2017
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Lalibela, Äthiopien, 2017
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Lalibela, Äthiopien, 2017
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Lalibela, Äthiopien, 2017
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Lalibela, Äthiopien, 2017



Unser Gedächtnis intensiviert bestimmte Bilder, weil es von dem ausgeht, woran wir uns zu erinnern glauben.
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Erinnern Sie sich?


Manchmal hängt es gar nicht so sehr von unserer Kunstfertigkeit ab, was den Betrachter an unseren Fotos anzieht, wie wir es gerne glauben würden. Die Komposition eines Fotos von Marilyn Monroe ist vielleicht nicht besonders gut oder das Timing ist ungünstig, aber wir reagieren trotzdem, weil, nun ja – Marilyn Monroe. Natürlich wissen wir, dass die Bildkomposition geschickter sein könnte, dass es bessere Fotos von Marilyn gibt. Das ist aber unwichtig, weil wir in diesem Augenblick nicht wirklich das Foto betrachten. Und wir betrachten nicht wirklich Marilyn. Wir betrachten eine Erinnerung.


Viele unserer besten Fotos sind viel mehr als die Summe ihrer Einzelteile. Sie sind mehr als die Linien, die Augenblicke und die Farben, obwohl natürlich alle diese Elemente dazu beitragen, das Foto zu dem zu machen, was es ist. Sie wirken kraftvoll, weil Nostalgie und Erinnerung so mächtig sind. Genau wie ein rätselhaftes Bild vor unserem inneren Auge intensiver wirkt als auf dem Papier (weil wir uns vorstellen, was sein könnte), intensiviert auch unser Gedächtnis bestimmte Fotos (weil wir uns vorstellen, was war).


Ich formuliere das so, weil unser Gedächtnis eine ambivalente Sache ist. Es ist unzuverlässig, weil es sich nicht wirklich mit objektiver Genauigkeit an Ereignisse erinnert; es erzählt Geschichten, die wir auf der Grundlage unserer eigenen wackeligen und subjektiven Erinnerung an diese Ereignisse erdenken – Geschichten, die sich mit dem Erzählen verändern.


Das ist deshalb so bedeutungsvoll, weil Bilder eine große Macht ausüben können, wenn sie diese tieferen Erinnerungen ansprechen. Das ist die Grundlage des boomenden Markts für Retro- oder Vintage-Plug-ins für Photoshop oder Lightroom, mit denen wir Fotos aus Epochen nachempfinden können, die uns ein bestimmtes Gefühl vermitteln. Schon als George Eastman an der Schwelle zum 20. Jahrhundert Fotofilme produzierte, hatten diese unterschiedliche Eigenschaften – manche wiesen mehr Korn auf, andere unterschiedliche Farbstiche und Kontraste. Auch verschiedene Kameras und Objektive hatten bestimmte Eigenschaften. Und wenn heute jemand ein ansonsten schönes und mit einer 5.000-Dollar-Kamera fotografiertes Bild nachträglich mit einer weißen Vignette versieht, dann gewöhnlich, um die Ästhetik einer bestimmten Epoche nachzuempfinden. Er möchte dem Betrachter damit ein nostalgisches Gefühl vermitteln. Dasselbe gilt für die Effektrahmen, mit denen Fotos oft versehen werden – Rahmen, die nur ein ganz bestimmter Film aufwies. Auch das ist eine subtile Referenz auf die Nostalgie der prädigitalen Zeit.


Ob Sie sich nun für solche eher schwerfälligen Techniken entscheiden oder nicht – immer ist die folgende Überlegung wichtig: »So wirkungsvoll Nostalgie auch sein mag, reicht sie aus?« Genügt die Nostalgie einer weißen Vignette oder der Farbstich, der ein Kodakchrome-Dia nachempfindet, für ein wirkungsvolles Bild?


Bevor Sie diese Frage für sich beantworten, möchte ich Sie (und mich selbst beim Schreiben) daran erinnern, dass das durchaus der Fall sein kann. Für manche Menschen reicht das aus. Aber die Bilder von damals – die wir wegen der Erinnerung an unsere Jugendzeit lieben oder sogar, weil sie aus einer noch früheren Ära stammen, in der wir gerne gelebt hätten – wirken nicht aufgrund ihrer Vignette oder ihres Farbstichs und haben auch nicht deshalb einen Platz in unserem Herzen gefunden. Die Essenz dieser Fotos ist trotzdem das Motiv. Wenn wir uns also auf solche Effekte stützen, obwohl sie für unsere Arbeiten nicht authentisch, sondern nur ein reiner Bildeffekt sind, reagieren die Betrachter möglicherweise nicht auf das Foto selbst, sondern nur auf ihre Erinnerungen an ähnliche Schnappschüsse. Es sind dann Kopien von Kopien, die an etwas anderes erinnern. Wenn Sie als Fotograf auf der Suche nach Authentizität sind und Ihre Sichtweise ausdrücken möchten, wird Ihnen das in der Regel nicht genügen.


