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» In der heutigen Zeit haben wir es mit einer großen Sinnesüberflutung zu tun. Die Schwarzweißfotografie ist geeignet, die Sinne wieder zu sensibilisieren, denn sie ist sparsamer mit Reizen, nicht so geschwätzig wie die Farbfotografie und so im positiven Sinne asketisch und damit auf das Wesentliche gerichtet. «
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Einleitung


Wie viele Milliarden Fotos werden wohl täglich auf die Sensoren von Kameras und Smartphones gebannt? Im Jahr 2017 wurde weltweit etwa 1,2-billionenmal (in Zahlen: 1.200.000.000.000-mal) auf den Auslöser gedrückt. Das entspricht in etwa 3,2 Milliarden Fotos täglich.
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An den berühmten Höhlen der indischen Insel Elephanta zeigt sich das, was überall in der Welt abermillionenfach geschieht: ein Handyfoto vor der Berühmtheit, um dann den schwachen Abglanz der Wirklichkeit nach Hause zu tragen und sich dort womöglich zu wundern, dass man die Wirklichkeit gar nicht richtig erfahren hat.


18 mm (27 mm Vollformat), Blende 3,5, 1/10 Sekunde, ISO 3200


Heute ist die Zahl noch höher. Davon werden etwa 85 % der Bilder mit dem Smartphone geschossen, etwas über 4 % mit dem Tablet und nur noch etwas mehr als 10 % aller Aufnahmen mit der Digitalkamera.


Als ich 2007 mein erstes Buch über digitale Schwarzweißfotografie schrieb, steckte die digitale Entwicklung noch in den Kinderschuhen: Smartphones lieferten noch keine tollen Fotos, Facebook war gerade mal drei Jahre alt, Instagram gab es noch gar nicht, und die Fotografie begann erst, sich in ein Massenphänomen zu verwandeln. Auf Berliner Hauswänden war noch zu lesen: »Shoppst Du noch oder fotografierst Du schon?«


Inzwischen finden wir eine Weltverdoppelung vor: Die echte, analoge Welt existiert noch, wird aber zunehmend beschädigt – Klimawandel, Artensterben und Rodung der Urwälder drücken dies aus. Die künstliche, digitale Welt hingegen wächst immer weiter und schneller. Mit der Fotografie bewegen wir uns in beiden Welten; wir streunen mit unseren Kameras oder Smartphones durch die echte Welt und erzeugen ihren Nachhall in der digitalen, stellen Fotos milliardenfach auf Instagram oder Facebook, um ... ja, warum eigentlich? Hier sind wir bei einer sehr grundlegenden Frage, der Frage nach der Motivation.


Warum um alles in der Welt wird heute soo viel fotografiert? Hat das nicht schon etwas Pathologisches? Trifft nicht genau das zu, was der Religionsphilosoph Alan Watts in seinem Buch »Der Lauf des Wassers« geschrieben hat: Es ist so, als gingen wir zu einem Fluss, verweilten dort aber nicht, füllten das fließende Wasser in einen Kunststoffbehälter, trügen ihn nach Hause und wunderten uns dann, dass das Wasser gar nicht mehr fließt (sinngemäße Wiedergabe).


Wenn ich auf der Brooklyn Bridge in New York, dem Eisernen Steg in Frankfurt, auf dem Markusplatz in Venedig oder vor dem Heidelberger Schloss stehe, dann tun dort alle dasselbe: mit dem Smartphone Fotos machen. Und wenn ich die Menschen beobachte, fällt mir auf, dass sie gar nicht mehr genau hinschauen. Verpasst man nicht gerade so das echte Erleben des Moments? Selbst in Kirchen oder sakralen Räumen, auf Konzerten oder vor der Mona Lisa macht diese »Klickomanie« nicht halt. Walter Benjamin sprach schon lange vor Beginn der Digitalisierung davon, dass im Zeitalter der technischen Reproduzierbarkeit Objekte ihre Aura verlieren. Heutzutage haben nicht nur die Mona Lisa oder der Kölner Dom ihre Aura eingebüßt, inzwischen erfahren die schönsten, verborgensten Küsten, Berggipfel oder weltberühmte Gebäude wie der Petersdom auf diese Weise ihre Entweihung. Entweihung deshalb, weil ihnen nicht mehr der genügende Respekt, die echte Bewunderung, das schweigende Staunen entgegengebracht werden, sondern weil sie Opfer einer Haltung werden, die in etwa nichts weiter besagt als: »Schaut mal, ich war dort! Bin ich nicht toll?« Diese Motivation – zu beweisen, an welch berühmten Orten man gewesen ist, und sich so selbst aufzuwerten – liegt ganz gewiss zu einem großen Teil diesem Massenphänomen zugrunde.


Sie, liebe Leserin, lieber Leser, empfinden das, was ich soeben kurz geschildert habe, gewiss ähnlich, sonst hätten Sie dieses Buch nicht gekauft. Sie wollen genau wie ich etwas anderes. Sie wollen sich von dieser oberflächlichen Herangehensweise befreien, bei der die Fotografie das wirkliche Leben, das echte Erleben eines Moments ersetzt, ja, noch schlimmer, bei der man das wirkliche Erleben womöglich verpasst.


Ich habe vor über 30 Jahren, als es um meine Berufswahl ging, lange gezögert, bevor ich mich endgültig der Fotografie gewidmet habe, weil ich genau diese Befürchtung hatte: die Fotografie könne zu einer Art Ersatzleben werden.


An meinem 30. Geburtstag hatte ich die Gelegenheit, Karlfried Graf Dürckheim kennenzulernen, einen großartigen Philosophen, der die japanische Zen-Philosophie nach Europa gebracht hatte. Er war damals schon über 80, konnte kaum noch sehen, ergriff aber meine Hand, um mich zu fühlen, und hörte mir bei meinen Abwägungen verschiedener möglicher Lebenswege intensiv und einfühlsam zu. Zum Schluss sagte er mir, ich solle mir keine Sorgen machen, denn das Stärkste werde sich von allein durchsetzen.


Und das wurde bei mir trotz mancher Zweifel die Fotografie. Und meine lebenslange Motivation war und ist es heute noch, einen Ausdruck zu finden, einen Ausdruck für meine inneren Empfindungen und vor allem aber einen Ausdruck für meine Empfindungen über diese Welt. Sie werden sich vielleicht wundern, dass ich in einem Lehrbuch über Fotografie mit dieser Welt und ihrer in meinen Augen teilweise dekadenten Erscheinung kritisch ins Gericht gehe. Dies tue ich deshalb, weil ich der Meinung bin, dass wir als Fotografen Sehende sind, die die Aufgabe haben, sehr genau hinzuschauen und auch dort hinzuschauen, wo die meisten lieber wegschauen. Deshalb möchte ich Sie in diesem Buch auch zu einem kritischen Blick auf diese in höchstem Grade unvollkommene Welt anleiten. Ich möchte Sie aber vor allem dazu inspirieren, Ihre eigenen Empfindungen zu entdecken und auszudrücken – ja, sogar sehr emotional auszudrücken, denn Bilder haben per se eine starke emotionale Kraft. Wenn Sie dieses Buch aufmerksam lesen, werden Sie am Ende ein Stück weit gelernt haben, wie Sie Fotografien so gestalten, dass Ihre eigene Weltsicht und Schaffenskraft in diesen Bildern steckt und auf andere Menschen wirken kann.


Ich möchte Sie also zu einer anspruchsvollen Herangehensweise an die Fotografie anleiten, selbst wenn Sie dies nur mit einem Smartphone tun.


Im Übrigen wurde ich, während ich dieses Buch schrieb, von der Corona-Krise überrascht. Ich bin sehr gespannt, ob und wie sich die Welt danach verändern wird. Im Moment ist der Ausgang dieser Krise für mich völlig ungewiss. Vieles, was ich in diesem Buch z. B. über das Massenverhalten an Touristenorten schreibe, ist momentan ins Gegenteil verkehrt. Ob all das genauso wiederkehrt, wie es vorher war, weiß ich nicht. Ich befürchte es aber schon. Gern werde ich mich eines Besseren belehren lassen. Vielleicht kehrt ja doch so etwas wie Demut vor der Schöpfung in die hochmütige Gemüter vieler Menschen ein. Ich wünsche es uns sehr.


Warum schwarzweiß fotografieren?


Auch hier haben wir es mit einem Zeitphänomen zu tun. Der weitaus größte Teil der Bilderflut findet in Farbe statt, und selbst bei Zeitschriften wie Merian oder Geo beobachte ich, dass die Regler für Kontrast und Farbsättigung meist ein wenig zu weit nach rechts geschoben werden: Die Farben wirken häufig zu grell und unnatürlich. Mancher Kollege hat dies schon optische Umweltverschmutzung genannt. Ist das ein Zeichen von Desensibilisierung? Sind die Sinne vieler Menschen heutzutage abgestumpft? Muss man deshalb immer dicker auftragen?


Eine Redakteurin sagte mir einmal, die Farbfotografie sei so geschwätzig. Nun, da ist etwas Wahres daran. Die Schwarzweißfotografie ist das Gegenteil, sie ist im positiven Sinne asketisch, sparsamer mit Sinnesreizen. Sie ist also geeignet, wieder zu sensibilisieren. Und sie ist per se schon eine Abstraktion, denn Farben werden in Tonwerte von Tiefschwarz bis Weiß übersetzt. Und diese Abstraktion macht die Schwarzweißfotografie in meinen Augen künstlerischer und damit interessanter als die Farbfotografie.


Leider hat die Schwarzweißfotografie Marktanteile verloren. Eine Geo-Redakteurin erklärte mir das damit, dass die Leser glauben, bei Schwarzweißbildern bekämen sie weniger für ihr Geld. Dabei ist genau das Gegenteil der Fall: Bei Schwarzweißbildern bekommt man mehr für sein Geld, denn auch digital fotografierte Schwarzweißbilder müssen sorgfältig am Computer erarbeitet werden, und dafür muss der Fotograf bzw. die Fotografin mehr Zeit aufwenden als für die Erarbeitung eines Farbfotos. Wie man das am besten macht, schildere ich übrigens im letzten Teil dieses Buchs.


Schwarzweißfotografie entfaltet oft eine stärkere Magie als die Farbfotografie, besonders beim Himmel. Diese besondere Magie in Ihre Bilder zu bringen, ist die Kunst, die ich Sie lehren möchte.


Hauptsächlich möchte ich Sie mit meinen Texten und Bildern in diesem Buch anregen, Ihren eigenen Weg, Ihre eigenen Sujets und Ihre eigene Ausdrucksform zu finden, um zu entdecken, wie Sie diese Welt empfinden, und um Ihre Empfindungen in eine Bildsprache zu kleiden, die auch anderen Menschen etwas »rüberbringt«. Natürlich können Sie Ihre Bilder auch auf Facebook oder Instagram teilen, doch Ihre Motivation ist tiefer: Sie werden die Fotografie dazu nutzen, hinter die Oberfläche zu schauen – hinter Ihre eigene, hinter die Ihrer Mitmenschen und hinter die der Welt, in der Sie sich bewegen. Dabei wünsche ich Ihnen viel Freude und neue Erkenntnisse!
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SCHWARZWEISSFOTOGRAFIE ALS AUSDRUCKSMITTEL
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Befreien Sie sich von Klischeebildern und finden Sie Ihren eigenen Ausdruck


Dass die Welt von Klischeebildern überschwemmt wird, wissen wir. Es ist deshalb so, weil die meisten Menschen gar nicht über das reflektieren, was sie fotografieren. Ein Klischee ist ja schließlich eine Vorstellung von der Welt, die von anderen vorgegeben wird. Ein Klischee ist vielleicht so etwas wie eine grobe Schablone, die über die unglaublich vielfältige Wirklichkeit gelegt wird. Doch wer gibt diese Schablone eigentlich vor? Wer sagt uns, was fotografierenswert ist und was nicht? Sie sehen schon jetzt, wie wichtig es ist, sich von dem zu befreien, was andere denken und vorgeben.


Ich muss selbst auch immer wieder Klischeebilder produzieren, da ich auch für Kalender fotografiere, und auf Kalender gehören nun mal die Klischeebilder, die jeder erwartet, sonst verkaufen sie sich nicht. In der Wüste sind das vor allem Sanddünen mit Kamelen im frühen Morgenlicht – auch wenn die Sahara nur zu einem relativ geringen Prozentsatz aus Sanddünen besteht. In New York sind es die Freiheitsstatue und die Brooklyn Bridge, Orte, zu denen ich kaum noch gehe, weil sie durch das Massenverhalten, das ich in der Einleitung geschildert habe, entweiht worden sind. Wie also soll man sich von Klischees befreien? Zunächst einmal ist es wichtig, grundsätzlich zu reflektieren und in sich zu gehen. Welche Orte ziehen Sie wirklich an? Wo möchten Sie unbedingt hin? Welche Orte und Sujets üben in Ihrer Vorstellung eine wirkliche Magie aus?


Nehmen Sie sich bitte einmal richtig Zeit, entspannen Sie sich und reflektieren Sie darüber. Was taucht vor Ihrem geistigen Auge auf, was sind die Orte Ihrer Sehnsucht? Diese Orte müssen nicht, dürfen aber weit entfernt liegen.


Welche Qualität hat Ihre Sehnsucht? Was tragen diese Orte zu dem bei, das Ihnen in Ihrem Alltag womöglich fehlt?


Mich zieht es z. B. zum Entspannen an ganz andere Orte als zum Fotografieren. Zum Entspannen liebe ich das Meer. Ich sehne mich nach stillen, einsamen Stränden und harmonischen Orten mit südlichem Flair. Aber auch diese Orte müssen gar nicht sensationell sein, es kann auch ein Strand am Rhein sein, in dem man heute wieder baden kann. Für die Fotografie zieht es mich dagegen immer wieder an Orte, an denen alles so entgegengesetzt zu meinem Alltag ist wie nur denkbar. Schon als ich ganz jung war, zog es mich nach Indien. Noch heute ist Mumbai für mich die interessanteste Stadt, die ich kenne. Ich liebe Orte, an denen die Spuren der Zeit noch sichtbar sind, an denen authentisches Leben stattfindet und von denen ich überrascht werde, weil oft jede Planung durch Unvorhergesehenes durchkreuzt wird. Und ich liebe Orte, an denen ich Abgründiges finde.


Ich schaue gern in Abgründe, denn Abgründe enthüllen mir etwas Verborgenes, das unter einer Oberfläche lauert oder hinter einer Fassade zutage tritt.


In Deutschland finde ich das sehr schwierig. Alle Fassaden sind glatt und gestrichen. Wo ist die Verbindung in die Vergangenheit? Ist die Geschichte noch wirklich spürbar?


Auch hinter die Fassaden von Menschen gelangt man hierzulande schwieriger als beispielsweise in Italien oder in Indien, wo viele Menschen einem schon bei einer kurzen Begegnung das erzählen, was wirklich ihre Seele bewegt.


Denken wir über Klischees nach, sollten wir uns noch etwas anderes vergegenwärtigen. Das, was wir über die Welt in unserem Kopf tragen, unser Weltbild, ist nicht ansatzweise deckungsgleich mit der Wirklichkeit. Unser Weltbild entsteht aus erlerntem Wissen und im besseren Fall aus Erfahrungen oder aus der Summe von beidem. Auch das, was wir über einen Ort zu wissen glauben, denken wir in Begriffen, in Sprache, und dieses vermeintliche Wissen stellt sich oft einer unmittelbaren Erfahrung beim Sehen oder Fotografieren in den Weg. In dem Moment, wo wir über einen Ort schon etwas zu wissen glauben und dieses Wissen reflektieren, steigen wir mit unserem Geist aus dem unmittelbaren Betrachten aus. Der beste Weg aber, um sich von allen Klischees zu befreien, ist das unmittelbare, unvoreingenommene Betrachten der Wirklichkeit. Und genau hier bekommt die Fotografie wieder Tiefe und wird zum echten Erleben: Wenn es uns gelingt, uns zumindest für eine Weile vom begrifflichen Denken über das, was wir sehen, zu lösen und den Geist leer und unvoreingenommen werden lassen, dann sehen wir unmittelbar und geraten in eine neue Qualität des Erlebens.


Bei dieser Qualität des unmittelbaren Erlebens stört auch die Kamera nicht. Sie ist im Gegenteil geeignet, den Geist auf den gegenwärtigen Moment zu richten und somit kreativ zu sein und dabei eine hohe Erlebnisqualität zu behalten. Um sich von Klischees zu befreien, empfehle ich Ihnen also zweierlei:


– Suchen Sie Orte auf, zu denen es Sie wirklich hinzieht, die Ihre Orte sind.
Befreien Sie Ihren Geist von Klischeevorstellungen über den Ort.


– Steigen Sie aus der Begrifflichkeit aus, die mit diesem Ort verbunden ist, und tauchen Sie ohne störende Gedanken mit Ihrer Kamera in den unmittelbaren Moment ein.


Ich bin sicher, Sie werden sich selbst überraschen und Ergebnisse mit nach Hause bringen, mit denen Sie nicht gerechnet haben.
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Venedig gilt als die schönste Stadt der Welt. Aber auch bei solchen Vorgaben ist es wichtig, sich ein eigenes Urteil zu bilden. Ich liebe Venedig vor allem deshalb, weil die Spuren der Zeit an den meisten der wunderschönen Häuser noch abzulesen sind. Ist man in Venedig, so kann man natürlich auch einmal ein paar Klischeebilder schießen. Hier handelt es sich um den Blick auf St. Giorgio Maggiore – und dies bei Vollmond. Abends sind die Touristenfluten aus der Stadt verbannt und so gewinnt Venedig seinen ursprünglichen Zauber wenigstens ein Stück weit wieder zurück.


40 mm, Blende 9, 15 Sekunden, ISO 100
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Das kleine Bild zeigt die Skyline von New York mit der Brooklyn Bridge, so wie man sie kennt: das Klischeebild von New York. Das große Bild zeigt, dass es auch anders, und zwar deutlich besser geht: Regen ist die einzige Situation, in der die Brooklyn Bridge nicht überlaufen ist. Und wenn sich dann noch eine Szene wie diese ergibt, hat man sich von der Klischeeansicht befreit. Die Ausleuchtung ist perfekt, und so wird diese Szene – obwohl der Mann das tut, was alle tun, nämlich ein Foto mit dem Handy knipsen – zu einer ganz besonderen Szene. Hier kam ich bei der offenen Blende 4 des Canon 16–35-mm-Zoom bei einem ISO-Wert von 1600 nur auf eine Verschlusszeit von 1/13 Sekunde. Der Bildstabilisator und eine ruhige Hand haben es möglich gemacht, dass das Bild nicht verwackelt ist. Ein Stativ ist auf der Brooklyn Bridge wegen der starken Schwingungen der Brücke nicht einsetzbar.


30 mm, Blende 4, 1/13 Sekunde, ISO 1600
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Zurück nach Venedig: Dieses Bild vom Canal Grande entfernt sich auch schon ein wenig vom Klischee, weil es mit einem Neutraldichtefilter (siehe Seite 342) fotografiert wurde, was eine Langzeitbelichtung auch am Tag ermöglicht. Bei der Belichtungszeit von 8 Sekunden erscheint der Canal Grande fast wie eine Fläche aus Samt, und die in Unschärfe getauchten Schiffe wirken ein wenig geisterhaft. Der mit der Gelbfilterfunktion von Silver Efex herausgearbeitete Himmel (siehe Seite 42) tut ein Weiteres, um dem Foto eine geheimnisvolle Magie zu verleihen, und diese Magie ist es, die das Bild über ein Klischeefoto hinaushebt.