Das bedeutet jedoch nicht, dass Nostalgie nicht auch gut und authentisch genutzt werden könnte. Bestimmte Fotofilme oder Nachahmungen davon können eine nostalgische Schicht über eine bereits gut erzählte Geschichte legen und die Aussagekraft von Bildern steigern, indem sie die Erinnerung an eine bestimmte Zeit wecken. Die Wahl einer bestimmten Farbpalette verortet die mit dem Bild erzählte Geschichte in einer bestimmten Zeit. Subtil genutzt, entstehen so durchaus kraftvolle Fotos, die uns den Zugang zu vergessenen Erinnerungen eröffnen und zu den Gefühlen, die wir mit ihnen in Verbindung bringen. Die Fernsehserie »Stranger Things« ist in den 1980er-Jahren verortet, und die Farbgestaltung dieser Serie schafft eine kraftvolle nostalgische Erinnerung für alle, die wie ich in diesen Jahren aufgewachsen sind – und sogar für diejenigen, für die dies nicht gilt, die aber dieses Gefühl der Nostalgie genießen. Die Serie ist nicht auf Nostalgie angewiesen – ihr Erfolg beruht auf einer großartigen Erzählweise, doch die nostalgische Verbindung verstärkt die Handlung und verknüpft visuelle Hinweise mit Erinnerungen und Emotionen.


Und noch einen Gedanken möchte ich in diesem Kapitel erläutern, der sich rasch zu einem Exkurs oder vielleicht auch zu einer willkommenen Abwechslung entwickelt: Einige Ihrer besten Fotos werden überhaupt nicht gut sein, und das ist in Ordnung. Kann es vielleicht sein, dass der Druck, Bilder zu schaffen, die andere für gut halten oder die ihnen Anerkennung bringen, Sie davon abhält, die Bilder mit der letztlich tiefsten und wahrhaftigsten nostalgischen Verbindung zu fotografieren?


Gönnen Sie mir einen melodramatischen Augenblick: Wenn Ihr Haus in Flammen stehen würde – welche Fotos (vorausgesetzt, Sie haben überhaupt Abzüge zu Hause) würden Sie auf Ihrer Flucht nach draußen mitnehmen? Wenn Sie wüssten, dass Ihre letzten Tagen gekommen sind und Sie noch Gelegenheit hätten, die für Sie bedeutsamsten Fotos zu betrachten – welche würden Sie sich ansehen? Die perfekt fokussierten, die gut komponierten, die in den sozialen Medien am meisten Anklang fanden oder im Fotoverein am besten abgeschnitten haben? Das bezweifle ich.


Ich habe ein Foto meines Vaters in greifbarer Nähe. Er sitzt in seinem geliebten, uralten Jeep. Er war sein Leben lang ein Autonarr, und wenn er an einem seiner Autos bastelte, darüber sprach oder es fuhr, war er ganz »mein Dad«. Dieses Bild habe ich vor einigen Jahren gemacht. Ich hatte vor, bei meinem nächsten Besuch wieder eins zu machen, aber mein Vater starb im November 2018, bevor dieser Besuch stattfinden konnte. Das Foto bedeutet mir mehr, als Sie sich vorstellen könnten, denn es verewigt ein ganzes Leben, die Erinnerungen und das Bedauern eines Jungen und seines Vaters.


Wenn es hart auf hart kommt, werden die wichtigsten Fotos unseres Lebens die beiläufigsten Schnappschüsse sein. Und es wäre nachlässig, wenn ich das nicht wahrhaben und Sie ermutigen wollte, es sich zu Herzen zu nehmen. Manchmal konzentrieren wir uns so sehr auf die perfekten, die cleveren, die gestochen scharfen Bilder und die Auszeichnungen, dass wir vergessen, dass die Fotografie eine so tief menschliche Tätigkeit sein kann. Und auf der Suche nach Perfektion setzen wir das Tiefgründige und Poetische aufs Spiel.


Ich stelle eine ganz einfache Frage: Fotografieren Sie die Augenblicke und Menschen, die für Sie am wichtigsten sind? Wann haben Sie zuletzt Ihre alternden Eltern, Ihre Kinder oder das sonntägliche Mittagessen mit der Familie fotografiert? Wird irgendjemand diese Augenblicke festhalten? Unsere Erinnerungen sind mächtig, aber wir überschätzen sie. Wir trauen ihnen zu viel zu. Sie versagen. Sie verblassen. Wir glauben, dass wir immer in der Lage sein werden, »Weißt du noch …?« zu sagen, obwohl das eines Tages nicht mehr der Fall sein wird.
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Richard Duchemin, 2011



Die Verwendung von Symbolen in unseren Fotos bietet uns eine gute Möglichkeit, mit weniger mehr zu sagen.
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Kann ich Symbole verwenden?


Jedes Bildelement hat eine Bedeutung, genau wie jedes Wort in einem Buch. Einige bedeuten mehr als andere. Manche sind einfach notwendig, um alles zusammenzuhalten. Und einige entfalten ihre Wirkung auf einer Ebene, die sich dem Spirituellen nähert.


Wenn ein Element in einem Foto eine größere Idee oder einen größeren Wert vermittelt, ist es symbolisch. Und die Verwendung von Symbolen in unseren Fotos bietet uns eine gute Möglichkeit, mit weniger mehr zu sagen. Wenn Sie Symbolen kontrastierende Ideen gegenüberstellen, können Sie tiefe Emotionen wecken und eine bestimmte Sichtweise verdeutlichen. Die Flagge ist in vielen Ländern ein solches Symbol, das Kreuz ein anderes. Kombinieren Sie beides, kann Ihnen je nach dem Rest des Bilds eine starke Aussage gelingen, nicht nur über die Flagge oder das Kreuz, sondern über die Werte, die sie repräsentieren.


Die Herausforderung besteht darin, dass nicht alle Symbole für jeden dieselben Werte repräsentieren. Die Flagge eines Lands kann für seine Bürger das eine und für die Bürger eines anderen Lands etwas ganz anderes bedeuten. In ähnlicher Weise kann das Kreuz oder jedes andere religiöse Symbol für viele Menschen ganz unterschiedliche Bedeutungsschattierungen enthalten, vom Trost bis zum extremen Gegenteil. Fragen Sie zwei Menschen, wie sie auf das Hammer-Sichel-Symbol reagieren – die Reaktionen könnten ganz unterschiedlich ausfallen. Das gilt natürlich für jedes Symbol, und ich meine, diese Vielfalt an Symboldeutungen ist keine Schwäche, sondern eine Stärke. Aber Sie müssen sich ihrer bewusst sein.


Symbolbedeutungen sind nicht auf das Offensichtliche, das Nationale oder spezifisch Religiöse beschränkt. Bei der Vorbereitung dieses Kapitels recherchierte ich eine Weile online zur Symbolik in Fotos, wobei ich mir meist nur eine Vielzahl von Symbolen ansah und herauszufinden versuchte, welche Bedeutung ihnen beigemessen wurde. Skelette und Schädel symbolisieren den Tod. Stacheldraht, Stäbe, gefangene Vögel und Seile stehen für Gefangenschaft und Einengung. Auch Schmetterlinge, Augen, Kronen, Herzen, Bäume, Berge, Wellen, Marionetten, Masken, Tränen, Wölfe, Löwen, der Mond und Sterne dienten als Symbole – ganz zu schweigen von bestimmten Farben und angedeuteten Formen. Und das betraf nur die ersten paar Minuten der Suche. Einige Symbole wurden kraftvoll und gut verwendet, während andere nicht nur an Klischees grenzten, sondern diese Grenze überschritten. Es obliegt mir nicht, zu entscheiden, wie Sie Symbole verwenden sollten. Ich möchte nur sagen, dass wir sie als visuelle Hilfsmittel und ihre Präsenz bewusster wahrnehmen können.


Seit die Menschen der Vorzeit ihre Figuren auf Höhlenwände malten, werden in der Kunst Symbole verwendet. Wir nutzen sie nicht nur, sondern erschaffen sie auch. Die Liste der etablierten Symbole ist lang, aber es gibt keinen Grund, warum die Objekte in Ihrem Bild für Sie nicht mehr bedeuten könnten als das, was sie vordergründig darstellen. Die Auseinandersetzung mit diesen Elementen und ihrer konkreten Bedeutung für Sie selbst verleiht ihnen ihre Kraft.