16 mm, Blende 8, 8 Sekunden, ISO 100
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Ist nicht ganz Venedig wie eine Konkubine, die zur Sinneslust verführt? Etwas entfernt vom Markusplatz gibt es noch Viertel, die ein wenig vom Massentourismus verschont sind. Hier fand ich diese Spiegelung eines Gemäldes mit den Häusern der Stadt. Mit Spiegelungen weben wir zwei Welten ineinander. Um Schärfentiefe zwischen dem nahegelegenen Bild und dem Hintergrund zu erlangen, war hier bei 35 mm Brennweite Blende 18 nötig.


35 mm, Blende 18, 1/40 Sekunde, ISO 400


[image: image]


Eine ganz andere Möglichkeit, um den Klischeeansichten eines Ortes zu entrinnen, besteht darin, in Viertel zu gehen, die kaum bekannt sind, in denen sich aber authentisches Leben abspielt, wie z. B. im New Yorker Viertel Bushwick. Künstler wurden in New York aufgrund immer höherer Mieten zunehmend weiter an den Stadtrand gedrängt: von Greenwich Village über Soho auf die andere Seite des East Rivers nach Williamsburgh und jetzt ins noch weiter entfernte, ehemals heruntergekommene Viertel Bush-wick. Die New Yorker Hochbahn liefert einen grafisch interessanten Hintergrund.


28 mm, Blende 7,1, 1/1000 Sekunde, ISO 800
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Im Istanbuler Viertel Balat scheint die Zeit stehen geblieben zu sein. Aber oft sind gerade solche Viertel vom Abriss bedroht: Erdoğan plante, ganze Straßenzüge abreißen zu lassen und durch Neubebauung zu ersetzen. Dabei sind solche Viertel doch häufig die schönsten, in denen nicht jede Fassade aussieht, als könne man sie ablecken wie die Kruste eines Himbeereises. Versuchen auch Sie bei einer Reise in unbekannte, vom Reiseführer verschwiegene, Viertel zu gehen. Sie werden entdecken, wie viel Freude es macht, sich überraschen zu lassen, einmal nicht auf das vorbereitet zu sein, was kommt.


16 mm, Blende 13, 1/500 Sekunde, ISO 400
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Das Wesen der Schwarzweißfotografie ist grafisch


Das Wesen der Schwarzweißfotografie ist grafisch. Schwarzweißfotografie ist Abstraktion und Reduktion der manchmal vor Farben schreienden Wirklichkeit. Sie ist Reduktion auf Formen und Tonwerte im Bereich eines umfangreichen Spektrums zwischen Weiß und Schwarz.


Schwarzweißfotografie kann aber auch eine Reduktion sein, bei der Bilder nur aus Schwarz- und Weißtönen bestehen, bei denen die Tonwerte im mittleren Grauspektrum also kaum vorhanden sind. Die meisten klassischen Maler hatten auch ein grafisches Werk: Radierungen, Linolschnitte oder Holzschnitte. Denken Sie an die unglaublich ausdrucksstarken Holzschnitte von Emil Nolde. Das ist Grafik par excellence. In diesem Sinne kann auch die Schwarzweißfotografie eine besonders starke grafische Ausdruckskraft entwickeln.


Hier geht es ganz besonders um das grafische Spiel von Licht und Schatten. Solch ein Spiel kann sowohl gegenständlichen als auch abstrakten Kompositionen zugrunde liegen. Denken Sie an die ausdrucksstarken Fotografien des großen Meisters Henri Cartier-Bresson. Viele seiner Bilder zeigen, abstrakt betrachtet, ein grafisches Spiel von Licht und Schatten, das dann zusätzlich noch inhaltliche Bedeutung bekommt, denn Cartier-Bresson ging es weniger um Abstraktion als um Fotografien mit einer starken Aussage. Aber allen gegenständlichen Fotografien liegt eine abstrakte Kompositionsstruktur zugrunde, und die muss stimmig und spannungsvoll sein, damit ein Bild kraftvoll rüberkommt. Was es genau bedeutet, ein gutes Bild zu komponieren, erfahren Sie im dritten Teil dieses Buches.


Hier lautet der Auftrag für Sie aber erst einmal, besonders grafische Fotos zu komponieren. Wählen Sie also bitte einen Sonnentag, gehen Sie in die nächste Stadt, und gestalten Sie mit Licht und Schatten. Beobachten Sie besonders das Schattenspiel aller Gegenstände, der Architektur, aber auch der Menschen. Begeben Sie sich z. B. auf einen belebten Bürgersteig und wählen Sie Ihre Position so, dass Ihnen die Passanten entweder bei Gegenlicht entgegenkommen oder dass ihre Schatten seitlich fallen. Nun richten Sie Ihren Blick nach unten und fotografieren Sie die Schattenspiele, die die Ihnen entgegenkommenden Menschen auf den Boden werfen. Nachdem Sie hier viele Fotos geschossen haben, gehen Sie weiter bei Gegenlicht spazieren und lassen sich treiben. Achten Sie besonders darauf, wie das Gegenlicht fast alle Gegenstände verfremdet und neue grafische Welten erschafft, die Sie mit Ihrer Kamera in Schwarzweiß umdenken und gestalten können. Lernen Sie, von Anfang an in Schwarzweiß zu sehen, und lassen Sie sich nicht von den vielen Farben ablenken. Wenn Sie lernen, grafisch zu denken und zu gestalten, sind Sie dem Wesen der Schwarzweißfotografie am nächsten.


[image: image]


Dieses Bild ist Ausdruck meiner Empfehlung, bei Gegenlicht durch die Stadt zu laufen und auf die Schatten der Passanten zu achten. Hier kommt zum Schatten der Passanten noch eine interessante Struktur im Pflaster hinzu, die das Bild zu einem grafischen Ganzen macht.


28 mm, Blende 11, 1/250 Sekunde
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Bei diesem Bild herrscht dasselbe Lichtprinzip, aber das Sujet ist viel schwieriger, denn es handelt sich um zwei Kinder in einem kleinen Dorf in Indien, die rasend schnell ein so einfaches Spielzeug wie einen Gummireifen an mir vorbeijonglieren. Um dieses perfekt komponierte Bild zu erhalten, bedurfte es mehrerer Versuche. Die Kinder hatten so viel Freude, dass sie bereit waren, mehrfach mit ihren Gummireifen an mir vorüberzuziehen. Auch mir hat diese Situation in einem kleinen Dorf, in das sich wohl nie ein Tourist verirrte, viel Freude bereitet.


20 mm (30 mm im Vollformat), Blende 6,3, 1/1250 Sekunde, ISO 400
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Dieses Bild, das eine Straßenszene im indischen Jodhpur zeigt, veranschaulicht noch einmal, was ich meine: eine ganz banale Licht- und Schattensituation zu entdecken und mit Ihrer Kamera so zu gestalten, dass ein Bild entsteht, das das Wesen der Schwarzweißfotografie veranschaulicht – hochgradig grafisch zu sein. Hier habe ich mit Silver Efex noch den letzten Schliff ins Bild gebracht.


18 mm (27 mm im Vollformat), Blende 4,6, 1/1250 Sekunde, ISO 400, Silver Efex
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Das Bild rechts zeigt ein interessant ineinandergeflochtenes grafisches Muster, Ergebnis eines Licht- und Schattenspiels in New York. Analysiert man die Form, so greifen hier viele große und kleine optische Dreiecke ineinander. Das i-Tüpfelchen des Bildes ist natürlich der Mensch, der in diese grafische Konstruktion eingebettet ist. Es handelt sich um das Eisengerüst, das eine der großen Brücken in New York, die Queensboro Bridge, trägt.


28 mm, Blende 11, 1/250 Sekunde
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Ebenfalls sehr grafisch ist diese Komposition von den Säulen der Schirn Kunsthalle in Frankfurt am Main. Hier ist die grafische Komposition viel strenger und einfacher zu erfassen. Dominant sind auf dem Bild die vertikalen Säulen und ihre Schatten, zu denen rechts oben die horizontalen Linien der Treppe korrespondieren. Ohne den Menschen würde der Komposition das gewisse Etwas fehlen. Auf den richtigen Menschen musste ich lange warten, aber so fügt er sich perfekt in die grafische Komposition ein.


200 mm, Blende 11, 1/500 Sekunde
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Die beiden Bilder dieser Doppelseite sind wieder bei Gegenlicht fotografiert, so wie ich es Ihnen empfohlen habe. An einem banalen Ort in Lanzarote entdeckte ich diese Strom-leitungen, die zusammen mit Hauswand, Laterne, Stoppschild und Agave eine interessante Bildkomposition ergeben. Mit Lightroom habe ich so gut wie alle Zwischentöne herausgenommen, sodass wir nur drei Tonwerte haben: einen Weißton, einen Schwarzton und einen mittleren Grauton in den Bergen. Einen leichten Grauverlauf habe ich noch in den oberen Teil des Himmels gelegt, damit er sich besser vom Hintergrund abhebt.


153 mm, Blende 20, 1/640 Sekunde, ISO 200
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Eine alte, zerstörte Windmühle, ebenfalls auf Lanzarote, wirft ein ähnliches Licht- und Schattenspiel. Hier stehen die linienförmigen Strukturen den kräftig schwarzen Balken gegenüber und ergeben eine interessante grafische Bildspannung.


141 mm, Blende 18, 1/500, ISO 200
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Bei diesem Bild in der Nähe der Istanbuler Galatabrücke ist vor allem die Spiegelung das Interessante am Bild. Die Menschen im Vordergrund sind Silhouetten und die Menschen im Spiegel oben sind ebenfalls Silhouetten. Auch wenn das Bild inhaltlich nichts weiter als Alltäglichkeit zeigt, lebt es von seinem starken grafischen Charakter – und das ist das Wesen der Schwarzweißfotografie!


93 mm, Blende 9, 1/200 Sekunde, ISO 250
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Ein wunderschönes grafisches Spiel zeigen die New Yorker Feuertreppen im Viertel SoHo bei Gegenlicht. Die sich klar abzeichnende Feuertreppe im rechten Bildteil schafft eine formale Spannung zu den hinteren Feuertreppen im linken Bildteil. Zwischen die beiden Bildteile sind die Silhouetten von zwei Menschen eingebettet, auch wieder zwei kleine Rädchen im großen Getriebe von New York. Versuchen auch Sie, Menschen bei Gegenlicht in grafische Kompositionen zu betten.


155 mm, Blende 10, 1/800 Sekunde, ISO 250
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Bei dem ging es um die Einheit von Architektur und moderner Kunst. Im Foyer des Frankfurter TaunusTurms fand die Ausstellung des Gegenwartskünstlers Michael Beutler statt. Die Formensprache seiner modernen Skulpturen ordnet sich wunderbar in die moderne Glasarchitektur des Foyers ein. Das Foto zeigt die Verbindung von beiden und entfaltet auch bei Gegenlicht sehr schöne Licht- und Schattenspiele.


26 mm, Blende 11, 1/320 Sekunde, ISO 200
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Blickt man von oben auf den Eingangsbereich der Deutsche-Bank-Hochhäuser in Frankfurt am Main, so lässt sich mit einer Telebrennweite auch ein sehr grafisches Bild komponieren. Die Grundstruktur der Architektur sind kleine Rechtecke, die aber in ein sehr abwechslungsreiches Formenspiel einschließlich seiner Spiegelung gekleidet sind. Mit Silver Efex habe ich noch eine leichte Vignette eingebaut, sodass das Bild eine Konzentration zur Mitte hin erfährt.


128 mm, Blende 9, 1/125 Sekunde, ISO 250
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Lernen Sie, Stimmungen zu empfinden und auszudrücken


Mit Emotionen gehen wir in Deutschland eher zurückhaltend um. Vielleicht liegt das daran, dass wir im Dritten Reich erfahren haben, wie stark Emotionen missbraucht werden können. Und genau das beginnt ja auch heute schon wieder, wenn der Fremdenhass geschürt wird. Welche Massenemotionen sich entwickeln können, spürt man schon im Fußballstadion. Hierbei handelt es sich allerdings um ein harmloses, in der Regel friedliches Spiel. Bei Naziaufmärschen hingegen wurden die Emotionen geradezu mystisch aufgeladen, und so Vernunft und geistige Differenzierungskraft sehr vieler Menschen schnell ausgeschaltet. Es ist also wirklich sinnvoll, sich vorrangig von seiner Vernunft und von Fakten leiten zu lassen.


Aber dennoch, Emotionen wohnen uns inne. Was sollen wir mit ihnen machen, wenn sie zu stark werden? Freude können wir natürlich nach außen bringen. Was aber ist mit den weniger positiven Emotionen?


Frustration ist eine nicht zu unterschätzende Gefühlslage, aus der heraus sich schnell Wut und Hass schüren lässt. Genau da setzt meines Erachtens der Missbrauch von Emotionen heute wieder an. Wer frustriert ist und wem es an Differenzierungskraft fehlt, der ist offen dafür, ein Feindbild aufzubauen. Und da fängt es an, gefährlich zu werden.


Die Tatsache, dass Emotionen gefährlich sein können und Menschen sich mithilfe von Emotionen manipulieren lassen, ist vielleicht mit ein Grund dafür, dass sich in der westlichen Fotowelt eine völlig unemotionale Bildsprache durchgesetzt hat: die Bildsprache von Bernd und Hilla Becher und deren Schülern. Sie fanden, dass der Fotograf mit seinen Emotionen sich so weit wie möglich zurücknehmen solle. So wurde die Gegenwartsfotografie stark von dem Gedanken geprägt, möglichst unemotional zu sein.


Bilder sind aber nun einmal per se emotional. Wenn man aus Bildern die Emotionen herausnimmt, so wäre das in etwa so, als habe man eine Kuh gezüchtet, die Wasser anstatt Milch produziert, und wäre auch noch stolz darauf. Unemotionale Bilder sind kühl und distanziert.


Ich möchte daher den entgegengesetzten Weg propagieren und dafür plädieren, wieder bewusst Emotionen ins Bild zu bringen. Daher ermutige ich Sie, Ihre Stimmungen, Grundgefühle und Emotionen zu entdecken und bewusst in Bilder zu übersetzen. So sind Sie auf dem Weg zu einer eigenen Bildsprache und zu einem befriedigenden Selbstausdruck.


Nehmen Sie sich also bitte etwas Zeit und Muße, und stellen Sie sich die Frage: Wie sind Ihre Grundgefühle? Seien Sie dabei ehrlich zu sich selbst, auch wenn Sie womöglich entdecken, dass Ihre Grundgefühle nicht so positiv sind, wie sie vielleicht nach Vorgabe der Gesellschaft sein sollten. Wenn Sie entdecken, dass Ihnen Gefühle wie Trauer, Wut, Angst und Ohnmacht innewohnen, so möchte ich Sie keineswegs dazu anleiten, diese Gefühle offen nach außen zu bringen. Sie können sie aber wunderbar in Bilder übersetzen, denn Bilder sind in der Lage, diese Gefühle in sich aufzunehmen. Im Gegenzug werden Sie sich befreit fühlen, wenn Sie gerade für diese weniger heiteren Emotionen einen Weg des Ausdrucks gefunden haben.


Natürlich gibt es auch die heitere Seite. Aber Vorsicht, auf dieser Seite der Gefühlspalette landen wir schnell wieder im Bereich des Seichten und Klischeehaften.


Die Bildsprache ist ähnlich wie die Musik: Das Wesen der Musik ist es, Stimmungen aller Couleur auszudrücken. Mein Lieblingskonzert ist das berühmte Violinkonzert von Mendelssohn Bartholdy e-Moll, Opus 64, das wohl geeignet ist, auch die allerhärteste Natur zum Schmelzen zu bringen. Ich liebe aber genauso die unglaublich spirituelle Musik von Johann Sebastian Bach, die wiederum in der Lage ist, die Seele emporzuheben, egal in welcher Stimmung sie sich gerade befindet. Musik ist also fähig, Sie in die gesamte Palette von Stimmungen zu versetzen, die überhaupt nur denkbar sind.


Das Schöne ist, auch Bilder sind dazu in der Lage! Denken Sie an die berühmten Bilder von Sebastião Salgado, die einen erschauern lassen. Wohl kaum einem anderen Fotografen ist es gelungen, die menschlichen Abgründe ausdrucksstärker darzustellen. Salgado selbst konnte sich irgendwann nicht mehr weiter den tragischen Sujets widmen, weil seine Seele bei all dem Unheil, das er z. B. in Afrika gesehen hatte, zu sehr in Mitleidenschaft gezogen wurde.


Nach einer Auszeit beschloss er, sich den schönen Dingen zu widmen, und schuf sein Buch »Genesis«, das in atemberaubender Schönheit die noch verbleibende Ursprünglichkeit der Natur in dieser Welt zeigt. Auch wenn dieses Buch gewiss eher die Dur-Tonleiter deklinierte, ist es auf andere Weise zu einem Mahnmal geworden. Ihm ist es auf perfekte Weise gelungen, das Schöne zu zeigen, ohne ins Seichte und Flache abzugleiten. Versuchen auch Sie, sich zu sensibilisieren: Welches sind Ihre eigenen Stimmungen?


Welche Pendants zu Ihren Stimmungen können Sie in der Außenwelt finden? An welchen Orten und bei welchen Wetterlagen können Sie Ihre Stimmungen am besten ausdrücken? Denken Sie darüber nach, und machen Sie sich mit Ihrer Kamera auf!


[image: image]


Licht ist der Grundbaustein jeder Fotografie, und das Licht ist auch für jede Stimmung im Bild verantwortlich. Das große Bild zeigt einen Strand auf Lanzarote und seine Spiegelung bei Gegenlicht. Die Felswand und ihre Spiegelung sind sehr dunkel, der Himmel mit seinen Schäfchenwolken wirkt hell und freundlich. Dieselbe Felswand, also dieselbe Materie, erscheint auf dem kleineren Bild sehr hell, der Himmel dagegen dunkel, denn er wurde mit der Rotfilterfunktion von Silver Efex abgedunkelt. Pechschwarz mit künstlichen Lichtpunkten stellt sich die Felswand bei Nacht dar. Das große Bild wirkt heiter, das kleine Bild oben mystisch und die Nachtaufnahme fast schon unheimlich. Derselbe Gegenstand – in drei verschiedene Stimmungen getaucht. Einziger Akteur: das Licht!


Großes Bild: 20 mm, Blende 11, 1/60 Sekunde, ISO 200


Kleines Bild oben: 17 mm, Blende 11, 1/40 Sekunde, ISO 200


Kleines Bild unten: 24 mm, Blende 8, 62 Sekunde, ISO 200
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Sie müssen nicht weit reisen, um Ihre Stimmungen auszudrücken: Ein Nebeltag, z. B. im Harz, kann schon ausreichend sein. Nebel senkt sich über die Welt und lässt sie geheimnisvoll erscheinen, verfremdet sie. Hier galt es, interessante Formen zu entdecken. Die Äste des vorderen Baums haben die markante Form eines Bogens, die Bäume dahinter wirken so, als wären sie nur dahingehaucht. Das Foto könnte fast gezeichnet sein. Die Stimmung ist eindeutig eine Stimmung in Dur.