Auf manchen meiner Fotos sind Haie einfach nur Haie. Auf anderen repräsentieren sie meine Ängste. Auf einigen Bildern sind Menschen einfach nur Menschen, aber auf anderen sind sie silhouettenhaft und abstrakt dargestellt und sind Symbole für mich selbst. Vielleicht haben sie für Sie als Betrachter nicht dieselbe Bedeutung, denn ich fotografiere zuerst für mich selbst. Die Fotografie gibt Ihnen die Möglichkeit, zu erforschen und zu experimentieren, und auch wenn niemand darin dasselbe erkennt wie Sie selbst, bleibt das Symbol mächtig. Und wenn es Ihnen etwas bedeutet und Sie damit gerungen haben, ihm diese Bedeutung auf dem Foto zu geben, dann werden sie wahrscheinlich auch für dem Betrachter Ihres Bilds etwas bedeuten. Hier ein paar Fragen, die Sie zum Nachdenken über die Symbole auf Ihren Fotos anregen sollen:




	Welche offensichtlichen oder angedeuteten Symbole könnten in dieser Szene vorhanden sein, und könnte ich mit ihnen oder ohne sie mehr über das Motiv sagen?


	Kann ich dieses Symbol kontrastierenden Ideen gegenüberstellen, um etwas Unerwartetes auszudrücken oder einen Leser des Fotos einzuladen, eine Idee zu erforschen?


	Welche Bildelemente könnten als Symbol fungieren? Steckt hinter einem einsamen Baum auf einem Hügel mehr als das Offensichtliche? Könnte ein Felsen Stabilität symbolisieren?





Letztlich muss es einen Grund dafür geben, warum Sie Ihre Kamera eher auf bestimmte Dinge richten als auf andere. Was stellen diese Objekte für Sie dar, und können Sie ihre Bedeutung und ihren Sinn erforschen, indem Sie sie als Symbole in Ihren Bildern nutzen? Auf einer sehr grundlegenden Ebene akzeptieren und experimentieren Sie mit der Tatsache, dass bestimmte Dinge Sie an bestimmte andere Dinge erinnern, und Sie spielen mit diesen Assoziationen.


Hat dieses Spiel in Ihrer Fotografie einen Platz? Ich vermute, dass dem so ist, auch wenn Sie es noch nicht wissen. Fahren Sie fort, es zu erforschen. Je öfter Sie nach Symbolen suchen, desto eher werden Sie sie erkennen und nutzen, um Ihrem Motiv eine bestimmte Bedeutungen zu verleihen.



[image: image]


Lalibela, Äthiopien, 2017
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Lalibela, Äthiopien, 2017
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Varanasi, Indien, 2018
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Varanasi, Indien, 2018



Manchmal müssen wir den Verstand ausschalten, um die Aufmerksamkeit des Herzens zu erregen.
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Bin ich zu konkret?


Nicht jedes Motiv lässt sich am besten gegenständlich ausdrücken. Das hat die Diskussion über Symbole im vorigen Kapitel gezeigt. Der Versuch, ein abstrakteres Motiv mit Mitteln darzustellen, die nur für gegenständliche Motive geeignet sind oder umgekehrt, führt zu kreativer Frustration und Verwirrung. Manchmal ist es Ihrer Sichtweise angemessen, das Motiv zu einem Symbol zu machen und etwas Größeres damit auszudrücken.


Aber manchmal soll es auch weniger konkret sein. Ein Symbol beruht auf einer Assoziation mit einem bekannten Motiv: »Dies bedeutet, dass …«. Durch Abstraktion distanzieren wir uns von identifizierbaren Motiven und ihrer Bedeutung und fragen stattdessen: »Was bedeutet es für Sie, und hat es überhaupt eine Bedeutung?« Bei einer Abstraktion geht es oft um Empfindungen, und sie beruht häufig auf Formen und Farben, die im Bild keine spezifische Bedeutung haben. Die Interpretation wird dem Betrachter überlassen.


In diesem kurzen Abschnitt soll es nicht um abstrakte Fotografie gehen (einem ganz eigenen Sujet), sondern um den Einsatz von Abstraktion, wenn konkretere Techniken einfach nicht funktionieren oder wenn es bei dem geplanten Bild um viel mehr geht als um das eigentliche Fotomotiv. Ich möchte Sie ermutigen, sich gelegentlich vom Konkreten zu entfernen.



Warum klammern wir uns alle so sehr an das Verstehen und geben ihm den Vorrang vor dem Erleben und Fühlen?



Abstraktion ist nicht der einzige Weg zu diesem Ziel. Auch der Impressionismus kann unglaublich befreiend sein und bietet kreative Möglichkeiten, die gegenständlichere Techniken nicht bieten. Beschäftigen Sie sich einen Nachmittag lang mit den Gemälden von Monet, Cézanne, Van Gogh oder J. M. W. Turner, um nur einige zu nennen. Sie werden die Kraft der eher zu Unrecht als »Impressionismus« bezeichneten Kunstrichtung erkennen. Verbringen Sie genauso viel Zeit mit den Werken von Rothko, Picasso oder Pollock – Sie werden die Kraft der Abstraktion entdecken.


Wenn ich Fotografen diese Empfehlung gebe, erlebe ich meist eine von drei Reaktionen. Die erste besteht darin, dass sie diese Art von Kunst einfach nicht verstehen. Darauf antworte ich: Was hat das Verständnis dieser Kunst mit ihrem Erleben zu tun? Gut, ein wenig Hintergrundwissen ist nützlich, genau wie die Audioführung im Museum, statt nur einfach die Kunstwerke zu betrachten. Aber müssen Sie Turner verstehen, um das von ihm gemalte Licht zu erleben? Ganz und gar nicht. Man muss auch nicht den Jazz verstehen, um ihn zu genießen, eine bestimmte Küche, um sie zu schätzen, oder den Tanz, um seinen Rhythmus zu spüren. Warum klammern wir uns alle so sehr an das Verstehen und geben ihm den Vorrang vor dem Erleben und Fühlen mit dem Bauch und dem Herzen?


Die zweite Reaktion ist kritischer: »Aber so sieht die Welt nicht aus!« Als ob die Welt wirklich so aussehen würde wie auf irgendeinem Foto! Elemente werden durch den Bildausschnitt aus ihrem Zusammenhang gerissen, Beziehungen durch Objektive und Perspektiven verzerrt und neu geordnet, die Zeit wird durch die Wahl der Belichtung verfälscht und für immer eingefroren. Als ob die Zeit schon irgendwann mal stehen geblieben wäre. Ich kann darauf nur antworten: »Ich schätze, es hängt davon ab, auf welche Weise Sie sehen wollen.« Und ich hoffe, Sie folgen meinem Rat, alles etwas spielerischer zu sehen.


Am besten gefällt mir die dritte Reaktion: »Das will ich mal probieren!« Diese Fotografen sind fasziniert von den Möglichkeiten und dem Unerwarteten. Sie zeigen ihre Bemühungen vielleicht keiner Seele. Sie veröffentlichen nichts auf Instagram, verkaufen keine Abzüge an ihre Kunden und stellen die Bilder nicht zu einem Portfolio zusammen. Aber durch Spiel und Experimente lernen sie ihre Werkzeuge besser kennen und erfahren, wie ihre Kamera die Welt sieht. Sobald sie sich nicht mehr vom sogenannten Realismus ablenken lassen, beginnen sie, zu spielen und zu experimentieren, mit Fehlschlägen klarzukommen und Freude am Spiel mit Linie, Form und Farbe zu empfinden.


Wenn Sie sich in der dritten Reaktion wiedererkennen statt in den beiden ersten, dann sind hier einige Frage, die Ihnen beim Experimentieren helfen sollen (nach meiner Erfahrung gelangen wir recht schnell von den ersten beiden zur dritten Reaktion, sobald wir etwas lockerer werden):




	Könnte ich durch Isolierung abstrahieren, indem ich physisch oder mit dem Objektiv so nahe herangehe, dass es keine Anhaltspunkte mehr für die Identität der Elemente in der Szene gibt?


	Wenn ich erst einmal nahe herangegangen bin – welche Linien und Formen wecken dann mein Interesse?


	Könnte ich durch Unschärfe abstrahieren, sodass sich die Szene in Farbflächen verwandelt und mein Bild über diese Farbbeziehungen wirkt?


	Könnte ich durch den Einsatz von Zeit und Bewegung ein abstraktes oder impressionistisches Bild schaffen? Würden eine lange Belichtungszeit und verschiedene Kamerabewegungen einen impressionistischen Bewegungseindruck vermitteln, statt die Szene konkret darzustellen?


	Könnte ich durch Mehrfachbelichtungen oder gar eine Kombination aus Mehrfachbelichtungen und absichtlicher Kamerabewegung Bilder fotografieren, die von Form, Farbe und Bewegung handeln?


	Welche Möglichkeiten bietet Dunkelkammer oder Photoshop, um Bilder zu kombinieren und neue Verbindungen und Wechselwirkungen zwischen ihnen zu finden?





Vor allem möchte ich Sie zum Spielen und Experimentieren einladen. Ja – arbeiten Sie bewusst und finden Sie heraus, was Ihrem Motiv den optimalen Ausdruck verleiht, aber vergessen Sie dabei nicht, dass das Fotografieren Freude machen soll. Vergessen Sie nicht, dass es mehr als eine Möglichkeit gibt, eine Geschichte zu erzählen oder einen Gedanken zu vermitteln. Dichter, Tänzer und Musiker wissen das schon lange, nutzen Eindrücke und Wortbilder und rühren uns mit nichts anderem als Klang und Bewegung zutiefst an.