40 mm (60 mm im Vollformat), Blende 7,1, 1/50 Sekunde, ISO 400
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Die Grundstimmung dieses Fotos dagegen ist Moll. Ich habe es am selben Tag aufgenommen wie das Foto auf der linken Seite, aber die Dämmerung senkte sich schon über den Wald und die Tonwerte sind völlig andere. Der hellste Ton ist ein mittleres Grau, alle anderen Tonwerte entwickeln sich in die Dunkelheit hinein. Welches von beiden Bildern spricht Sie mehr an? Möchten Sie lieber in Dur oder in Moll fotografieren? Gerade im November, dem verrufensten Monat, lassen sich oft sehr stimmungsvolle Aufnahmen in Moll erarbeiten.


21 mm (31,5 mm im Vollformat), Blende 3,7, 1/20 Sekunde, ISO 1600
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Bedrohliche Stimmungen lassen sich auch mithilfe der Fotografie erzeugen. Das Bankenviertel von Frankfurt am Main strahlt nicht gerade Wärme und Behaglichkeit aus. Die Enge mancher Hochhäuser zueinander kann bedrückend wirken. Steht man in der engen Schlucht zwischen dem Commerzbank-Hochhaus und dem Global Tower, fühlt man sich klein und unbedeutend. Diese Stimmung habe ich mit Silver Efex und Photoshop verstärkt, indem ich die Tonwerte des Bildes von der Mitte zu den Rändern hin noch abgedunkelt habe. Ist die Macht der Finanzgiganten über die Politik nicht auch wirklich zu einer Bedrohung von Umwelt und Menschlichkeit geworden?


18 mm, Blende 6,3, 1/50 Sekunde, ISO 200


[image: image]


Welch ein schönes Art-déco-Gebäude sich doch vor dem Trump Tower in New York befindet! Hier wird der Kontrast von einem Gebäude mit Seele und Charakter zu einem kalten, glatten Funktionsbau besonders deutlich. Auch hier habe ich mit Silver Efex und Photoshop die etwas düstere und bedrohliche Stimmung verstärkt. Auch Sie können in Ihrer Bildsprache bedrohliche Stimmungen erzeugen, wenn Sie das möchten. Ganz viel hängt von den Tonwerten Ihrer Schwarzweißfotografie ab, die Sie heutzutage dank genialer Bildbearbeitungsprogramme noch besser steuern können, als es in analogen Zeiten in der Dunkelkammer möglich war.


116 mm, Blende 13, 1/200 Sekunde, ISO 200
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Entdecken Sie die Schönheit der Melancholie


Wenn wir in Urlaub fahren, wünschen wir uns natürlich »schönes Wetter«, am liebsten mit blauem Himmel. Nicht umsonst zieht es so viele Menschen in den sonnigen Süden. Nordeuropäische Winter sind lang, dunkel und grau und können massiv auf die Stimmung drücken. Aber gerade bei diesem trüben Wetter lassen sich oft richtig stimmungsvolle Bilder gestalten – Bilder, die Poesie enthalten.


In unseren westlichen Gesellschaften sollten wir »gut drauf sein« und Spaß haben, so diktiert es der Mainstream. Was aber, wenn wir nicht »gut drauf«, sondern eher melancholisch gestimmt sind? Melancholie muss gar nichts Schlechtes sein!


Der kürzlich verstorbene bekannte Schriftsteller Günter Kunert bezeichnete sich als heiteren Melancholiker. Zu Leonardo da Vincis Zeiten war die »Melancholia« eine Haltung, die sich von der Oberflächlichkeit der Welt abwandte und Tiefe versprach, auch im Sinne von tieferen Einsichten. Die »Melancholia« galt als eine positive, fast schon wissenschaftliche Grundhaltung, die Forschern und Künstlern eigen war, und sie dazu befähigte, entweder wissenschaftlich objektiv oder künstlerisch subjektiv die Welt zu erforschen.


Melancholie lässt sich wunderbar in Bilder kleiden und sie wirkt niemals seicht. Wenn Sie also manchmal dem oberflächlichen Mainstream zum Trotz melancholisch sind, so möchte ich Ihnen ans Herz legen, gerade dann die Kamera zur Hand zu nehmen und einen Ausdruck für Ihre Stimmung zu finden – einen Ausdruck, der dem Mainstream entgegengesetzt ist.


Der berühmte Künstler Friedensreich Hundertwasser z. B. liebte den Regen, er nannte sein Boot »Regentag«. Mir geht es oft ähnlich, ich setze mich manchmal auf die Terrasse und tue nichts weiter, als dem Regen zuzuschauen. Dabei komme ich meist sehr leicht zur Ruhe. Regen mit der Kamera einzufangen ist allerdings sehr schwierig.


Meist funktioniert das nur bei Gegenlicht, ansonsten erscheint der Regen selbst kaum auf einem Foto. Daher macht es Sinn, Regen besonders in Form von Regentropfen auf Fensterscheiben zu fotografieren oder seine Spiegelungen in Regenpfützen zu zeigen.


Versuchen Sie, einen eigenen poetischen Ausdruck für die melancholische Seite des Daseins zu finden. Gehen Sie z. B. dann auf die Straße, wenn alle Instagramer zu Hause bleiben – bei Regen. Setzen Sie die Kamera aufs Stativ und schützen Sie sie mit dem Regenschirm. Sie werden erstaunt sein, welch stimmungsvolle Ergebnisse Sie mit nach Hause bringen.
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Ist diese Stimmung nicht schön? Schöner als manches Bild von einem Sonnenaufgang? Die »Fäden« des Regens sind allerdings bei normalem Licht nur vor einem dunklen Hintergrund zu erahnen, aber der Mann mit dem Schirm zeigt auf diesem Bild eindeutig den Regen an. Es handelt sich um die Abtei der Hildegard von Bingen in Rüdesheim, ein Kloster, in dem man früher Stille fand, das heute aber durch viele Touristengruppen, die dort abgeladen werden, entweiht und kommerzialisiert worden ist.


Leica CL, 23 mm (34,5 mm im Vollformat), Blende 5, 1/200 Sekunde, ISO 400
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Die einzige Chance, die Brooklyn Bridge in normalen Zeiten – jenseits von Corona – noch ohne Touristenmassen vorzufinden, ist wie hier bei Regen. Hat es nicht gerade einen besonderen Charme, wie sich die Lichter der Lampen auf den Holzbrettern des Fußgängerwegs spiegeln? Eine Frau mit Handtasche geht ohne Schirm über die berühmte Brücke in New York. Sie wirkt einsam, obwohl sie von Millionen von Menschen in diesem Lichtermeer umgeben ist. Auch dies ist ein poetisch-melancholisches Foto, das sicherlich mehr Atmosphäre vermittelt, als wenn es an einem sonnigen Tag aufgenommen worden wäre. Da man auf einer vibrierenden Brücke nicht mit Stativ arbeiten kann, musste ich hier den ISO-Wert auf 1600 erhöhen. Dabei verlängerte sich die Belichtungszeit mit der 18-mm-Brennweite bei offener Blende 4 auf 1/13 Sekunde. Mit dem guten Bildstabilisator von Canon wurde das Bild dennoch gestochen scharf.


18 mm, Blende 4, 1/13 Sekunde, ISO 1600
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Hinter der verregneten Fensterscheibe befindet sich das Häusermeer von Manhattan, auszumachen durch die unverkennbare Form des Empire State Buildings. Dieses Bild hat etwas Heimeliges, denn der Betrachter bzw. der Fotograf befindet sich ja hinter der verregneten Fensterscheibe im Schutz einer gemütlichen Bar. Für mich hat New York bei Regen und Schnee einen besonderen Zauber. Man denke an die großartigen Winterfotos des berühmten Fotografen Saul Leiter. Die Aufnahme ist bei relativ offener Blende 4,5 mit 1/25 Sekunde fotografiert, damit der Hintergrund in Unschärfe getaucht wird.


32 mm, Blende 4,5, 1/25 Sekunde, ISO 400


[image: image]


Melancholie und Trauer lassen sich auch durch einen Menschen ausdrücken, der diese Gefühle verkörpert. Diese alte Dame war dement. Sie litt relativ kurz vor ihrem Tod sehr und faltete oft die Hände und vergrub ihr Gesicht darin. Das Bild erinnert einen daran, dass das Leben endlich ist, und daran, wie wichtig es ist, sich nicht von lauter Nebensächlichkeiten die Lebenszeit stehlen zu lassen. Der Fotograf Walter Schels beispielsweise hat sich intensiv mit Bildern von Menschen kurz vor ihrem Tod auseinandergesetzt.


85 mm, Blende 5,6, 1/25 Sekunde, ISO 3200
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Melancholie in Irland: Dieses Bild symbolisiert die Vergänglichkeit im doppelten Sinne: Zum einen erinnert ein Grabmal immer an die Vergänglichkeit des Lebens und mahnt die Lebenden, ihr Leben sinnvoll und erfüllend zu führen; zum anderen erinnert der zerbrochene Grabstein an die Vergänglichkeit des Materiellen: Hat das Leben schon keinen Bestand, so hat es noch nicht einmal jeder Grabstein. Also, das Leben und Genießen im Hier und Jetzt schlägt der Vergänglichkeit noch am besten ein Schnippchen. Um Schärfentiefe zu bekommen, habe ich das Bild mit Blende 16 und 1/50 Sekunde belichtet.


25 mm, Blende 16, 1/50 Sekunde, ISO 400
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Erzeugen Sie Stimmungen durch die Gestaltung des Himmels


Himmelsblau auf Farbfotografien kann sehr leicht das vielfach dargestellte Postkartenklischee erzeugen. Ein schwarzweißer Himmel dagegen kann die verschiedensten Bildwirkungen erzeugen, aber eines ist er gewiss nicht: seicht und kitschig. Wir wollen uns auf den folgenden Seiten anschauen, wie stark der Himmel in der Schwarzweißfotografie die Wirkung eines Bildes beeinflusst.


Während sich die meisten Menschen über Hochdruckgebiete mit viel Sonnenschein und möglichst blauem Himmel freuen, gelten für uns Schwarzweißfotografen ganz andere Gesetze. Für uns sind eher Tiefdruckgebiete interessant, denn sie bieten meist das vielfältigere Wolkenspektrum im Himmel, und das verleiht den meisten Bildern ihre besondere Atmosphäre. Wie das Wort Atmosphäre schon sagt, handelt es sich dabei um etwas nicht so leicht Greifbares. Einen guten Maler erkennt man daran, wie er Luft malen kann, und auch für den Fotografen ist es von großer Bedeutung, die Luft des Himmels zu einer intensiven Atmosphäre zu verdichten. Hat man die Atmosphäre eines Bildes früher in der analogen Dunkelkammer verstärkt, so kommt es heute gerade bei der Bearbeitung des Himmels darauf an, die Klaviatur der modernen Bildbearbeitungsprogramme von Photoshop über Lightroom oder Silver Efex mit Leichtigkeit spielen zu können. Noch wichtiger aber ist es, intensiv zu sehen und beim Betrachten auch etwas zu empfinden, denn nur das wirklich Empfundene kann zu einem Bild gestaltet werden, das beim Betrachter auch Empfindungen auslöst.


Den Himmel mit seinen Wolken zu betrachten, ist erfüllend, denn Wolken sind immer in Bewegung und verändern ständig ihre Form. Diese unerschöpfliche Formenvielfalt gibt Spielraum für zahlreiche Assoziationen. Besonders in Bergregionen ist das Wolkenspiel faszinierend, denn man kann in die vermeintliche Position des Schöpfers aufsteigen und das Spiel der Wolken von oben betrachten. So können Sie auf das Sujet, zu dem Sie normalerweise aufschauen, auch einmal herabschauen. Auch hier ist es faszinierend, die wechselnden Formenspiele mit der Kamera festzuhalten. Allerdings heißt die Devise nicht »nichts anbrennen lassen«, sondern »nichts ausbrennen lassen«. Alle lichten Töne, die ausgebrannt sind und auch im RAW-Modus keine Zeichnung mehr haben, können von keinem Bildbearbeitungsprogramm vernünftig wiederhergestellt werden. Achten Sie also unbedingt auf das Histogramm!


Wolken können den Himmel zart und friedfertig, aber auch extrem bedrohlich erscheinen lassen. Möchten Sie innere Stimmungen ausdrücken, so sind Landschaftsbilder mit Wolkenhimmeln eine gut geeignete Form.


Fast alle Stimmungsnuancen lassen sich mithilfe von wolkenreichen Himmelsbildern ausdrücken. Einfache Naturvölker hätten sich von einer Cumulonimbus-Wolke mit Windhose wie beim Foto auf Seite 49 gewiss einschüchtern lassen und sie als eine Strafe der Götter gewertet. Wie anfangs erwähnt, war der Himmel immer schon mythenbeladen. Im Zeitalter des Klimawandels häufen sich aber nachweislich extreme Wetterphänomene, durch die sich unsere umweltunfreundliche Lebensweise langfristig rächt. Natürlich nicht durch einen strafenden Gott, aber doch durch die dem menschlichen Handeln übergeordnete und überlegene Eigendynamik der Schöpfung.


Wenn Sie mit Ihrer Kamera unterwegs sind, gewöhnen Sie sich bitte an, sehr genau auf den Himmel zu achten, und beginnen Sie, den Himmel in Schwarzweiß umzudenken. Der Himmel ist in besonderem Maße geeignet, die Stimmung eines Bildes zu beeinflussen. Welche Stimmung möchten Sie ausdrücken? Sie können das Blau des Himmels, je nachdem, wie Sie es darstellen möchten, in einen zarten Grauton oder in einen dramatischen Schwarzton übersetzen. Für Zweiteres setzen Sie am besten noch einen Polarisationsfilter vor Ihr Objektiv und drehen ihn auf Kreuzstellung. Sie bemerken, wie der Himmel dabei abgedunkelt wird. Bei der Umwandlung in Schwarzweiß können Sie dann mit Silver Efex noch die Gelb-, Orange-, oder Rotfilterfunktion hinzuwählen, und schon haben Sie einen fast schwarzen Himmel, der dramatisch zu hellen Wolken kontrastiert. Möchten Sie lieber eine zarte Himmelsstimmung rüberbringen, so wenden Sie die Blaufilterfunktion von Silver Efex an oder schieben den Blaufilter-Regler von Lightroom nach rechts: Schon hellt sich Ihr Himmel wieder auf. Stellen Sie sich beim Betrachten des Himmels also schon vor, welche Stimmung Sie auf Ihrem Schwarzweißfoto ausdrücken möchten.


[image: image]


Die Cirruswolken über einem kleinen Dorf auf der Kanareninsel Lanzarote verleihen dem Foto seine besondere Magie. Ohne diesen speziellen Wolkenhimmel wäre das Foto relativ langweilig. In Farbe war der Kontrast zwischen Wolken und Himmel längst nicht so stark. Es war also wichtig, sich das Bild schon bei der Aufnahme im Farbmodus in Schwarzweiß vorzustellen.


35 mm, 1/30 Sekunde, Blende 9, ISO 200, Polarisationsfilter


[image: image]


An den steilen Hängen der Insel La Palma bilden sich häufig riesige Cumuluswolken, auf die man vom Berg Bejenado wunderbar herabschauen kann. Ein erhabenes Gefühl ist das, einmal auf gleicher Höhe mit den Wolken zu sein. Dieses Bild drückt eher die Großartigkeit der Schöpfung aus.


29 mm, Blende 14, 1/325 Sekunde, ISO 200


[image: image]


Die etwas grau wirkenden Nimbostratus-Wolken sind hier auf Lanzarote schon fast zu den besonderen Mammatus-Wolken geworden. Eine kontrast- und strukturreiche Bearbeitung mit Silver Efex trägt zur besonderen Bildwirkung bei. Auf diesem Foto bekommt der Himmel einen eher bedrohlichen Charakter.


67 mm, Blende 8, 1/160 Sekunde, ISO 200


[image: image]


Schäfchenwolken (Cirrocumulus) wirken oft sehr friedlich, obwohl sie häufig schlechteres Wetter ankündigen. Dieses Foto wurde in Ligurien fotografiert, wo sich der Himmel gegen eine Piniengruppe abzeichnet. Im Vergleich zum rechten Foto drückt dieses Bild Sanftheit und Frieden aus.


106 mm, Blende 8, 1/50 Sekunde, ISO 200


[image: image]


Diese Wolke fand ich in einem heißen Sommer bei Mutterstadt über einem großen Feld. Es hatte sich eine Windhose gebildet, ein seltenes Wetterphänomen in Deutschland. Natürlich ist dieses Bild das Gegenteil des linken, ja, es hat fast schon einen leicht apokalyptischen Touch, denn extreme Wetterphänomene haben sich in den letzten Jahren deutlich vermehrt und werden aufgrund des Klimawandels in Zukunft noch häufiger werden.


24 mm, Blende 14, 1/640 Sekunde, ISO 200


Den Himmel über der Stadt gestalten


Wir leben in einem weltweiten Zeitalter der Urbanisierung. Weltweit zieht es die Menschen in die Großstädte. Ländliche Regionen beginnen zu veröden, egal ob in Deutschland, Indien oder China. Der Blick auf den Himmel ist in der Großstadt ein ganz anderer als auf dem Land. Wohnt man im Parterre-Geschoss eines Berliner Hinterhofs, im zweiten Stockwerk einer italienischen Altstadtwohnung oder im achten Stock eines New Yorker Hochhauses, ist der Himmel nur noch eine kleine Parzelle zwischen den Steinwänden. Vielleicht sind auch deshalb Dachgeschossoder Loftwohnungen so begehrt, weil man einen weiteren Blick auf den Himmel hat.


Will man Himmelsstimmungen in der Großstadt fotografieren, so gelten andere Regeln als auf dem Land. Während dort Himmel und Landschaft in der Regel eine Einheit bilden, ist dies in der Großstadt nicht immer der Fall. Dafür aber bilden z. B. moderne Architektur und Wolkenformationen einen starken Spannungsbogen, der auf vielfältige Weise gestaltet werden kann. Gerade in Städten mit Hochhausarchitektur wie Frankfurt oder New York ist die Bildspannung zwischen moderner Architektur und dem Himmel oft besonders stark. Als ich einmal in New York Himmelsschreiber sah, war ich begeistert, aber ich war gerade nicht an einer fotografisch interessanten Stelle. So musste ich rennen, um irgendwohin zu kommen, wo ich die Schriftzüge am Himmel geschickt in die Hochhausschluchten einbetten konnte. Beim rechten Bild handelt es sich nicht gerade um eine Straße mit besonders schöner Architektur – auch in New York war die 1960er- und 1970er-Jahre-Architektur äußerst langweilig. Aber der bogenförmige Schriftzug genau in der Mitte des Himmels verleiht dem Foto trotz der langweiligen Architektur etwas Besonderes, fast schon Surreales. Es lohnt sich also unbedingt, auch in den engsten Hochhausschluchten moderner Großstädte immer wieder in den Himmel zu schauen.


[image: image]


Bearbeitet man sehr kontrastreiche Bilder mit scharfen Kanten, so wie hier die Hochhauskanten, dann bilden sich bei Silver Efex – besonders wenn man die Struktur verstärkt – schon einmal »Heiligenscheine« entlang der Kanten. Diese lassen sich verhindern, indem man den Regler »Weicher Kontrast« wieder nach rechts schiebt oder mit dem Nachbelichter-Werkzeug von Photoshop nachbelichtet. In jedem Fall ist es aber wichtig, sorgfältig auf diese möglichen Heiligenscheine zu achten.