Manchmal müssen wir den Verstand ausschalten, um die Aufmerksamkeit des Herzens zu erregen.


Fotografen neigen dazu, alles »richtig« machen zu wollen, sich an die Regeln zu halten, alles im Kopf durchzuspielen. Ich vermute, der Grund ist das starke Vertrauen in unsere technischen Hilfsmittel. Wenn Sie sich die kreative Freiheit nehmen, diesen Regeln ihre Macht und Autorität abzusprechen, aus reinem Spaß an der Freude mit der Technik zu spielen, wird sich dies auch auf Ihre anderen Fotos auswirken, sie stärker machen und Ihnen erlauben, sich mit den Zwischentönen und der Mehrdeutigkeit vertraut zu machen, die die Kunst seit jeher begleiten – denn diese spricht nicht nur zu unserem Verstand, sondern auch zu unserem Herzen.
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Revillagigedo-Archipel, Mexiko, 2016
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Revillagigedo-Archipel, Mexiko, 2016
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Revillagigedo-Archipel, Mexiko, 2016
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Tiger Beach, Bahamas, 2017



TEIL VIER


Bessere Fotos



Sie selbst sind Ihr erstes und wichtigstes Publikum.
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Das Herz der Fotografie


Das Herzstück eines jeden Fotos unterscheidet sich ebenso stark von dem anderer Bilder wie die unendlich vielen verschiedenen Motive sowie Gedanken und Gefühle, die diese Motive hervorrufen. Dieses Buch soll Ihnen Werkzeuge liefern, mit denen Sie diese Motive tiefgründiger erforschen und sie auf Ihre Weise interpretieren können, je nachdem, wie Sie sie sehen, welche Gefühle sie in Ihnen auslösen und was Sie über sie zu sagen haben. Es geht mir darum, Sie zum Nachdenken zu bringen.


Ich habe mich sehr bemüht, Ihnen keine Formeln, Regeln, Rezepte oder Plattitüden zu liefern. Indem ich Ihnen Fragen an die Hand gebe, hoffe ich, Sie von der Tendenz vieler Fotografen wegzubekommen, nach Regeln zu suchen und die eine Frage zu stellen, die Sie hoffentlich niemals stellen werden:


»Was soll ich machen?«


In der Kunst gibt es kein »sollte«. Es gibt kein bestimmtes Objektiv, das Sie für irgendetwas verwenden sollten. Es gibt keine bestimmte Einstellung, keine bestimmte Blende, keine Kompositionsregel, die immer ein gutes Foto garantiert. Es gibt nur Möglichkeiten. Welches Objektiv könnte ich nehmen? Welche Einstellung, Blende, Verschlusszeit oder Komposition wäre passend? Was kann ich ausprobieren? Was kann ich riskieren?


Beim Verfassen dieses Buchs habe ich mich von einer einzigen Idee leiten lassen: Das Herz der Fotografie ist das bestmöglich zum Ausdruck gebrachte Motiv. Aber »bestmöglich« bleibt eine leere Worthülse, solange wir uns nicht darüber einigen können, wer festlegt, dass es für dieses bestimmte Motiv in genau diesem Moment keine bessere Ausdrucksmöglichkeit gibt. Nach wessen Auffassung also bestmöglich? Nach Ihrer, und zwar ganz alleine nach Ihrer.


Bestmöglich entsprechend Ihrer Wahrnehmung des Motivs und dem gewünschten Ausdruck. Bestmöglich nach Ihrem Geschmack und Ihren Vorlieben, dem Leben, das Sie gelebt haben, den Gefühlen, die Sie empfinden, und den Meinungen, die Sie haben. Bestmöglich entsprechend Ihrem Kenntnisstand beim Erlernen dieses Handwerks. Aber niemals bestmöglich im Hinblick auf die Arbeit anderer. Kunst ist kein Wettbewerb, auch wenn die Fotobranche sie dazu machen will. Unsere besten Arbeiten entstehen nicht, indem wir uns damit beschäftigen, was die anderen machen, sondern indem wir genau jene Themen verfolgen, die unsere ureigene Neugier entfachen.