17 mm, Blende 11, 1/100 Sekunde, ISO 200
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Die niedrig liegenden Stratocumulus-Wolken über Frankfurt am Main lassen das Wort »Wolkenkratzer« plastisch werden. Die sehr kontrastreiche Wirkung wurde mit Silver Efex verstärkt. So wirkt das Bild etwas surreal und bekommt einen unheimlichen Charakter. Aber gerade solch ein Himmel bei einem Tiefdruckgebiet macht das Foto interessanter, als wenn es der monochrom blaue Himmel eines Hochdruckgebiets gewesen wäre. Das Bild wurde mit der Canon EOS 5DS R mit 50 Megapixeln fotografiert, sodass eine Vergrößerung auf 2 m Bildgröße noch gestochen scharf ist.


24 mm, Blende 9, 1/200 Sekunde, ISO 100


[image: image]


Dramatische Stimmung über Manhattan. Hier wird wieder einmal klar, wie sehr der Mensch – sei seine Architektur auch noch so kühn – den Naturgewalten ausgesetzt ist, die immer stärker sein werden als er selbst. Der heftige Tropensturm im Jahr 2012 hat auch den New Yorkern klargemacht, dass ihre Stadt durch Naturgewalten verwundbar ist. Corona, eine ganz andere Art von Naturgewalt, hat es nicht nur den New Yorkern, sondern der Welt noch deutlicher gemacht, dass der Mensch viel kleiner ist, als er denkt.


32 mm, Blende 8, 13 Sekunden, ISO 200


Was ist ein mystischer Himmel?


Betrachtet man Bilder mit besonders starken Himmelsstimmungen, so sagt man oft: »Dieses Bild wirkt aber mystisch.« Man meint damit, dass dieses Bild besonders stimmungsvoll oder geheimnisvoll wirkt. Dabei wird das Wort »mystisch« aber sehr oft benutzt, ohne seine wirkliche Bedeutung zu kennen. Was bedeutet »mystisch« oder »metaphysisch« für die Fotografie? Woher kommt der Begriff?


Gedanken über Mystik


Der Begriff »Mystik« stammt aus der Religion und bedeutet die Idee einer persönlichen, individuellen Vereinigung mit Gott. In jeder Religion gibt es mystische Strömungen, die versuchen, durch Meditation, Versenkung oder Reinigung des Geistes einen Zustand zu erreichen, der den Menschen für sogenannte Gotteserfahrungen öffnen soll.


Der Begriff »Metaphysik« dagegen stammt aus der Philosophie und kommt ohne einen Gottesbegriff aus, obwohl er in eine sehr ähnliche Richtung zielt. Der berühmteste christliche Mystiker war Meister Eckhard, der sich immer wieder in die Einsamkeit zurückzog, um seine Sinne von der Überflutung zu entleeren, um sie zu sensibilisieren und damit für Erfahrungen des »Himmlischen« oder »Göttlichen« zu öffnen.


Dabei sei der Begriff »Gott« hier nicht im herkömmlichen Sinne gebraucht, sondern steht eher für die Idee, dass es hinter der mit den sehr beschränkten fünf Sinnen wahrnehmbaren Welt noch eine andere, erweiterte Ebene gibt. Die Idee von solch einer anderen Ebene hinter dem sinnlich Wahrnehmbaren ist uralt. Sie taucht in vielen alten Kulturen und Philosophien auf, so z. B. in den uralten heiligen indischen Schriften, den Veden. Schon dort wird die Welt, so wie wir sie mit unseren fünf Sinnen wahrnehmen, als Täuschung, als der Vorhang von »Maya« bezeichnet, der irgendwann aufreißt und uns diese Welt, so wie wir sie wahrnehmen, nur als einen Schleier der Verblendung erkennen lässt.


Dies mag beim ersten Lesen abwegig erscheinen. Wenn man sich aber einmal vor Augen führt, dass unsere Welt ständig von elektromagnetischen Wellen aller Größenordnungen durchströmt wird und dass wir mit unseren Sinnesorganen nur einen ganz geringen Ausschnitt davon wahrnehmen – nämlich mit unseren Augen eine Wellenlänge von ca. 400 bis 800 Nanometern (zwischen Infrarot und Ultraviolett) und mit unseren Ohren Frequenzen von ca. 20 bis 20.000 Hertz (tiefe Bässe und hohe Töne) –, so leuchtet gewiss ein, dass unsere Sinne uns nur einen sehr eingeschränkten Bereich der Wirklichkeit vermitteln. Denn sämtliche Schwingungen zwischen diesen beiden für die Sinne empfänglichen Bereiche bleiben unserer Wahrnehmung verschlossen.


Assoziation Jenseits


Dieses wie auch immer geartete Dasein hinter dem »Schleier« der physischen Welt kann man auch als die »metaphysische Welt« bezeichnen. Vielleicht ist auch mit dem Begriff »Jenseits« diese Dimension des nicht mehr Sichtbaren und nicht mehr Hörbaren gemeint. Schon Aristoteles, aber auch viele andere Philosophen, wie Karl Jaspers, haben sich mit dem Begriff »Metaphysik« beschäftigt.


Kann die Fotografie auch in »jenseitige Sphären« verweisen? Gerade die Darstellung besonders ergreifender Himmelsszenen ist dazu geeignet, denn der Himmel verweist in die Unendlichkeit des Kosmos – auch eine Dimension, die mit unserem Verstand nicht mehr vorstellbar ist und somit »jenseits« dessen liegt, was wir erfahren und denken können.


Gerade der Himmel wird fast in allen Religionen und auch Mythologien als der Sitz Gottes, der Götter oder anderer himmlischer Wesen wie Engel oder Erzengel betrachtet. In jedem Fall ist der Himmel meist positiv besetzt, wie z. B. das Wort »himmlisch« zeigt.


Die Verbindung von Fotografie und Mystik bzw. Metaphysik ist nun keinesfalls Spinnerei, sondern hat in der Fotogeschichte sogar ihre eigene Prägung erhalten. Herbert List ist in dieser Hinsicht wohl am weitesten vorangeschritten. Seine Arbeit wurde unter dem Begriff »fotografia metaphysica« bekannt. Er versuchte, mithilfe der Fotografie andere Daseinsdimensionen anzudeuten und den Gegenständen auf ihren tiefsten Grund zu gehen.


[image: image]


Noch aus analogen Zeiten stammt dieses Foto einer kleinen Kapelle zwischen Braunschweig und Hannover. Es ist aus dem fahrenden Zug heraus fotografiert und mit 1/30 Sekunde belichtet, sodass das Feld im Vordergrund schon in Bewegungsunschärfe getaucht wird, während die kleine Kapelle gestochen scharf ist.


Mit einem hellen Himmel hätte dieses Bild allerdings keine Atmosphäre. Daher war es wichtig, den Himmel in der analogen Dunkelkammer nach oben hin um ein Vielfaches nachzubelichten – so lange, bis der obere Rand richtig schwarz geworden ist. Nun hat das Bild die richtige Tiefe und erweckt den mystischen Eindruck, den es vermitteln soll. Digital hätte man solch einen hellen Himmel selbstverständlich auch so nachbearbeiten können, dass er bis zu Schwarz hin verläuft.


[image: image]


Wie ein Finger mit Fingernagel liegt das rechte Wolkenband über einem Vulkan der Kanareninsel Lanzarote. Die geheimnisvolle, fremde Stimmung erfährt hier sogar noch eine gegenständliche Assoziationsmöglichkeit. Natürlich ist der Gedanke an den »Fingerzeig Gottes« nur ein Spiel, denn die meisten von Ihnen haben gewiss ähnlich wie ich ein etwas differenzierteres Gottesbild oder sind Atheisten. Aber mit der Fotografie lässt sich eben bildhaft und spielerisch und manchmal auch ironisch gestalten. Und natürlich ist dieser »Fingerzeig« ein Verweis ins Mystische, in jenseitige Sphären.


25 mm, Blende 11, 1/100 Sekunde, ISO 200


[image: image]


Ebenfalls in jenseitige Sphären verweist dieser Friedhof mit seinen noch leeren Fächern auf Lanzarote. Die magischen Cirruswolken verstärken die geheimnisvolle Stimmung. Mit der Gelbfilterfunktion von Silver Efex wurde der Himmel noch abgedunkelt, sodass die Cirruswolken umso heller und magischer leuchten. Wie das funktioniert, erkläre ich am Schluss des Buchs im Kapitel über Filter. Die Aufnahme habe ich mit einer Brennweite von 32 mm und Blende 10 fotografiert, damit genügend Schärfentiefe vorhanden ist.


32 mm, Blende 10, 1/40 Sekunde, ISO 200


Wann ist ein neutraler Himmel sinnvoll?


Haben wir uns bisher mit dem Himmel als Ausdrucksträger für Stimmungen aller möglichen Couleur beschäftigt, so soll natürlich auch auf die Möglichkeit eines nüchternen, neutralen Himmels eingegangen werden. Dieser neutrale Himmel spielt besonders für die Dokumentarfotografie eine wichtige Rolle. Die Dokumentarfotografie wurde vor allem durch das schon erwähnte Fotografenehepaar Bernd und Hilla Becher in den Tempel der Fotokunst emporgehoben. Mit ihren Industrieruinen legten sie ein einzigartiges fotografisches Zeugnis ab. Sie propagierten die Einstellung, dass der Fotograf mit seinen Gefühlen sich weitgehend zugunsten neutraler Objektivität zurücknehmen solle. Daher verwendeten die Bechers immer nur neutrale Himmel ohne Wolken auf ihren Bildern, da sie wussten, wie sehr der Himmel in der Schwarzweißfotografie in der Lage ist, Stimmungen zu erzeugen. Diese Position ist heute noch gültig und war ein Gegenpol zu der subjektiven Fotografie, die Otto Steinert in den 70er-Jahren des vorigen Jahrhunderts propagierte.


Ich halte beide Positionen für richtig und relevant, je nachdem, was man ausdrücken möchte. Auf diesem Bild geht es darum, zu zeigen, wie schnell in Asien sich ganze Metropolen in einem rasanten Umbruch befinden. Nicht nur in China, auch in der indischen Finanzmetropole Mumbai mit ihren 22 Millionen Einwohnern ist dies zu spüren. Während es eine objektive Darstellung in der Fotografie meines Erachtens nicht gibt, erzeugt eine nüchterne Darstellung wie hier keine so starke Wertung, als wenn hier noch ein dramatischer Himmel über der Metropole gelegen hätte.


Bertold Brecht vertrat allerdings vor ca. 100 Jahren die Idee, dass der Fotograf bewusst eine subjektive Position einnehmen sollte, da man der Fotografie so leicht Objektivität unterstellt, sie diese aber nicht einlösen kann.


Dennoch, üben auch Sie sich einmal in der Einstellung, ganz nüchtern zu fotografieren. Nehmen Sie dazu am besten einen Tag, an dem der Himmel milchig ist und relativ wenig Licht und Schatten auf die Gegenstände wirft, oder wählen Sie einen hellgrauen Tag, an dem möglichst wenige Wolken im Himmel zu finden sind.


[image: image]


Ein neutraler Himmel erweckt am ehesten den Anschein von Objektivität, die es aber in Wirklichkeit in der Fotografie nicht gibt. In Mumbai werden Hochhäuser so schnell aus dem Boden gestampft wie in vielen anderen asiatischen Metropolen. Während die Fertigstellung des Berliner Flughafens jahrelang, ja fast ein Jahrzehnt auf sich warten ließ, wurden in China sage und schreibe 40 Flughäfen gebaut. Sand, den man unbedingt für den begehrten Beton benötigt, ist Mangelware geworden. Weltweit werden ganze Strände heimlich oder offiziell abgetragen, um den Sand- und damit den Betonhunger zu befriedigen.


55 mm, Blende 8, 1/60 Sekunde, ISO 250
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Lernen Sie, surreale Szenen zu erzeugen


»Das Unbewusste ist die Quelle aller Kreativität«, so hat es der berühmte Surrealist André Breton einmal formuliert. Das Unbewusste ist wohl das größte Geheimnis, das jeder Mensch in sich trägt. Es formt uns in 80 % unserer Handlungen, es ist der Regisseur unserer Träume, es ist dieser umwerfend große Teil in uns selbst, den wir nicht oder nur ungenügend kennen.


Gewiss sind Ihnen die Maler Salvatore Dali, René Magritte und vielleicht auch noch Paul Delvaux und Max Ernst ein Begriff. Sie sind die vier berühmtesten surrealistischen Maler. Sie verknüpfen auf der Leinwand Dinge, die in der Wirklichkeit nicht miteinander in Berührung kommen, wie z. B. Tag und Nacht in einem Bild oder Schuhe, die direkt in Füße übergehen, ein Pferd, das auf dem Dach eines Autos galoppiert, oder Wolken, die am Boden liegen. Dalis zerfließende Uhren hat gewiss jeder von Ihnen schon einmal gesehen. Ist es vielleicht eine Art Schattenreich, das die Surrealisten auf ihre Leinwände bannten?


Surreale Stimmungen wirken unwirklich, so als wären sie geträumt. Doch wie bekommen wir als Fotografen surreale Szenen auf den Sensor? Auch in der Wirklichkeit gibt es Szenen, die surreal wirken, so als käme ein Hauch von ihnen aus einer anderen Welt. Solche Szenen gilt es zu finden.


Haben Sie schon einmal versucht, Ihr Unbewusstes ans Tageslicht zu heben und sprechen zu lassen? Gewiss kommen Ihnen da erst einmal vage Bilder. Aber dazu hat René Magritte sehr schön gesagt: »Die vagen Figuren haben eine ebenso notwendige und vollkommene Bedeutung wie die präzisen.«


Nehmen Sie sich einmal Zeit, und versuchen Sie, sich an Ihre Träume zu erinnern. Welche Bilder steigen in Ihnen hoch? Wenn Sie Ihrem Unbewussten nahekommen möchten, welche Art von vagen Bildern liegen darin verborgen? An welchen Orten könnten Sie diese Bilder fotografisch ausdrücken? Kommen Ihnen Ideen, Impulse? Nehmen Sie sich Zeit – welche unwirklichen, surrealen Bilder könnten die Ihren sein? Wo müssten Sie hinfahren? Haben Sie womöglich schon Bilder aufgenommen, die einen surrealen Charakter haben? Versuchen Sie, da anzuknüpfen. Auch Ihr Unbewusstes ist die Quelle Ihrer Kreativität – das Rätsel oder die Summe von Rätseln, die Sie auf den Sensor bannen können.


Natürlich müssen wir Fotografen die Pendants zu unserem Unbewussten in der Außenwelt finden. Wir müssen also immer wieder dorthin aufbrechen, wo es uns hinzieht.


Wenn Sie etwas in sich gegangen sind, machen Sie es ähnlich wie der bekannte Schwarzweißfotograf Robert Häusser. Er wohnte in der Nähe von Mannheim und fuhr manchmal einfach los, drauflos. Sein Inneres sei wie eine Wünschelrute, sagte er öfter, und irgendwann, wenn er durch die Landschaft fuhr, schlug sie plötzlich aus. »Da ist was«, hat er mit einfachen Worten gesagt, wenn er spürte, dass er sich mit seiner inneren Wünschelrute einem Fotomotiv näherte. Seine Schwarzweißbilder sind oft grandios einfach und klar, aber auch surreal, am Rande der Wirklichkeit.


Mir geht es ähnlich. Ich begebe mich meist an jedem Ort weit weg von den Touristen-Hotspots oder den gepflegten, bürgerlichen Vierteln, in denen alles so lieblich perfekt ist. Rasen und Hecken scheinen dort mit der Nagelschere geschnitten zu sein, aber der Gesamteindruck erscheint mir oft leblos und langweilig, zumindest für die Fotografie.


Nicht umsonst zieht es mich immer wieder nach Indien, wo unsere deutsche bürgerliche Welt komplett auf den Kopf gestellt zu sein scheint. Hier finde ich Motive, die so absurd und surreal sind, dass sie geträumt sein könnten, manchmal auch Teile eines Albtraums. Oder nach Lanzarote, auf die schwarze Vulkaninsel, bei der ich immer wieder das Gefühl bekomme, der Wirklichkeit ein Stück weit entronnen zu sein, wenn ich über diese unwirtliche Landschaft wandere. Aber auch in Deutschland sind es die unbürgerlichen Viertel, die mich zum Fotografieren animieren, z. B. Berlin Friedrichshain oder Kreuzberg, wo die viele Fantasie, die dort an Berliner Hauswände gebannt ist, leider immer öfter Opfer der Abrissbirne oder des einfältigen bürgerlichen Anstrichs wird. Betrachten Sie diese Zeilen aber bitte nicht als Abrechnung mit der Bürgerlichkeit, sondern als Aufforderung, beim Fotografieren einmal aus der bürgerlichen Welt und – wenn Sie noch mehr Mut haben – auch einmal aus der bürgerlichen Komfortzone auszubrechen, etwas vollkommen anderes zu entdecken und mit Ihrer Kamera zu gestalten. Suchen Sie Orte, die surreal wirken, Orte, die Ausdruck Ihres Unterbewusstseins sind, Orte, die jenseits der geordneten Einfalt von einer anderen Welt oder von einer anderen Sphäre oder von einer anderen Zeit erzählen, Orte, die am Rande der Wirklichkeit ein Eigenleben entwickelt haben und surreal sind. Wenn Sie Meister mit Photoshop sind, dürfen Sie surreale Orte auch zusammenbauen. Auch dafür zeige ich Ihnen ein paar Beispiele.


[image: image]


Lanzarote ist eine durchweg surreale Welt. Auch der Weinanbau hinterlässt unwirklich scheinende Spuren, denn die halbbogenförmigen Mäuerchen sind dazu da, dass sich auf ihnen morgens der Tau sammelt, damit der Boden für die Weinreben bewässert wird. Eine einfache, geniale Idee, um eine Insel mit Lavagestein fruchtbar zu machen, auf der es kaum regnet. Die Sonne beleuchtet den vorderen Teil des Bildes wie eine Bühne, deren Hintergrund die Vulkanberge sind.


50 mm, Blende 9, 1/125 Sekunde, ISO 400


[image: image]


Was ist hier passiert? Eine Schiene führt auf ein riesiges Betonfeld in der Landschaft hin, das vielmals durchschnitten zu sein scheint. Des Rätsels Lösung beginnt bei einem Vulkanausbruch, der 1968 die sizilianische Ortschaft Gibellina heimsuchte und komplett zerstörte. Ein Künstler kam auf die Idee, die Ortschaft auf diese Weise wiederaufzubauen: Der ganze Ort wurde in Beton gegossen und sämtliche Straßen und Wege wurden wiederhergestellt. Dieses unheimliche surreale Mahnmal erinnert an das dramatische Erdbeben.


32 mm, Blende 13, 1/80 Sekunde, ISO 200


[image: image]


Kleingartenidylle in Karlsruhe. Das scheinbar Unmögliche ist hier möglich: Entspannung vor der Hochspannung, eigentlich eine surreale Groteske, aber in Deutschland möglich. Und es leben sogar sehr nette Leute in dieser Kleingartensiedlung. Als ich dort fotografierte, wurde ich einfach spontan zu Kaffee und Kuchen eingeladen, meine Gastgeber wollten sich aber nicht fotografieren lassen.