Wir leben in seltsamen Zeiten. Noch nie zuvor konnten Künstler ihr Werk so umfassend und schnell in die Welt setzen. Noch nie zuvor konnten Kunstschaffende jede einzelne Stimme vernehmen, die sie lobt, kritisiert oder Feedback gibt, und zwar völlig ohne Zusammenhang oder ein persönliches Gespräch. Meistens handelt es sich nur um eine binäre Reaktion: Ja oder Nein, Like oder Dislike, ein Herzchen oder keines. Die feinen und komplexen Abstufungen menschlicher Reaktionen und Gefühle werden durch Kommentare wie »Tolles Foto!« oder schlimmer noch, ein Emoji, ersetzt.



In der Kunst gibt es kein »sollte«. Es gibt nur Möglichkeiten.



Dies kann nicht nur unsere Kreativität ersticken, sondern auch dazu führen, dass wir nicht mehr erfassen können, wer unser Publikum ist. Umgeben von den Kennzahlen der sozialen Medien oder auch den Dutzend Mitgliedern Ihres Fotovereins können Sie leicht anfangen zu glauben, dass diese Ihr Publikum sind. Aber sie sind es nicht. Nicht am Anfang. Sie selbst sind es.


Sie selbst sind Ihr erstes und wichtigstes Publikum.


Aber wie schnell vergessen wir das, wenn wir unsere Arbeit der Welt präsentieren und gemischte oder gar keine Reaktionen erhalten? Oder wenn wir sie unmittelbar nach der Erstellung schnell veröffentlichen, obwohl wir uns eigentlich selbst noch gar nicht ganz sicher sind, wie wir über unser jüngstes Werk denken und wie wir es empfinden.


Ich glaube, die größte Herausforderung für den Künstler besteht darin, auf seine eigene Stimme zu hören. Sie zu hören und ihr zu vertrauen. Und dazu ist es hilfreich, zu verstehen, wer Ihr Publikum ist.


Für wen machen Sie Ihre Kunst? Wenn Sie das nicht wissen oder fälschlicherweise glauben, dass es jeder ist, der sich von einem beliebigen Ort aus Ihre Fotos ansieht und die Mittel hat, Ihnen seine Meinung mitzuteilen, dann wird es Ihnen schwerfallen, Ihre eigene Stimme überhaupt wahrzunehmen und die damit verbundene Verantwortung zu akzeptieren. Denn eine Stimme bedeutet auch Authentizität, und Sie werden kein authentisches Werk schaffen, wenn Ihre erste Frage lautet: »Was wollen die anderen?« – anstelle von: »Was will ich?«


Jeder von uns wünscht sich, dass alle Menschen uns und unsere Arbeiten lieben werden. Das werden sie aber nicht. Einige schon. Einige Menschen, in denen Ihre Arbeit ein Echo auslöst, werden letztlich applaudieren, und das fühlt sich gut an. Dieses Publikum könnte mit der Zeit sogar wachsen. Das fühlt sich dann noch besser an. Aber es darf Sie niemals verführen.


Wenn Sie Kunst für Ihr Publikum machen und eine Chance haben wollen, dass dieses Publikum Ihre Arbeit liebt und – am allerbesten – ein Stück von Ihnen darin wiederfindet, dann müssen Sie sie für sich selbst machen. Es darf Sie nicht kümmern, wie andere auf Ihre Arbeit reagieren. Sie dürfen nicht so viel von Ihrem Ego in Ihre Arbeit stecken, dass Sie, falls die Welt da draußen Ihre Kunst einmal kaum von der Seite betrachtet, diese Ablehnung mit der Ablehnung Ihrer Person verwechseln.


Wir leben in einer sehr, sehr großen Welt. Die Mehrheit unseres überbevölkerten Planeten wird Ihnen nicht applaudieren. Diese Menschen haben, wie Sie auch, andere Dinge im Kopf. Aber statt sich von dieser Tatsache entmutigen zu lassen, sollten Sie die Freiheit betrachten, die es mit sich bringt, Ihr eigenes Ding zu machen – sich die Fragen zu stellen, die für Sie selbst wichtig sind, und diese mit Ihrer Kunst zu beantworten.


Denn das ist das Wunder der Kunst: Wenn Sie nur für sich selbst arbeiten, und zwar auf möglichst wahrhaftige Weise, dann bekommt Ihr Werk eine Authentizität, die ihm die besten Chancen gibt, auch andere Menschen anzusprechen. Sie mit Ihrer Ehrlichkeit zu berühren. Mit Ihrer Suche nach Schönheit. Mit Ihrem unerschrockenen Blick. Mit Ihrer Bereitschaft, die schwierigen Fragen zu stellen. Mit Ihrem unheimlich seltenen Mut, Sie selbst zu sein. Wenn Sie wissen wollen, was die Welt von Ihrer Kunst will, dann ist genau das die Antwort. Die Welt weiß es nur noch nicht.


Ihre Kunst muss von Ihnen und für Sie gemacht sein. In ihr trifft diese ehrliche Seele mit dem Ort, der Zeit und den Gegebenheiten des Lebens zusammen. Kunst ist ein Zusammenspiel zwischen Ihnen und dem Leben: eine Kollaboration. Und sie kann nur dann ein Geschenk an andere sein, wenn sie nicht bei diesen, sondern bei Ihnen selbst beginnt. Denn Sie kennen nur sich selbst wirklich. Sie sind die Quelle Ihrer Kunst. Und Sie müssen auch das erste und wichtigste Publikum sein, für das diese Kunst geschaffen wird.



Wenn Sie nur für sich selbst arbeiten, und zwar auf möglichst wahrhaftige Weise, dann bekommt Ihr Werk eine Authentizität, die ihm die besten Chancen gibt, auch andere Menschen anzusprechen.



Aus diesem Schaffensprozess heraus müssen Sie Ihre Freude schöpfen. Aus der Entdeckung. Indem Sie sich die Hände schmutzig machen und etwas Neues über sich selbst und Ihre Sichtweise auf die Welt herausfinden. Wenn Sie dort danach suchen, werden Sie sie finden.


Sie sind Ihr eigenes Leitgestirn, Ihr anspruchsvolles Publikum und der einzige, der die Kunst schaffen kann, nach der Sie verlangen. Das sollte genügen. Blicken Sie nicht über Ihre Schulter, um zu sehen, was andere machen. Strecken Sie nicht Ihre Fühler aus, um die Reaktionen anderer mitzubekommen. Machen Sie Ihre Fotos für sich selbst, und zwar vorerst nur für sich selbst.


Wenn Sie, wie jeder ernsthafte Schüler eines Handwerks, Rückmeldungen einholen müssen, um sich weiterzuentwickeln und zu lernen, dann beschränken Sie sich auf die wenigen Stimmen, die Sie selbst kennen, denen Sie vertrauen und auf die Sie hören möchten. Befragen Sie dazu nicht das ganze Internet und lassen Sie sich die Freude an der Fotografie nicht dadurch nehmen. Denn so verwässern Sie bloß Ihre Stimme und die Liebe zu Ihrem Handwerk.


Genau wie in meinem letzten Buch, »Die Seele der Kamera«, liegt letztendlich alles nur bei Ihnen. Sie bringen die Menschlichkeit in Ihr Handwerk und Ihre Kunst. Und es ist Ihre Menschlichkeit, die wir so dringend brauchen, und die nicht nur die Quelle für Ihre besten Aufnahmen, sondern auch für Ihre Freude am Fotografieren sein wird.


Von allen Fragen in diesem Buch – jede voller Möglichkeiten für die Neuausrichtung Ihrer Fotografie – ist die folgende die wichtigste:


»Ist dies tatsächlich Ihr eigenes Bild?«


Wenn Sie den Rest Ihres Fotografenlebens mit der Suche nach der Antwort auf diese Frage verbringen, werden Sie nur schwerlich etwas falsch machen können. Denn Sie selbst sind das Herz Ihrer Fotografie.


Ich wünsche Ihnen großartiges Licht und unvergessliche Momente


[image: image]


David duChemin


Vancouver Island, British Columbia, 2020


PS: Wenn dieses Buch bei Ihnen Anklang gefunden hat und Sie für die erforderlichen nächsten Schritte auf Ihrer Reise es als hilfreich empfunden haben, würde ich Sie gerne weiterhin auf dieser Reise begleiten. Die Seele der Kamera … und die Rolle des Fotografen wäre eine hervorragende Anschlusslektüre zu Das Herz der Fotografie, und Sie finden den Titel online oder in Ihrer Lieblingsbuchhandlung vor Ort. Wenn Sie mit mir in Verbindung bleiben möchten, finden Sie auf meinem Blog unter HeartofThePhotographBook.com kostenlose Ressourcen zum Herunterladen und Zugang zu den tausend Artikeln über das Leben und Arbeiten als Fotograf, oder Sie können sich über soziale Medienkanäle mit mir verbinden. Sie finden mich und meine Arbeit auch unter DavidduChemin.com. Wenn Ihnen dieses Buch etwas gebracht hat, würde ich mich sehr über eine Weiterempfehlung oder eine kurze Rezension bei Amazon freuen, oder wo auch immer Sie es gekauft haben. Ich danke Ihnen.



Nicht die Antwort sorgt für Erleuchtung, sondern die Frage.


— EUGÈNE IONESCO
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