24 mm, Blende 13, 1/100 Sekunde, ISO 200


[image: image]


Noch absurder und damit surrealer ist dieses Bild aus Mumbai. Wie schon erwähnt, ist in Indien die gutbürgerliche deutsche Welt auf den Kopf gestellt, und so scheuen sich indische Behörden nicht, Hochspannungsmasten mitten durch ein Slumgebiet zu bauen – ohne Rücksicht auf die Menschen, die dort leben. »No problem, Sir«, höre ich den Verantwortlichen in Gedanken zu mir sagen. Für diese Aufnahme habe ich auf Blende 18 abgeblendet, denn bei einer Brennweite von 246 mm ist die Schärfentiefe sehr gering, wenn ich nicht stark abblende. Das Foto habe ich noch mit dem 21-Megapixel-Sensor der Canon EOS 5 D Mark II aufgenommen; beim 50-Megapixel-Sensor hätte sich die Beugungsunschärfe, die durch die starke Abblendung entsteht, deutlicher bemerkbar gemacht, allerdings nur bei einer Großvergrößerung.


246 mm, Blende 18, 1/200 Sekunde, ISO 250


[image: image]


Dieses vollkommen surreale Gebäude fand ich in Rijeka: eine Art Datscha oben auf einem alten Industriebau mit einer Treppe, die ins Nirgendwo führt. Das Bild gibt ein Rätsel auf, das nicht lösbar scheint, ähnlich einem buddhistischen Koan. Aber gerade das macht das Bild ja so interessant. Bilder, die Fragezeichen hinterlassen, sind grundsätzlich spannender als Bilder, die ausbuchstabieren. Um die Magie zu steigern, habe ich mit Silver Efex eine leichte Vignette in das Bild gelegt.


168 mm, Blende 8, 1/400 Sekunde, ISO 200


[image: image]


Mutet dieses Gebäude nicht gespenstisch an? Könnte es nicht eine Szenerie aus einem Kafka-Roman sein? Auch hier scheint die Grenze des Unwirklichen, ja fast schon Albtraumhaften erreicht. Hinzu kommt noch die wie Ironie wirkende Aufschrift »UltraTech«. Auch solch eine Szene ist typisch für die indische Finanzmetropole Mumbai. Was man nicht sieht: Hinter den gespenstisch wirkenden Gemäuern findet höchstwahrscheinlich ganz normales und lebendiges Familienleben statt. Die Aufnahme habe ich 20 Sekunden lang belichtet, denn das Canon L 70–200-mm-Zoomobjektiv hat bei der Canon EOS 5DS R bei Blende 8 seinen besten Schärfewert, und auf Detailschärfe kam es bei diesem Foto wirklich an.


121 mm, Blende 8, 20 Sekunden, ISO 100


[image: image]


Man kann auch als Fotograf zum Maler werden und Wirklichkeiten erfinden, so wie es der Maler auf seiner Leinwand tut. In meiner neuesten Serie »Ver-rückte Welten« erschaffe ich mit Photoshop surreale Welten, die aber durchaus einen kritischen Zeitbezug haben und zum Nachdenken anregen. Die Arbeit mit Photoshop ist schwierig und zeitintensiv. Sie zu erklären, würde ein ganzes Buch füllen, daher kann ich in diesem Buch leider nicht auf die technischen Einzelheiten eingehen. Dieses Bild heißt »Alternative Sanierung einer italienischen Autobahnbrücke« und spielt natürlich auf den Einsturz der Brücke bei Genua an, bei dem die Betreibergesellschaft versagt hat. Die fotografierte Autobahnbrücke befindet sich in der Nähe von Imperia, das eingefügte Hochhaus in Monaco. Wichtig ist, dass alle räumlichen Perspektiven und das Licht genau stimmen. Beide dem Bild zugrunde liegenden Aufnahmen sind mit mittlerer Telebrennweite fotografiert.


116 mm, Blende 10, 1/125 Sekunde, ISO 250


[image: image]


Dieses Bild heißt »Neues Viertel für die New Yorker Billiglohnarbeiter« und vereint die Slums von Mumbai mit einer Szene mitten aus Manhattan. Bei den extremen Mieten in Manhattan ist die Idee, dass sich dort einmal Slums bilden können, gar nicht so abwegig. Dieses Bild hat beim Monochrome Award 2018 im Bereich »Architektur« den 2. Preis geholt. Wichtig war es, dass Perspektive und Stimmung der Bilder aus Mumbai und Manhattan genau übereinstimmten. Natürlich ist dieses Bild surreal par excellence, und es drückt auf satirische Weise meinen Ärger darüber aus, dass Arm und Reich in dieser Welt immer weiter auseinanderdriften. Ich kann Sie immer wieder nur ermutigen, auch Ihren Ärger über bestehende Verhältnisse zu einem Fotothema zu machen!


24 mm, Blende 4,5, 1/15 Sekunde, ISO 800
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Entdecken Sie abstrakte Muster


Die Fotografie bildet die Wirklichkeit ab, ist also in jedem Fall auf einen Gegenstand bezogen. Muss sie deshalb aber immer »gegenständlich« sein, oder kann sie die Welt auch abstrahieren?


Die Fotografie hat die naturalistische Malerei des 18. und 19. Jahrhunderts abgelöst. Die Malerei ging dann, angefangen mit dem Impressionismus, ihre eigenen Wege und hat sich immer weiter von einer naturalistischen Sichtweise befreit.


Die Fotografie hat in ihren Anfängen sämtliche Aufgaben naturalistischer Weltdarstellung übernommen. Aber auch die Fotografie musste sich von dieser eingeschränkten Darstellung der Wirklichkeit wieder befreien. Und so begannen schon der russische Fotograf Alexander Rodtschenko um die Wende zum 20. Jahrhundert oder László Moholy-Nagy in den 1920er-Jahren mit seinen berühmten Fotogrammen, die Fotografie aus der Konvention naturalistischer Wirklichkeitsdarstellung herauszuholen. Bis heute sind alle möglichen Spielformen von Abstraktion in der Fotografie erarbeitet worden.


Was aber bedeutet der Begriff »Abstraktion«? Auch was das Denken angeht, bedeutet Abstraktion laut Lexikon »vom Dinglichen gelöst«. Abstrakte Gedanken beginnen also, sich vom Gegenständlichen zu lösen und ein Eigenleben zu entwickeln. Genau das Gleiche gilt aber auch für Bilder. Ist die Malerei per se eine Abstraktion, eine Neuschöpfung von Formen und Farben, selbst wenn sie sich an der Wirklichkeit orientiert, so ist die Fotografie eigentlich immer das Abbild einer gegenständlichen Wirklichkeit. Aber auch für die Fotografie bedeutet der Begriff »Abstraktion« eine gewisse Loslösung vom Gegenständlichen. Wenn die abstrakte Struktur eines Bildes stärker im Vordergrund steht als der Inhalt, löst sich die Fotografie vom Gegenstand. Sie wird aber nicht gegenstandslos wie die gegenstandslose Malerei. Eine abstrakte Struktur liegt jedem Bildinhalt zugrunde. Allerdings sind die meisten Betrachter es gewöhnt, hauptsächlich auf die Bildinhalte zu achten. Nur wenn die unterschwellige Bildstruktur, abstrakt betrachtet, also vom Gegenstand losgelöst, interessant anzuschauen ist, bekommt der Bildinhalt Kraft.


Um bei einem Foto die abstrakte Struktur zu prüfen, lohnt es sich, das Bild einmal auf den Kopf zu stellen, denn so geht leichter der Bezug zur »Wirklichkeit« verloren und die abstrakte Grundstruktur eröffnet sich dem Auge (siehe Seite 230, »Was ist eine Bildkomposition?«). Diese Struktur ist das dem Bild zugrunde liegende Muster, das Spiel von Linien, Formen und Farben.


Ein weiterer Vorteil der abstrakten Fotografie ist der, dass sie direkt vor Ihrer Haustür stattfinden kann. Wenn Sie abstrakt fotografieren möchten, ist Ihre Herangehensweise kontemplativ. Das heißt, Sie müssen auf besondere Weise auf merksam betrachten und dabei vor allen Dingen auf die Formen achten, die Ihre Umgebung Ihnen anbietet. Meine Empfehlung lautet, als Erstes einmal auf einen Schrottplatz zu gehen. Dort finden Sie verrostete Gegenstände aller Art.


Versuchen Sie, abstrakte Formen in diesen Gegenständen zu entdecken. Arbeiten Sie mit dem Display Ihrer Kamera, damit die Gegenstände gleich ihre Räumlichkeit verlieren, denn Sie gestalten ja eine Bildfläche. Arbeiten Sie vorher das Kapitel »Die optischen Grundformen« ab Seite 270 durch. Versuchen Sie, auf dem Schrottplatz optische Grundformen zu entdecken, und spielen Sie bildnerisch mit Ihnen. Schaffen Sie Bildspannung im Foto. Arbeiten Sie wie ein Maler mit Skizzen.


Das bedeutet: Tasten Sie sich an die optimale Komposition heran, indem Sie viel fotografieren, die Bilder auf dem Display begutachten und wieder verwerfen, also löschen, wenn sie nicht überzeugend sind.


Wenn Sie Ihren Blick für abstrakte Bilder schärfen, schulen Sie Ihre Fähigkeit, auch gegenständliche Bilder besser zu komponieren. Auch wenn Sie nicht beim Thema Abstraktion bleiben wollen, weil Sie mehr an Inhalten interessiert sind, kann es für Sie ein guter Zwischenschritt sein, sich im Komponieren abstrakter Bilder zu üben.


Analysiert man einmal die Fotos des berühmten Fotografen Henri Cartier-Bresson, so stellt man fest, dass ihnen trotz ihrer Gegenständlichkeit viele perfekte abstrakte Grundmuster innewohnen. Ich wünsche Ihnen viel Entdeckungsfreude bei dieser Herangehensweise in Ihrer Nähe!


[image: image]


Auch Plastikstühle können Charme und Design haben. Beim kleinen unteren Bild ist der Plastikstuhl noch als solcher zu erkennen, auch wenn es schon ganz deutlich um die Abstraktion seiner Formen und des Licht- und Schattenspiels geht. Beim größeren Bild oben geht die Abstraktion weiter. Hätte man das kleine Bild nicht gesehen, würde man beim oberen Bild nicht mehr erkennen, worum es sich handelt. Das Spiel der Linien und Formen hat die Eigenregie übernommen, der Inhalt ordnet sich unter. Beide Bilder sind mit mittlerer Telebrennweite fotografiert und auf Blende 20 abgeblendet, denn wir befinden uns schon im Nahbereich und hier ist kaum noch Schärfentiefe vorhanden. Die Plastikstühle aber reflektierten so stark das Sonnenlicht, dass ich bei ISO 200 dennoch auf sehr kurze Verschlusszeiten kam.


Oben: 105 mm, Blende 20, 1/320 Sekunde, ISO 200


Unten: 88 mm, Blende 20, 1/500 Sekunde, ISO 200


[image: image]


Bei diesem Bild handelt es sich um einen Treppengang im Hause Leica in Wetzlar, in dem alles in Weiß gehalten ist. Auch hier war es wieder wichtig, ein abstraktes Gewebe von Formen und Tonwerten zu entdecken. Gern möchte ich Ihnen das Buch »Fritz Winter und die abstrakte Fotografie« empfehlen, in dem Sie sehen, wie hervorragend und weit die abstrakte Fotografie schon in den 30iger-Jahren des letzten Jahrhunderts betrieben wurde. In Anlehnung an den Kubismus fand Fritz Winter eine ganz eigene Formensprache. Auch auf diesem Foto hat es den Anschein, als drängen kubistische Formen und Hell-/ Dunkelwerte ineinander.


67 mm, Blende 9, 1/50 Sekunde, ISO 250


[image: image]


Stillleben fand ich in der Malerei meist etwas langweilig, obwohl sie für jede akademische Schulung sehr wichtig waren. Auch das kleine Foto unten ist trotz seines interessanten Schattens solch ein etwas langweiliges Stillleben. Bewegt man Obstschale und Kamera aber ein klein wenig und geht man deutlich näher heran, so lassen sich zwei interessante Abstraktionen gestalten. Beim ersten Bild wird aus einem der Äpfel plötzlich ein Halbkreis mit zwei gebogenen Schattenlinien und vielen kleinen Punkten. Die Umrandung der Schale korrespondiert mit diesen Linien, das Licht breitet sich in der Form eines Dreiecks von oben nach unten aus.


Oben: 50 mm, Blende 20, 1/100 Sekunde, ISO 200


Unten: 40 mm, Blende 14, 1/200 Sekunde, ISO 200


[image: image]


Hier habe ich den zweiten Teil des kleinen Fotos der linken Seite zu einem eigenständigen abstrakten Bild gemacht: die Darstellung des Schattens der Obstschale. Hier sind ebenfalls bogenförmige Linien prägend für die Bildkomposition, die in etwa die aufsteigende Diagonale von links unten nach rechts oben beschreiben. Gegenpol dazu ist ein Lichtspiel oben links, das die Form eines auf dem Kopf stehenden Trichters hat. Sie sehen an diesem Beispiel noch einmal deutlich, wie einfach es sein kann, Formen zu entdecken und zu abstrahieren.


80 mm, Blende 14, 1/250 Sekunde, ISO 200


[image: image]


Wenn Sie sich in der Abstraktion architektonischer Formen üben wollen, empfehle ich Ihnen einen Besuch in der neuen Mannheimer Kunsthalle. Ein Höhepunkt ist ein vom Lichtkünstler James Turrell gestalteter Durchgang. Verdreht man die Kamera ein wenig, so hat man schnell eine Komposition gefunden, die an die konstruktivistische Malerei aus der Wende vom 19. zum 20. Jahrhundert erinnert. Alexander Rodtschenko war damals gewiss der unkonventionellste Fotograf und hat die Kamera oft in alle erdenklichen Richtungen gekippt. Im Konstruktivismus gingen meist rechteckige Formen ein bildnerisches Zwiegespräch miteinander ein.


58 mm, Blende 5, 1/25 Sekunde, ISO 640


[image: image]


Abstraktion kann auch Reduktion bedeuten (siehe Seite 300), die bei Kasimir Malewitsch in ein monochrom schwarzes Bild mündete. Hier bin ich mit der Kamera etwas weiter herangegangen und habe die Aufnahme auf drei Formen und drei Tonwerte reduziert: Weiß, Grau und Schwarz.


80 mm, Blende 5, 1/15 Sekunde, ISO 640


[image: image]


Hierbei handelt es sich um ein Geländer in der My-Zeil-Passage in Frankfurt am Main. Auch hier entwickelt sich ein interessantes, recht minimalistisches Linienspiel weißer gezackter Linien vor einem schwarzen Quadrat und einer schwarzen Keilform darunter.


67 mm, Blende 8, 1/30 Sekunde, ISO 800
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Fotografieren Sie bei Nacht


Die Nacht ist geheimnisvoll, denn sie taucht die sichtbare Welt ins Dunkel, was für manche Menschen durchaus bedrohlich wirken kann. In der Nacht schlafen wir in der Regel, und wir tauchen in die Welt der Träume, in unser Unterbewusstsein ein.


Vielleicht können Bilder der Nacht auch das Unterbewusstsein symbolisieren, denn Nachtaufnahmen haben in der Regel viel Schwarztöne, also »Tiefen«, wie die Drucker sagen. Wenn wir einmal in die »Tiefen« der eigenen Seele schauen, so bleibt uns auch vieles im Dunkeln, denn wir kennen unser Unterbewusstsein kaum, werden aber in unserem Handeln zu einem großen Prozentsatz davon bestimmt. Das, was uns nicht bewusst ist, bleibt im Dunkeln. Sie sehen, Nachtaufnahmen können symbolisch sein. Eines sind sie aber in jedem Fall: geheimnisvoll! Diesem Geheimnis der Nacht hat man sich in analogen Zeiten teilweise mit Belichtungszeiten von über einer Stunde genähert. In digitalen Zeiten ist dies ebenfalls möglich, aber man muss die Tücken kennen. Die digitale Fotografie bei Nacht stellt deshalb eine Herausforderung dar, weil man mit Problemen zu kämpfen hat, die es in der analogen Fotografie nicht gab.


Ein Nachteil ist der, dass Langzeitaufnahmen über mehrere Minuten oder gar Stunden bei vielen digitalen Kameras dazu führen, dass die Sensoren ein Eigenleben beginnen. Das heißt, sie produzieren ein Bildrauschen, das sich über einen dunklen Himmel legt. Nur bei sehr guten Sensoren ist das Rauschverhalten bei Nachtaufnahmen inzwischen deutlich besser geworden. Dennoch, belichtet man bei Nacht über zehn Minuten, führen auch die modernen Sensoren ein Eigenleben und produzieren ein starkes Bildrauschen. Dann muss man unbedingt die Funktion »Rauschunterdrückung bei Langzeitbelichtungen« einschalten. Sie ist in der Lage, das produzierte Bildrauschen wieder wegzurechnen. Sie benötigt dafür aber oft genauso lange wie die vorausgegangene Belichtungszeit. Während diese Funktion rechnet und rechnet, lässt sich bei den meisten Kameras aber schon die nächste Aufnahme belichten. Will man eine Langzeitbelichtung von über zehn Minuten vornehmen, so empfiehlt es sich, mehrere Belichtungen zu machen und die Bilder mit der HDR-Funktion von Photoshop oder beispielsweise Photomatix Pro zusammenzurechnen.


Wenn Sie es besonders auf Langzeitbelichtungen von nächtlichen Sternenhimmeln abgesehen haben, sollten Sie das sehr empfehlenswerte Programm »Startrails« ausprobieren, das kostenlos erhältlich ist. Es rechnet mehrere Langzeitbelichtungen so geschickt zusammen, dass man insgesamt auch über eine Stunde lang den Sternenhimmel belichten kann und Bilder erhält, bei denen die Sterne ihre Lichtspuren hinterlassen. Viele erstellen auf diese Weise sogar die Sternspuren einer ganzen Nacht.


Ein weiteres Problem bei Nachtaufnahmen ist, dass der Lichtumfang häufig nicht ganz ausreicht, um z. B. in einen Mond noch Zeichnung hineinzubringen. Arbeitet man in der Dämmerung mit Restlicht, so kann man sich relativ gut auf den Belichtungsmesser verlassen, denn der Lichtumfang ist vom Sensor in der Regel noch zu bewältigen. Ohne Restlicht, also bei wirklich dunklem Himmel, aber im Zusammenspiel mit Neonlicht kann es sehr schwierig werden, denn der Sensor ist manchmal nicht mehr in der Lage, den extrem starken Lichtumfang zwischen dunklem Himmel und Neonlicht zu bewältigen. Was also tun?


Dies ist ein klarer Fall für die HDR-Aufnahmetechnik (High Dynamic Range), denn HDR vergrößert den Dynamikumfang. Beim HDR-Verfahren werden drei Bilder, die mit der Belichtungsreihenfunktion der Kamera aufgenommen wurden (eine Normalbelichtung, eine Unterbelichtung und eine Überbelichtung), anschließend zu einem Bild zusammengerechnet. Das geschieht entweder bereits in der Kamera oder am Computer mit Adobe Photoshop, HDR Efex Pro 2 (gehört zur empfohlenen Nik Collection) oder Photomatix Pro. Sehr wichtig ist es aber, dass man die natürlichste der vielen angebotenen HDR-Varianten auswählt. Denn der Betrachter sollte nicht sofort erkennen, dass das Bild mit HDR bearbeitet wurde.


So viel zur Technik, nun aber zu Ihnen: Entdecken Sie die Verfremdungen der Nacht. Hierbei müssen Sie oft gar nicht weit gehen. Schon über Ihre unmittelbare Umgebung legt sich nachts womöglich ein Zauber, der tagsüber nicht vorhanden war.


Der November mit seinem Nebel ist für Nachtaufnahmen ein besonders geeigneter Monat. Ziehen Sie sich also warm an, denn oft müssen Sie lange an derselben Stelle stehen. Nehmen Sie Ihr Stativ, und entdecken Sie Ihre normale Umgebung neu. Fahren Sie z. B. zu einer nahegelegenen Burg oder Ruine, und Sie werden sehen, welche Magie solche Objekte plötzlich bei Nacht entfalten.


[image: image]


Dieser Kreisverkehr liegt nur etwa 100 m von meinem Wohnort entfernt. Es war also kein weiter Weg nötig, und dennoch entfaltet das Bild bei Nacht und Nebel im November eine starke Magie. Die Skulptur wirkt wie ein Monolith, die Lichter der beiden Straßenlaternen und der vorbeifahrenden Autos wirken fremd, geheimnisvoll. Am Tag wäre diese Szene gewiss sehr banal, aber bei Nacht entwickelt sie ein Eigenleben, das den Betrachter ein wenig rätseln lässt.


180 mm, Blende 7,1, 2,5 Sekunden, ISO 200


[image: image]


Auch dieses Foto einer Brücke in der Nähe eines Frankfurter Industriegebiets wirkt geheimnisvoll. Dominant sind die grafische Struktur der alten Stahlbrücke und ihr Schatten. Die Komposition lebt von den Schrägen der Stahlbrücke. Der Ort wirkt verlassen und daher leicht surreal. Die Tonwerte sind sorgfältig mit Silver Efex erarbeitet, denn gerade bei Nachtaufnahmen sind sie besonders wichtig.


21 mm, Blende 8, 24 Sekunden, ISO 200


[image: image]


Die Slums von Mumbai wirken schon bei Tage surreal – bei Nacht wirken sie zum Teil gespenstisch, zumindest von außen. Symbolisieren sie nicht auch die menschlichen Abgründe? Hier wohnen Menschen teilweise zu siebt in einem Raum, haben einen Fernseher, aber keine Toilette. Und dennoch, in diesen Räumen ist es sauber, und die Menschen wirken größtenteils vitaler und lebensfroher als in manchen deutschen Städten. Wie das möglich ist, wird mir immer ein Rätsel bleiben.


16 mm, Blende 8, 25 Sekunden, ISO 250


[image: image]


Das Dhobi Ghat ist die größte Wäscherei von Mumbai. Hier arbeiten und leben geschätzt etwa 200.000 Menschen, ebenfalls auf engstem Raum. Im Hintergrund sieht man die Produkte der Immobilienmafia: riesige Wohnhochhäuser mit Luxusappartements, die teurer sind als in Frankfurt und die sich durch die enge Bebauung gegenseitig die Sicht nehmen. Auch diese Szene mutet besonders bei Nacht gespenstisch an.


40 mm, Blende 9, 20 Sekunden, ISO 200


[image: image]


Besonders mystische Bilder lassen sich im November und Dezember fotografieren, wenn sich häufig Nebel über das Land senkt. Hier wird der Schatten des Alsbacher Schlosses auf die tiefliegenden Wolken des Dezemberhimmels projiziert. Da der Himmel in dieser Nacht sehr ruhig war, konnte ich das Bild mit einer Belichtung von ca. 30 Sekunden bei Blende 5 und mit der 16-mm-Brennweite hinbekommen.


16 mm, Blende 5, 30 Sekunden, ISO 200


[image: image]


Bei diesem Bild des Goslarer Rammelsbergs wäre eine HDR-Belichtung noch besser gewesen. Aber nach der ersten Belichtung von 30 Sekunden bei Blende 8 hat sich der Schatten des Förderturms leider so stark verändert, dass keine zwei weiteren Bilder mit dem gleichen Schatten mehr möglich gewesen wären. So ist der Förderturm leider ein wenig ausgebrannt. Diese spektakuläre Lichtsituation habe ich an diesem Ort nie wieder vorgefunden.


40 mm, Blende 8, 30 Sekunden, ISO 100


[image: image]


Wann ist eine HDR-Belichtung sinnvoll? Gute Kameras und inzwischen auch Smartphones haben einen Dynamikumfang zwischen zehn und zwölf Blenden. Das ist zwar schon sehr gut, reicht aber für manche Lichtsituation bei Nacht nicht aus. Diese Situation z. B. des nächtlich angeleuchteten Schlosses von Alsbach an der hessischen Bergstraße übersteigt einen Dynamikumfang von zwölf Blenden. Nehmen wir den mittleren, von der Kamera errechneten Belichtungswert, so kommt das kleine Bild in der Mitte dabei heraus: Die Schattenpartien der Schlossmauer sind hoffnungslos abgesoffen, während die angeleuchteten Lichtpartien teilweise schon ausgebrannt sind. Daher ist hier eine Belichtungsreihe mit drei Belichtungen gefragt: eine Normalbelichtung, eine Belichtung, bei der die Verschlusszeit zwei Stufen länger belichtet, und eine Belichtung, bei der die Verschlusszeit zwei Stufen kürzer belichtet wird. Die Blende muss in jedem Fall die gleiche bleiben, damit sich die Schärfentiefe nicht verändert. Wenn also die angezeigte Verschlusszeit 8 Sekunden beträgt, dann muss zusätzlich ein Bild mit 32 Sekunden und ein Bild mit 2 Sekunden Belichtungszeit aufgenommen werden. Danach müssen die drei Bilder mit einem HDR-Programm, z. B. Photomatix Pro, zu einem Bild zusammengerechnet werden. In die Berechnung fließen die Lichterpartien des unterbelichteten Bildes und die Schattenpartien des überbelichteten Bildes ein, sodass weder Schatten absaufen noch Lichter ausbrennen. Bei Photomatix Pro erscheinen nach dem Zusammenrechnen der drei Bilder verschiedene Möglichkeiten der HDR-Ansicht, z. B. »Tonemapped« oder »Fused«. Ich habe mich bei diesem Bild für die Variante »Fused« entschieden, weil sie mir am natürlichsten aussah. Es gibt auch Varianten, die sehr künstlich aussehen, aber ich bin der Meinung, HDR ist wie eine Filmmusik: Sie muss subtil eingesetzt werden und nicht die Hauptaufmerksamkeit erringen.


Oben: 20 mm, Blende 8, 20 Sekunden, ISO 200


Mitte: 20 mm, Blende 8, 10 Sekunden, ISO 200


Unten: 20 mm, Blende 8, 30 Sekunden, ISO 200
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Erschaffen Sie mit Spiegelungen neue Welten


Wie schön ist es doch, mit der Kamera durch den ganz eigenen Kosmos einer Großstadt zu ziehen und auf Entdeckungsreise zu gehen. Dem auf Großstädte bezogenen äußerst schwierigen Genre »Streetfotografie« widme ich ein ausführliches Kapitel ab Seite 172. Hier soll es um Entdeckungen in der Großstadt gehen, die auch eine große Herausforderung sind, vom Schwierigkeitsgrad her aber etwas einfacher: Spiegelungen.


Die Herausforderung besteht darin, einen besonders guten Blick für interessante, abwechslungsreiche Kompositionen zu entwickeln und ein gewisses abstraktes Denken an den Tag zu legen. Beginnen Sie also bei Ihrem nächsten Großstadtbesuch, Ihren Blick zu erweitern. Schauen Sie nicht nur auf die Wirklichkeit, sondern auch auf deren Spiegelung – sei es in einer Bar, in echten Spiegeln oder in Fensterscheiben. Verschmelzen Sie Wirklichkeit und deren Spiegelung zu einer Gesamtkomposition. Gerade das ist besonders schwierig. Sie werden es schnell merken, denn meist gerät bei »Wirklichkeit plus deren Spiegelung« viel zu viel aufs Bild, und das dann auch noch ungeordnet.


Nun sind Sie herausgefordert, denn Sie müssen zwei Ebenen, die sich gegenseitig durchdringen (jedenfalls bei Spiegelungen in Fensterscheiben), so ordnen, dass sich eine ganz klare Bildkomposition ergibt. Wie schön, dass wir flächige Displays haben, denn auf denen lässt sich das Bild leichter und besser beurteilen als im Sucher. Anders als die Menschen bei der Streetfotografie halten Spiegel oder Fensterscheiben aber still und Sie haben Zeit zum Komponieren – es sei denn, Sie wollen bewegte Menschen miteinbeziehen. Dann müssen Sie natürlich schnell sein und zusätzlich zu Ihrer Komposition noch auf den richtigen Moment achten.


Spiegelungen sind poetisch. Sie sind auch malerisch, denn sie entfernen sich vom dokumentarischen Charakter der Fotografie. Nehmen Sie sich mindestens drei Stunden Zeit, und konzentrieren Sie sich auf Spiegelungen. Wenn Sie danach in einer Bar einen Kaffee trinken, sind Sie womöglich so eingestimmt, dass Sie auch in der Bar Spiegelungen entdecken und weiterfotografieren. Barkeeper freuen sich in der Regel darüber und lassen Sie gewähren.


[image: image]


Diese relativ komplexe Bildkomposition am Hamburger Hafen arbeitet vor allem mit Linien, die sich gegenseitig durchdringen. Sie ist voll von Ecken und Kanten. Besonders wichtig sind die vom Gegenlicht getränkten, gespiegelten Treppenstufen im rechten unteren Teil. Sie korrespondieren mit den schrägen oberen Fensterumrahmungen. Hält man die Treppenspiegelungen rechts unten zu, fehlt dem Bild etwas Entscheidendes. Aber genau darum geht es bei der Suche nach der richtigen Bildkomposition: Verändern Sie den Standpunkt der Kamera so lange, bis Sie eine Spiegelung gefunden haben, die sich perfekt ins Bildgeschehen einordnet.


25 mm, Blende 11, 1/60 Sekunde, ISO 200
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Gibt es etwas Schöneres als italienische Espressobars? Der Fotograf Walter Vogel hat ihnen ein ganzes Buch gewidmet.


Absichtslos eine Fotopause einlegen und dann so eine schöne Spiegelung entdecken.... Jung und Alt finden sich in diesen Bars zusammen.


Hier hockten sie alle hintereinander und spiegelten sich unter dem Geländer des Tresens, so als sei jede Person in einen kleinen Kasten gebettet. Der Vorteil, solch eine Spiegelung zu fotografieren, ist auch der, dass man in Ruhe mit der Kamera arbeiten kann, denn man hält sie ja nicht in die Richtung der Personen und bleibt so völlig unbemerkt.


Leica CL, 18 mm (27 mm im Vollformat), Blende 4,5, 1/80 Sekunde, ISO 1600
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Ein Mann sitzt mit seinem Laptop vor einer großen spiegelnden Fläche im World Financial Center in New York und bemerkt gar nicht, dass hinter seinem Rücken scheinbar das Leben tobt. Wie eine Leinwand wirkt diese Spiegelwand, und es galt nur, einen Moment abzuwarten, in dem mehrere Figuren auf dieser Leinwand so vorbeipromenierten, dass keine Person die andere überdeckte.


135 mm, Blende 5,6, 1/80 Sekunde, ISO 800
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Moderne Architektur in Dubai: Natürlich dürfen auch die beiden Scheichs, die »Oberhäupter« der Vereinigten Arabischen Emirate sind, nicht fehlen. Bei solchen Spiegelungen geht es darum, möglichst interessante Formen ins Bild zu bringen: Hier ist das vor allem die moderne Kugel, deren Unterbau dann aber von den schwarzen Schatten einer gespiegelten Holzkonstruktion durchdrungen ist. Ohne diese schwarzen Formen wäre das Bild zu grau und »mauschig«.


113 mm, Blende 7,1, 1/320 Sekunde, ISO 500
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Bei dieser Spiegelung in New York durchdringen sich drei Ebenen: das gespiegelte Hochhaus, die Silhouetten der zwei stehenden Personen und der Einblick in eine Bar mit einer sitzenden Figur, die in die Silhouette der rechten stehenden Figur gebettet ist. Alle Formen sind so miteinander verschmolzen, dass sie eine Einheit ergeben. Auch hier sind die dunklen Schatten wichtig, um einen starken Kontrast ins Bild zu bringen, denn genau davon lebt die Schwarzweißfotografie. Da hier viel Schärfentiefe nötig war, musste ich auf Blende 11 abblenden.


97 mm, Blende 11, 1/25 Sekunde, ISO 200
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Schaufensterpuppen befinden sich in einem Innenraum, der direkt in Arkaden überzugehen scheint, die vor einer reich verzierten gotischen Kathedrale stehen. Diese Szene entdeckte ich in Mailand, direkt gegenüber dem Dom. Auch hier galt es, lange mit der Kamera vor dem Schaufenster hin- und herzuschwenken und aufs Display zu schauen, bis die Komposition stimmig war. Blickfang sind die beiden Schaufensterpuppen. Von ihnen wandert das Auge dann nach rechts zum Mailänder Dom. Zwischen beiden Polen herrscht eine starke Bildspannung (siehe Seite 248). Bei 47 mm Brennweite habe ich hier sogar auf Blende 16 abgeblendet, um die nötige Schärfentiefe zwischen den nahe-gelegenen Puppen und dem Mailänder Dom zu bekommen.


47 mm, Blende 16, 1/50 Sekunde, ISO 400
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Bei dieser Spiegelung in Ludwigshafen galt es, die beiden Gesichter so in das relativ komplexe Bildgeschehen einzubetten, dass zumindest die Augen der beiden Kinder klar erkennbar sind. Auch hier sind wieder zwei Ebenen miteinander verwoben, die in der Wirklichkeit nichts miteinander zu tun haben. Aber genau das ist das Wesen von Spiegelungen. Gehen Sie nun bitte auf Entdeckungsreise. Verweben Sie Räume und Wirklichkeitsebenen miteinander, und erschaffen Sie so auf Ihrem Foto eine neue Wirklichkeit!


35 mm, Blende 14, 1/40 Sekunde, ISO 200 (Auch hier war Schärfentiefe wichtig.)
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GRUNDGENRES DER SCHWARZWEISSFOTOGRAFIE
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Landschaftsfotografie


Dieses eigentlich wunderschöne Genre macht uns Fotografen leider eines klar: Wir sind nicht mehr allein in dieser Welt. Wir können auch kaum noch allein auf weiter Flur sein, denn wir sind alles andere als die einzigen Landschaftsfotografen dieser Erde! Das Gegenteil ist der Fall: Wir tummeln uns – in diesem Genre besonders krass – mit Millionen anderen Landschaftsfotografen, davon die meisten gehobene Amateure wie Sie möglicherweise, die zuhauf durch die Welt reisen und weder Kosten, Mühen noch Kerosinverbrauch scheuen, um an die entlegensten, vor ein paar Jahren noch als Geheimtipp gehandelten Winkel dieser Erde zu streben und sie dann abzulichten. Diese Aufnahmen stellen sie dann womöglich auf Instagram, und kurze Zeit später muss man vor der eindrucksvollen Schlucht, an der man soeben noch allein mit seiner Kamera der Einheit von Gott und der Welt nachspürte, nun auf einmal mit weiteren dreihundert Kollegen Schlange stehen, um an den Abgrund zu gelangen, der das Einssein mit der Natur dann nur noch suggeriert, weil die Aufnahme die dreihundert anderen dem Sonnenaufgang frönenden Instagramer im Rücken verschweigt.


Sie sehen schon, dass ich Landschaftsfotografie in der heutigen Zeit sehr kritisch sehe. Man kann leider fast die Gleichung aufmachen: Je spektakulärer die Landschaft ist, umso mehr wird sie mit Handyfotografen und Instagramern bevölkert sein. Bitte fühlen Sie sich von dieser Allgemeinkritik aber nicht persönlich angesprochen oder gar angegriffen: Natürlich ist es in Ordnung, sein Fernweh zu befriedigen und mit der Kamera durch die Welt zu reisen. Es ist ebenfalls absolut in Ordnung, wenn Sie Ihre Bilder auf Instagram stellen. Nur machen Sie sich bitte bewusst, dass das enorme Nebenwirkungen haben kann, denn Instagram trägt leider dazu bei, einsame Paradiese, die eigentlich geschützt bleiben sollten, durch Massenwanderung zu zerstören.


Deshalb liegt es mir sehr am Herzen, Sie hauptsächlich zu anderen Wegen in der Fotografie anzuleiten.


Um dem erwähnten Ansturm der Massen zu entgehen, muss man in der heutigen Zeit entweder noch Pionier sein und dem wenigen Unentdeckten dieser Erde auf die Spur kommen (dafür kann und will ich aus besagten Gründen aber nicht mit Geheimtipps aufwarten), so wie es einer der größten aller Fotografen, Sebastião Salgado, in seinem schon erwähnten Buch »Genesis« getan hat. Oder man reiht sich eben in die Schar der Instagramer ein und frönt dem Suggestivunternehmen »Ich, der Tolle in der weiten Welt«.


Es gäbe aber auch noch zwei andere Möglichkeiten: Wie wäre es denn zur Abwechslung mit unspektakuläreren heimischen Landschaften, wie beispielsweise dem Harz oder dem Hunsrück? Hier können Sie noch allein sein mit der Natur. Die Landschaft selbst gibt zwar nicht dasselbe her wie der Grand Canyon oder der Himalaya. Dafür erfordern heimische Landschaften ganz besondere Blickwinkel und besonderes Licht, wie beispielsweise bei Nebel, um dem Betrachter ihr Geheimnis zu enthüllen.


Die zweite Möglichkeit, um aus der Massenwanderung mit der Kamera auszubrechen, könnte sich dadurch eröffnen, Landschaft etwas weiter zu fassen und die menschengemachten Brüche in der Landschaft mit einzubeziehen. Dies ist ein dankbares Thema, denn der Brüche werden immer mehr! Während die noch verbliebene beziehungsweise geschützte intakte Landschaft immer weiter durch die Tourismusindustrie ausgebeutet wird, fällt die ungeschützte Landschaft immer mehr einem System zum Opfer, bei dem ein böser Geist aus der Flasche entwichen ist, der offensichtlich mit keinem Bann wieder eingefangen werden kann. Ich spreche von der Profitgier.


Nur ein Beispiel ist die Abholzung der für das Weltklima so wichtigen brasilianischen Regenwälder, weil zunehmend Bedarf an Weideflächen für Rinder besteht, weil unter anderem die EU ein wichtiger Fleischkunde Brasiliens ist, eines Landes, das im Gegenzug unsere Autos kauft und damit wieder den Profit unserer Autoindustrie stärkt. Sollten wir also, unserem kurzfristigen wirtschaftlichen Interesse folgend, der Abholzung der Regenwälder zustimmen? Natürlich nicht, das sehen Sie gewiss genauso wie ich. Ich möchte Ihnen nur aufzeigen, wie sehr in unserem globalen Wirtschaftssystem alles miteinander verflochten ist und wie schwierig es gewiss ist, die richtigen Hebel zu finden, mit denen man sowohl die Wirtschaftskraft und den Wohlstand sichern – ja, möglichst noch gerechter verteilen – und gleichzeitig die Umwelt nachhaltig schonen kann.


Wenn Sie sich hier ein zeitkritisches Thema, das Sie bewegt, herausgreifen und es interessant fotografieren, so heben Sie sich blitzartig aus der Schar der weltweiten Landschaftsfotografen heraus. Zu dieser kritischen Form der Sichtweise von Landschaft würde ich Sie am liebsten anleiten und einladen, denn ich finde es wichtig, mit der Fotografie Bewusstsein zu entwickeln und Bewusstsein zu kommunizieren. Natürlich macht es am meisten Freude, durch spektakuläre und intakte Landschaften zu wandern, denn schließlich vereint uns alle die Sehnsucht nach Schönheit und Harmonie, und die gibt es ja auch in der heutigen Welt noch zur Genüge. Daher sollen auch wilde und intakte heimische Landschaften hier nicht zu kurz kommen.


Wilde Landschaften


Wilde Landschaften zu fotografieren, kann mühselig sein, denn zunächst einmal gilt es, zu ihnen zu gelangen. Will man z. B. den Himalaya fotografieren, so muss man tagelange Fußmärsche bewältigen, setzt sich der Gefahr einer Höhenkrankheit aus, muss sehr früh aufstehen und teilweise in einfachsten Unterkünften ohne Dusche und Komfort nächtigen. Wilde Landschaften zu fotografieren, kann also sehr unbequem sein. Ist man aber vor Ort, so wird man mit überwältigenden und meist glücksbringenden Eindrücken belohnt.


Der Akt des Fotografierens ist nicht so schwierig wie beispielsweise bei der Streetfotografie, denn die Landschaft ist geduldig – es kommt nicht auf Bruchteile einer Sekunde an. Wichtig ist es, Stimmungen einzufangen. Das kann der frühe Morgen sein, der aber in der Schwarzweißfotografie nicht ganz so wichtig ist wie in der Farbfotografie. Ein Graustufenverlaufsfilter gehört unbedingt zum Equipment, wenn man z. B. Himmelstimmungen bei Gegenlicht abdunkeln und vor dem Ausbrennen schützen möchte.


Bei der Landschaftsfotografie kommt es, von allen Genres am stärksten, auf eine hervorragende Auflösung an. Hier sind hochauflösende Sensoren gefragt und vor allem gut auflösende Objektive. Das 24–300-mm-Zoomobjektiv ist zwar äußerst praktisch, hat aber zu viele Schwächen, um sich in hoher Auflösung bis in die Ränder zu bewähren. Zoomobjektive mit einer geringeren Brennweitenspanne, z. B. das 16–35-mm-L-Weitwinkel- oder das 70–200-mm-L-Telezoomobjektiv von Canon, liefern auch bei einem 50-Megapixel-Sensor noch eine hervorragende Bildqualität. Blätter oder manchmal sogar Tannennadeln erscheinen dann in einer ähnlich guten Auflösung wie in den Großbildaufnahmen des berühmten Landschaftsfotografen Ansel Adams.


Wenn Sie es sich zumuten können, ist ein Stativ auch eine gute Wahl, denn mit seiner Hilfe können Sie HDR-Aufnahmen machen und auch in der Dämmerung bzw. bei Dunkelheit fotografieren. HDR ist aber kein Muss in der Landschaftsfotografie, denn die modernen Sensoren haben inzwischen einen hervorragenden Dynamikumfang.
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Diese Aufnahme zeigt eine wilde Landschaft im Süden der Türkei. Die Kombination von wilden Steinen und Sand ist hier besonders beeindruckend. Der Schatten links des Steins ist für die Komposition wichtig, denn er beschreibt eine Bogenform. Der Horizont, der hellen Vordergrund von dunklem Himmel trennt, liegt in etwa auf der oberen waagerechten harmonischen Teilungslinie.


19 mm, Blende 16 (Schärfentiefe), 1/60 Sekunde, ISO 200
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Für diese Aufnahme der drei Achttausender Mount Everest, Lhotse und Makalu musste ich nach tagelangem Fußmarsch weit vor Sonnenaufgang auf den 5400 m hohen Gokyo Peak in Nepal steigen und dies gleich zweimal, weil der Mount Everest am ersten Morgen in Wolken gehüllt war. Die Luft war so dünn, dass ich alle paar Meter stehen bleiben musste, um wieder Luft zu holen, weil mir mein Kamerarucksack so schwer auf dem Rücken lag.


Das Foto habe ich vor etlichen Jahren noch mit einer analogen Mittelformatkamera aufgenommen, der Mamiya 645 Pro mit Panoramamaske. Damals musste ich mir diesen spektakulären Blick nur mit wenigen anderen Touristen teilen, ich möchte nicht wissen, wie das heute ist. Aber der Blick auf die höchsten Berge der Welt ist mit Sicherheit noch derselbe geblieben.
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Meine Tour durch die algerische Sahara habe ich auch noch zu analogen Zeiten mit zwei Nikon-FE2-Bodies unternommen und auf Ilford Delta 100 fotografiert. Die Tour zum Assekrem im Hoggar-Gebirge war ein Abenteuer. Als ich mit Air Algérie in Tamanrasset landete, kam es mir vor, als würde ich auf dem Mond aufsetzen, so wild und unwirtlich war diese Landschaft.


Mit einem gemieteten Jeep begann die abenteuerliche Fahrt zum Assekrem, wo der Einsiedler Charles de Foucault gelebt hatte. Dieses Foto bei Sonnenaufgang legt Zeugnis vom besonderen Zauber dieser einsamen Landschaft ab. Ich habe es mit Silver Efex nachbearbeitet.
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Wilde Landschaften bei richtigen Licht können einen überwältigenden Eindruck hinterlassen. Gibt es etwas Schöneres als das Zusammenspiel von Bergen und Meer? In der Türkei gibt es in der Nähe von Dalyan eine geschützte Landschaft, in der sogar noch Riesenschildkröten leben. Dieses Foto ist sehr grafisch, denn es besteht aus nur sehr wenigen Tonwerten. Wichtig war der schwarze Baumstamm links: Ohne diesen satten Schwarzton hätte das Bild zu flau gewirkt.
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Die Sahara ist eine der faszinierendsten wilden Landschaften, die ich in meinem Leben kennengelernt habe. Durch sie zu wandern oder auf einem Kamel hindurchzureiten, ist der Inbegriff von Entschleunigung. Durch die Gleichförmigkeit der Landschaft scheint die Zeit erheblich langsamer zu vergehen. Natürlich ist dieses Foto ein Klischeefoto, denn die Sahara besteht nur zu einem geringen Teil aus Sanddünen. Aber auch Klischeefotos sind manchmal »erlaubt«. Das Bild ist mit der 300-mm-Brennweite und Blende 11 im Grand Erg Occidental in Algerien fotografiert.


300 mm, Blende 11, 1/500 Sekunde, ISO 200
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Ich bereiste Algerien während des Ramadan. Der Fahrer meines gemieteten Jeeps musste genau zum Sonnenuntergang eine Essenspause einlegen, denn er durfte den ganzen Tag lang nichts zu sich nehmen.


Ist die Einheit von Mensch und Natur auf diesem Bild nicht spürbar? Nur die moderne Uhr des Tuareg scheint ein kleiner Stilbruch zu sein. Schon Caspar David Friedrich setzte oft Figuren in seine Bilder, die dem Betrachter den Rücken zukehren. Sie dienen als Identifikationsfiguren für den Schauenden. Versetzen Sie sich also in Gedanken in diesen Tuareg, und betrachten Sie diese Landschaft in der Nähe des algerischen Djanet. Bauen auch Sie Landschaftsbilder mit Identifikationsfiguren!


28 mm, Blende 11, 1/500 Sekunde, ISO 200
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Urwälder sind rar geworden. Sie werden immer weiter gerodet oder durch Kulturwälder ersetzt. Ich frage mich manchmal, wohin wir kommen werden, wenn dieser Trend weitere 100 Jahre anhält. Beim Foto dieses Urwaldes in Bali kam es vor allem darauf an, dass die Tonwerte stimmen. Mit Silver Efex ist dieses Foto sorgfältig erarbeitet, sodass jedes Blatt einzeln erkennbar ist. Wie das geht, erkläre ich am Ende des Buches.


40 mm, Blende 8, 1/60 Sekunde, ISO 200, ohne Stativ
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Bei einer Detailaufnahme desselben Urwaldes in Bali kam es vor allem darauf an, eine Komposition ins Bild zu bringen. Zwei Baumstämme kreuzen sich und sehen in etwa so aus wie ein Fadenkreuz. Sie zentrieren das Bild und bringen eine klare Ordnung hinein. Wälder sind, bildnerisch betrachtet, oft eine chaotische Anhäufung von Linien und Formen. Deshalb ist es besonders wichtig, eine Bildordnung in ihnen zu entdecken. Da dieses Bild bei Brennweite 200 mm viel Schärfentiefe benötigte, musste ich es auf Blende 16 abblenden. Die Belichtungszeit betrug dadurch 1/5 Sekunde, was ein Stativ nötig machte.


200 mm, Blende 16, 1/5 Sekunde, ISO 200, Stativ
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Diesen Blick auf eine wilde Sanddüne in der Nähe eines wunderschönen Strandes bei Patara in der Türkei musste ich mir nicht hart erarbeiten. Es reichte, mit einem Mietauto dorthin zu fahren und dann in den Sanddünen herumzulaufen und nach besonderen Blickwinkeln Ausschau zu halten. Hier war es die Struktur links in der Sanddüne, die den Anblick fotografierenswert machte. Bei meinem ehemaligen (inzwischen ausrangierten) 17–40-mm-Objektiv von Canon waren die Ecken erst scharf, wenn man mindestens auf Blende 11 abblendete. Das neuere 16–35-mm-Zoom liefert schon bei offener Blende randscharfe Ergebnisse.


31 mm, Blende 13, 1/80 Sekunde, ISO 200
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Bei dieser Aufnahme vom Grand Erg Occidental in Algerien ging es darum, Landschaft zu abstrahieren. Es geht um das Spiel der geschwungenen Linien, die links oben noch einen Gegenpol haben. So entsteht Bildspannung. Solche Aufnahmen lassen sich am besten mit sehr starken Telebrennweiten gestalten wie hier mit der 300-mm-Brennweite. Die Schärfentiefe dieser langen Brennweiten ist so gering, dass es hier nötig war, auf Blende 16 abzublenden, um beide Sandkurven in die Schärfeebene zu tauchen. In der Sahara ist es aber so hell, dass ich trotzdem noch auf 1/500 Sekunde kam und dieses Foto aus der Hand belichten konnte.


300 mm, Blende 16, 1/500 Sekunde, ISO 200


Heimische Landschaften


Auch Deutschland hat durchaus seine Reize. Deutschland hat viel Wald, allerdings meist Kulturwald, der der Forstwirtschaft unterworfen ist. Deutsche Mittelgebirge wie der Harz sind in Wirklichkeit sehr erholsam und ruhespendend, wirken auf Fotos aber oft etwas bieder. Per se können sie mit wilden Landschaften wie dem Himalaya, der Sahara oder den Urwäldern auf Bali nicht mithalten. Umso wichtiger werden hier der besondere Blick, das Licht, der Himmel, die Perspektive und die Nachbearbeitung.


Fotografie kann Meditation oder Kontemplation sein; Fotografie heimischer Landschaften trägt zur Entschleunigung bei. Haben Sie einen hektischen, vollen Alltag, so kann es Ihr Gegenpol dazu werden, die Kamera zu nehmen und in den nächstgelegenen Wald oder ins nächstgelegene Gebirge zu fahren und zur Ruhe zu kommen. Der Wald hat per se Heilkräfte, das ist inzwischen wissenschaftlich belegt. Es gab sogar Schulversuche in der Nähe von Heidelberg, bei denen der Unterricht in den Wald verlegt wurde. Das Ergebnis war, dass es sich im Wald besser lernt und dass mehr Konzentration und Freude beim Lernen vorhanden ist.


Fotografie in der Natur ist insofern Meditation, als die Natur dem Geist dazu verhilft, leer im positiven Sinne – also frei von störenden Gedanken – zu werden.


Genießen Sie unter diesem Aspekt die Fotografie in der heimischen Landschaft, und gestalten Sie sie durch besondere Lichtstimmungen und Bildkompositionen. Schauen Sie sich einmal die Landschaftsgemälde von Jacob van Ruisdael, Caspar David Friedrich oder von Rembrandt an. Sie haben Landschaften vor allem durch die Lichtführung gestaltet, meist indem sie eine Art Spotscheinwerfer in die Landschaft geworfen haben. Auch solche Anmutungen lassen sich bei besonderen Lichtverhältnissen fotografieren.
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Nebel verwandelt die Welt in etwas Geheimnisvolles. Der normale Seheindruck ist reduziert, dafür zeichnen sich aber gerade im Wald die Formen viel besser vor einem hellen Hintergrund ab. »Seltsam im Nebel zu wandern, einsam ist jeder Busch und Stein ...«, hat Hermann Hesse so schön gedichtet. Nutzen Sie die Nebelstimmungen des Herbstes, und ziehen Sie mit Ihrer Kamera durch die Natur. Schauen Sie nach interessanten Formen und gestalten Sie sie. Diese Aufnahme aus dem Harz habe ich mit der Leica CL fotografiert. Leider hat diese sonst so schöne, handliche Kamera keinen Bildstabilisator, sodass man sie bei längeren Verschlusszeiten besonders ruhig halten muss.


25 mm (37,5 mm im Vollformat), Blende 4,5, 1/40 Sekunde, ISO 200
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Die Qualität eines Landschaftsgemäldes erkennt man daran, wie gut der Maler Luft malen kann. Auch in der Landschaftsfotografie wird die besondere Atmosphäre dadurch erreicht, dass man Luft sichtbar macht. In dieser Aufnahme, die bei Goslar im Harz entstand, sind es die Sonnenstrahlen, die den Morgendunst sichtbar machen. Neigen Sonnenauf- und -untergänge in der Farbfotografie in der Regel zum Kitsch, so sind sie in der Schwarzweißfotografie noch erträglich.


105 mm, Blende 13, 1/200 Sekunde, ISO 200
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Dieses Landschaftsbild, ebenfalls aus dem Harz, ist schon dadurch ungewöhnlich, als es unsere Sehgewohnheiten bricht, denn es ist unten hell und oben dunkel: Von unten schleichen die Morgennebel in die Höhe, und der dunkle Himmel gibt dem Bild eine Art Dach. Die Stämme der Fichten gliedern das Bild architektonisch klar. Versuchen auch Sie, in einer heimischen Landschaft, die per se vielleicht nicht so viel hergibt, Stimmung und architektonische Gliederung ins Bild zu bringen.


Die Aufnahme ist ebenfalls mit Brennweite 105 mm, aber mit Blende 8 und 1/15 Sekunde fotografiert. Die Abblendung war nötig, damit die Stämme noch einigermaßen Konturenschärfe haben. Fokussiert wurde auf den Hintergrund.


105 mm, Blende 8, 1/15 Sekunde, ISO 640
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Der Weststrand an der Ostsee bei Zingst ist einer der schönsten, wildesten Strände Deutschlands. Aber auch hier galt es, das Foto durch eine architektonische Einfassung interessanter zu machen. Der umgekippte Baumstamm ist so ins Bild gesetzt, dass wir hier eine Dreieckskomposition (siehe Seite 284) und eine »Bild im Bild«-Komposition (siehe Seite 306) haben. Die Wolke links oben schafft eine Gegenbewegung zum umgekippten Baumstamm nach links. Sonst wäre das Bild zu rechtslastig.


21 mm, Blende 13, 1/125 Sekunde, ISO 200
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Auch eine reine Kulturlandschaft wie hier an der hessischen Bergstraße lässt sich interessant gestalten, wenn man beispielsweise die richtige Himmelsstimmung dazu hat. Der Reiz des Fotos liegt natürlich darin, dass der Himmel eine sehr ähnliche Struktur hat wie die Weinblätter. Damit die Schäfchenwolken bei Gegenlicht nicht ausbrennen, war hier ein Graustufenverlaufsfilter vor dem Objektiv.


17 mm, Blende 14, 1/500 Sekunde, ISO 200
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Richtige Winter mit Schnee, sofern sie in Zeiten des Klimawandels noch vorkommen, verfremden die Landschaft und verleihen ihr einen märchenhaften Zauber. Dieses Foto zeigt den Durchblick zwischen zwei Bäumen, während ein Windstoß, bei Gegenlicht von der Sonne angeleuchtet, Schneekristalle aufwirbelt. Da bei der Brennweite von 105 mm sowohl eine kleine Blende (Blende 13) für die Schärfentiefe als auch eine kurze Verschlusszeit (1/320 Sekunde) notwendig waren, um die Schneekristalle scharf zu erfassen, musste ich hier den ISO-Wert trotz hellen Tageslichts auf 800 erhöhen.


105 mm, Blende 13, 1/320 Sekunde, ISO 800
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Bei Schnee lassen sich die Kästeklippen im Harz so fotografieren, als seien sie ein Oberkörper mit Gesicht, das in die verschneite Landschaft schaut. Dass die Wolken aus dem Tal aufsteigen, verleiht dem Bild zusätzlich Stimmung. Ich habe hier mit der Leica CL bei Blende 4,5 fotografiert, denn bei dieser Blende entfaltet das Vario-Objektiv die beste Schärfe.


18 mm, Blende 4,5, 1/500 Sekunde, ISO 400
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Seit der Corona-Krise haben wir gemerkt, wie brüchig der scheinbar so feste Boden von Wohlstand und Wachstum ist, auf dem wir stehen. Aber neben der Berichterstattung zur Corona-Krise war es kürzlich nur noch eine kleine Randnotiz in den Nachrichten, dass ein Großteil des deutschen Waldes geschädigt ist. Im Oberharz ist dies schon seit Längerem eindrucksvoll zu sehen. Dieses Foto habe ich vom Achtermann, einem Aussichtspunkt im Oberharz geschossen. Die Fichten in den höheren Regionen des Harzes sind nach etlichen zu heißen und zu trockenen Sommern zu einem sehr großen Teil eingegangen. Der menschengemachte Klimawandel fordert seine ersten Opfer. Dieses Bild aus einer heimischen Landschaft ist quasi schon die Überleitung zum nächsten Kapitel.


84 mm, Blende 10, 1/60 Sekunde, ISO 200


Landschaft mit Brüchen


Betrachtet man Gemälde des ausgehenden 18. Jahrhunderts und frühen 19. Jahrhunderts, so bildet die Landschaft trotz der aufkommenden Industrialisierung meist eine Einheit mit der Architektur. Selbst die Industriearchitektur hatte eine Ästhetik, die sich in das Gesamtbild einer Stadt oder Landschaft einfügte, denn frühe Industriebauten waren teilweise sogar an sakraler Architektur orientiert. Firmenbosse wollten auf diese Weise Macht und Herrschaft ausdrücken, aber sie hatten wenigstens noch eines: ästhetisches Feingefühl.


Davon ist in der heutigen Industrie- und Zweckarchitektur so gut wie nichts mehr übrig geblieben. Dafür wächst der Flächenverbrauch der modernen Industriebauten umso stärker. Konstruktionen machen sich in der Landschaft breit, bei denen Architekturbüros offensichtlich in der Entwurfsphase kollektiv den kreativen Teil ihres Gehirns ausgeschaltet haben. Man gewinnt den Eindruck, dass sie sich von jeder Form von Feingefühl, Ästhetik oder Gedanken zur Harmonie von Landschaft und Architektur verabschiedet haben.


Die neuen Riesenschuhkartons, die DPD, DHL, Fresenius Medical Care und wie sie alle heißen, haben in die Landschaft stellen lassen, gleichen in meinen Augen optischen Kapitalverbrechen. Jegliche Form von fantasievoller Gestaltung geht ihnen ab, einzig das geizige Portemonnaie hat hier die architektonischen Unformen erzeugt. Ausnahmen gibt es zum Glück: Alnatura z. B. hat seinen »Schuhkarton« zumindest mit Holz verkleidet. Der optische Eindruck in der Landschaft ist schon ein ganz anderer.


Mich macht es oft wütend, wenn ich den Eindruck gewinne, dass nur noch in Kriterien des wirtschaftlichen Profits gedacht und auf diese Weise die Welt immer weiter sozial und ästhetisch verunstaltet wird. Die optische Verunstaltung der Welt sollte uns aber als Fotografen besonders interessieren.


Spüren auch Sie die vielen Brüche in der Landschaft auf, und finden Sie einen angemessenen fotografischen Ausdruck dafür. Schaffen Sie Bewusstsein dafür, dass niemand das Recht hat, die Welt zu verunstalten!
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Riesig ist dieser »Schuhkarton« von Fresenius Medical Care, der mitten in eine Flachlandschaft bei Gernsheim am Oberrhein gestellt wurde. Solche abgrundtief hässlichen Riesenmonster vermehren sich wie die Karnickel in der Landschaft. Wirtschaftliche Notwendigkeit? Mag sein, doch kein Grund, sich von jeglicher Gestaltung und ästhetischem Einfühlungsvermögen zu verabschieden. Wer gibt diesen Firmen und Architekturbüros das Recht, die Landschaft optisch für alle sichtbar, in dieser penetranten Weise zu verunstalten?


Aufgenommen wurde das Bild mit der 16-mm-Brennweite auf der Canon EOS 5DS R, bei Blende 8 und 1/80 Sekunde. Mit dem Transformieren-Werkzeug von Photoshop wurde die Architektur gerade ausgerichtet, und mit Silver Efex habe ich die bedrohliche Stimmung verstärkt.


16 mm, Blende 8, 1/80 Sekunde, ISO 200
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Stromversorgung muss sein, keine Frage, daher kann ich den Widerstand gegen Windräder nicht nachvollziehen. Strommasten in geballter Menge, wie hier am Rande von Dubai, verunstalten allerdings die Landschaft auf extreme Weise. Dass das den allabendlichen Ausritt nicht stört, mutet wie Ironie an. Eigentlich ist die Wüstenlandschaft ja wunderschön und trägt zur Entschleunigung bei, aber hier unter diesen Masten bekommt die Landschaft etwas Bedrohliches: Man spürt den Moloch der Großstadt in der Nähe. Die verdichtende Wirkung der Brennweite von 252 mm tut ein Übriges, um die Zusammenballung der Strommasten optisch noch zu verstärken.


252 mm, Blende 11, 0,3 Sekunde, ISO 200, Stativ
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Sehr apokalyptisch mutet diese Landschaftsszene aus Fujeirah an, das ebenfalls in den Vereinigten Arabischen Emiraten liegt. Warum die Palmen hier alle erkrankt sind, konnte ich nicht recherchieren. Der Fußgänger scheint jedenfalls keine Notiz davon zu nehmen und sich nicht daran zu stören. Das wirkt satirisch. Hier galt es ebenfalls, die Zusammenballung durch Einsatz der starken Brennweite zu verstärken.


200 mm, Blende 8, 1/400 Sekunde, ISO 200
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Mystisch und unheimlich wirken die beiden Bilder dieser Doppelseite: Mitten in den Wald und über eine Bachlandschaft wurde dieser etwas monströs wirkende Baumwipfelpfad bei Bad Harzburg gebaut. Gewiss ist es für die Region kein Fehler, den Tourismus zu stärken. Aber hätte man solch eine Konstruktion mitten in den Wald hinein nicht lieber aus Holz gebaut? Da ich dieses Licht am Ende einer Wanderung im November vorfand und kein Stativ dabeihatte, legte ich die kleine Leica CL auf ein Geländer, von dem aus ich das Foto verwacklungsfrei aufnehmen konnte.


21 mm (31,5 mm im Vollformat), Blende 4, 0,3 Sekunden, ISO 200
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Für diese Aufnahme des Baumwipfelpfads fand ich keine sichere Auflage, daher musste ich die ISO-Zahl auf 800 erhöhen und kam so bei offener Blende 3,5 auf eine Verschlusszeit von 1/13 Sekunde. Mit ruhiger Hand war das bei einer Weitwinkelbrennweite von 18 mm gerade noch möglich. Die besondere Stimmung habe ich bei beiden Bildern mit Silver Efex erarbeitet, indem ich unter anderem eine Vignette um die Bilder gesetzt habe. Bei nüchterner Dokumentarfotografie ist das »verboten«, bei ausdrucksstarker emotionaler Fotografie jedoch »erlaubt«. Und genau zu dieser Art der Fotografie möchte ich Sie ja ermutigen.


18 mm (27 mm im Vollformat), Blende 3,5, 1/13 Sekunde, ISO 800
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Wollen Sie die Veränderung der Welt fotografisch sichtbar machen, so spricht eine Vorher/ nachher-Geschichte Bände. Hier im Kathmandutal, aber auch an anderen Orten in Nepal, ist die tragische Zerstörung historischer Bausubstanz augenfällig. So etwas wie Denkmalschutz gibt es kaum. Lediglich die Stadt Bhaktapur ist Weltkulturerbe und noch einigermaßen erhalten. Wie das schöne, einst von herausragenden Pagodentempeln geprägte Tal rundherum mit Wohnsilos zugebaut wurde, erkennt man an diesen beiden Vorher/nachher-Bildern.


Analoge Aufnahme


[image: image]


Das linke Bild habe ich 1996 fotografiert, als das Tal trotz schon damals eklatanter Umweltverschmutzung noch einen gewissen Charme hatte. Das rechte Bild entstand 2012. Heute ist das riesige Tal weitgehend zugebaut. Beide Bilder wurden mit einer Telebrennweite von 135 mm annähernd vom gleichen Standort aus fotografiert, das linke analog, das rechte digital.


135 mm, Blende 10, 1/80 Sekunde, ISO 100
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Betrachtet man dieses Foto, so glaubt man eine intakte typisch italienische Landschaft zu erkennen. Das kleine Kirchlein links und die Reihe von Zypressen und Pinien lassen eine solche Landschaft vermuten, die man in Gedanken harmonisch nach unten verlängert und bildnerisch weiterdichtet. Auf die Wirklichkeit des großen Bildes wäre man ganz gewiss nicht gekommen. Wieder einmal zeigt sich, wie sehr man mit der Fotografie die Wirklichkeit verfälschen kann.


138 mm, Blende 7,1, 1/125 Sekunde, ISO 200
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Mit 35 mm Brennweite sehen wir allerdings die ganze, erschreckende Wahrheit! Wenn es einen Wettbewerb gäbe, wie man ein landschaftlich schönes Tal in Ligurien mit größtmöglicher Hässlichkeit verbauen kann – diese Gestaltung, besser gesagt die nicht vorhandene Gestaltung hätte gewiss den ersten Preis gewonnen. Nüchterne Zweckarchitektur, gegossen in hässlichen Beton, legt sich raumgreifend in dieses Tal hinein, und die Bewohner bekommen nicht einmal Schmerzensgeld, obwohl sie die verunstaltete Szenerie ständig vor Augen haben.


Dieses Bild sollte man auf eine große Größe bringen, damit die Hässlichkeit sich voll entfalten kann! Die Canon EOS 5DS R und das hervorragende 16–35-mm-L-Objektiv von Canon sorgen für stechende Detailschärfe auch bei großer Bildgröße und 50 Megapixeln. Bei Blende 7,1 und 1/30 Sekunde liefert der ausgezeichnete Bildstabilisator verwacklungsfreie Bilder auch beim Auslösen aus der freien Hand.


35 mm, Blende 7,1, 1/30 Sekunde, ISO 200
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Optische Umweltverschmutzung nenne ich das, was »WM Fahrzeugteile« hier in die Landschaft bei Hannoverschmünden hineingezwängt hat. Gäbe es eine WM für Hässlichkeit in der Architektur, die Goldmedaille wäre hier sicher! »Imperial« steht ironischerweise auf dem kleinen Industriebau daneben. Manchmal karikiert die Wirklichkeit sich selbst. Damit auch im Bild dieser Riesenschuhkarton in seinen Dimensionen in die richtige Relation zur restlichen Landschaft gesetzt wird, war es wichtig, die richtige Perspektive zu finden, die das ganze Monstrum in Relation zur kleinen Kirche und der umgebenden Natur setzt. Die Telebrennweite von 180 mm tat ihr Übriges zur Zusammenballung von Architektur und Landschaft.


180 mm, Blende 9, 1/200 Sekunde, ISO 200
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Architekturfotografie


Architektur umgibt uns überall, sie ist entscheidend für das Erscheinungsbild des urbanen Raums, aber auch, wie wir im vorigen Kapitel gesehen haben, für das Erscheinungsbild von Landschaft. Architektur sagt ganz viel aus über den jeweiligen Geist oder auch Ungeist einer Zeit. Architektur hat zwar einerseits einen technischen und praktischen Aspekt, indem sie Lebens-, Arbeits- oder Lagerräume herstellt. Andererseits hat Architektur aber auch einen starken ästhetischen Aspekt: Ob wir uns in einer Stadt wohlfühlen, hängt ganz entscheidend von ihrer Architektur ab.


Ein geeignetes Beispiel dafür ist die Stadt Frankfurt am Main. Der 2. Weltkrieg hat die Innenstadt weitgehend zerstört. Der Wiederaufbau fand größtenteils mit ziemlich seelenloser 50iger-Jahre-Architektur statt. Nur die Gründerzeitarchitektur um den Innenstadtkern herum konnte einigermaßen gerettet werden. Dann passierte in den 70iger-Jahren etwas in Europa damals Unvergleichliches: Frankfurt war schon immer das Zentrum des deutschen Kapitalismus, und die Akteure dieses Kapitalismus, Banken und Immobilienspekulanten, nahmen damals keinerlei Rücksicht mehr auf bestehende Strukturen oder gar ästhetische Harmonie. Gründerzeitvillen wurden trotz riesigen Protests abgerissen und durch 44-geschossige Hochhäuser ersetzt, die mitten ins noble Frankfurter Westend hineingepresst wurden. Nun war das Erscheinungsbild von Frankfurt vollkommen gebrochen, die Stadt war damals die verrufenste Stadt Deutschlands.


Ich möchte nur skizzieren, wie Architektur eine gewachsene Umgebung optisch zerstören kann. Genauso gut kann Architektur eine Umgebung aber auch bereichern. Irgendwann begriff man in Frankfurt, was man dort angerichtet hatte. Nun ließen sich all die hässlichen Hochhäuser ja nicht wieder abreißen, also beschloss man, gute Architekten ans Werk zu lassen und ästhetisch schöne Hochhäuser wie den Messeturm hinzuzubauen. Außerdem baute man zahlreiche Museen in schöner Architektur. Frankfurt wurde langsam wieder eine lebenswerte Stadt.


Und dennoch, der Stadt, deren in Europa einzigartige Skyline nun langsam positiv besetzt war, fehlte noch irgendwie die Seele, das Herzstück. Auch das begriff man in der Stadt, wenn auch sehr spät, und so wurde mitten im Stadtkern 50iger-Jahre-Architektur wieder abgerissen und durch eine neugebaute »Altstadt« ersetzt, die beweist, dass es auch heute gelingen kann, Nostalgie und Moderne miteinander zu verbinden und auszusöhnen. Welche unterschiedlichen Lebensgefühle Architektur auslösen kann, lässt sich in Frankfurt wie in kaum einer anderen Stadt wunderbar nachempfinden und fotografieren. Ich empfehle Ihnen hiermit eine Fotoexkursion nach Frankfurt am Main!


Wo aber entstehen heute sonst noch richtige architektonische Meisterwerke, die richtungsweisend und prägend sind? Schaue ich mich in Deutschlands moderner Architektur um, ist die Ausbeute nach meinem Gefühl ziemlich mager.


Eine große Ausnahme und in meinen Augen das schönste moderne Bauwerk Deutschlands ist die Hamburger Elbphilharmonie. Sie ist so gelungen, dass sie das neue Wahrzeichen Hamburgs geworden ist. An ihr erläutere ich gleich verschiedene Möglichkeiten der Architekturfotografie.


Die berühmtesten Architekturfotografen waren gewiss Bernd und Hilla Becher. Sie haben die Becher-Schule begründet, die vor allem die Philosophie vertrat, dass der Fotograf sich so weitgehend wie möglich zurücknehmen und die Objekte selbst sprechen lassen solle. Bei ihren Industriebauten im Ruhrgebiet haben sie neutrales Licht und immer einen mittigen, neutralen Standpunkt eingenommen. Ihre Architekturfotos haben Zeitgeschichte geschrieben.


Reinhard Wolf hat das Gegenteil getan. Er hat »seine« Architektur – berühmt geworden sind seine Ansichten New Yorker Gebäude – in ein besonders atmosphärisches Licht getaucht, um sie emotional aufzuladen. Auch das gegenteilige Vorgehen zu den Bechers hat in der Fotogeschichte also seinen Platz gefunden.


Architekturfotografie findet natürlich in der Regel für den Bauherrn eines Gebäudes statt und versucht, dieses Gebäude nach dem Wunsch des Bauherrn ins beste Licht zu setzen. Früher hat man das mit der Großbildkamera gemacht, heute reicht die hervorragende digitale Qualität.


Architekturfotografie kann aber auch viel weiter gefasst sein. Mit meinen Fotografien der Slums von Mumbai habe ich bei zahlreichen Architekturfotografie-Wettbewerben Auszeichnungen errungen. Und diese Bilder zeigen weiß Gott nicht schöne Architektur im Sinne des Auftraggebers, sondern das genaue Gegenteil: die Schattenseiten der Urbanisierung.


Welches sind Ihre Lieblingsgebäude? Wie möchten Sie sie darstellen? Fahren Sie hin, es geht auch ohne Shift-Optik, indem Sie bei der Bildbearbeitung digital shiften! Bringen Sie entweder Atmosphäre ins Bild oder fotografieren Sie nüchtern, und scheuen Sie sich nicht vor Zeitkritik! Fotografieren Sie auch Gebäude, die Ihnen ein Dorn im Auge sind.


[image: image]


Wie unterschiedlich man ein Gebäude fotografieren kann, zeige ich Ihnen hier am Beispiel der Elbphilharmonie in Hamburg. Auf diesem Bild geht es um die abstrakte Struktur des Gebäudes. Es spielt mit zwei Bögen: einem Bogen, der von oben nach unten fällt wie ein geschwungenes Seil, und einem großen Bogen, der sich von unten nach oben wölbt. Während bei manchen Gebäuden die Fassade nur aus Rechtecken besteht, so sind diese Rechtecke bei der Elbphilharmonie durch zahlreiche fantasievolle Unterbrechungen gegliedert. Es geht also doch, fantasievoll zu bauen – wie schön!


116 mm, Blende 9, 1/320 Sekunde, ISO 200
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Dieses Bild ist nüchtern fotografiert und zeigt die Elbphilharmonie in ihrer Gesamtansicht – so wie Architekten es hätten haben wollen. Wie wichtig ist es doch für das Erscheinungsbild des großen Gebäudes, dass das Dach bogenförmig gegliedert ist. Wäre das nicht der Fall, so entstünde doch eher der Eindruck eines großen Klotzes. Des Weiteren sind natürlich die tropfenförmigen Fensterausschnitte ein besonderes Merkmal der Gestaltung. Bei diesem Bild war noch nicht einmal eine Shift-Optik nötig. Es ist mit 70 mm Brennweite aus einiger Entfernung fotografiert und die nur leichte Verzerrung wurde mit Photoshop gerade gerichtet.


70 mm, Blende 9, W1/500 Sekunde, ISO 200
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Eine verklärende, emotionale Anmutung erfährt die Elbphilharmonie auf diesem Bild. Für mystische Stimmungen wie diese ist meistens der Himmel verantwortlich, so auch hier. Er wurde mit der Funktion »Film Noir 1« von Silver Efex bearbeitet, bei der noch eine kräftige Vignette eingebaut ist, die mit für diese besondere Stimmung verantwortlich ist.


18 mm, Blende 7,1, 1/60 Sekunde, ISO 200
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Das Gegenteil von mystischer Verklärung ist dieses Bild, das die Elbphilharmonie aus einem Wust von Baracken, Industrieanlagen und Öltanks herauswachsen lässt. Die Anmutung ist surreal und unwirklich. Alles ist eben nur eine Frage des Standpunkts. Hier war der Standpunkt ein Ort im Hafen, nach dem ich lange suchen musste.


Aber die lange Suche hat sich gelohnt, denn von diesem Standpunkt aus war mit einer langen Brennweite von 256 mm die gewünschte Zusammenballung möglich. Fotografieren bedeutet eben oft, lange nach der richtigen Perspektive zu suchen und dabei nicht aufzugeben.


256 mm, Blende 11, 1/320 Sekunde, ISO 200


[image: image]


Manchmal ist es auch gut, ein Bild auf den Kopf zu stellen. Auf diese Weise scheint der Tower 185 in Frankfurt geradezu auf den Betrachter einzustürzen. Die Superweitwinkelbrennweite von 16 mm erzeugt diese stürzenden Linien und die starke Fluchtperspektive. Auch hier ist keine Shift-Optik vonnöten. Die Komposition ist von Halbkreis und optischem Dreieck geprägt, die sich gegenseitig durchdringen. Die starke Symmetrie des Bildes ist durch das linke Hochhaus gebrochen.


16 mm, Blende 9, 1/125 Sekunde, ISO 200
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Besonders fantasievolle moderne Architektur kann man in Rotterdam sehen: Ein spitzes Dach, und schon ist ein Wohnhochhaus nicht mehr ein fantasieloser Klotz. Man kann eine ästhetisch schöne Umgebung bauen, wenn nur der Wille vorhanden ist! Noch fantasievoller ist die Großmarkthalle in Rotterdam. Wie es sich in den schrägen Wohnräumen so lebt, wüsste ich zu gerne, aber eines vermute ich mit Sicherheit: unkonventionelle Räume auch von innen.


78 mm, Blende 11, 1/125 Sekunde, ISO 200
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Eine weitere Möglichkeit, Architekturfotografie zu gestalten, besteht darin, die Verbindung von Mensch und architektonischem Raum darzustellen. Hierbei kann die Beziehung von Mensch und Architektur eine Einheit sein, sie kann aber auch etwas anderes zum Ausdruck bringen. Auf diesem Bild handelt es sich um das Innere der großen Moschee in Köln. Diese Moschee ist von innen wunderschön: Der Gesamtraum ist schön gestaltet, aber auch die Details. Einziger Nachteil in meinen Augen: Der große Gebetsraum bleibt den Männern vorbehalten, Frauen werden auf die viel kleinere Empore verbannt. Gleichberechtigung kann man das leider nicht nennen. Auf diesem Motiv ist der Mensch, eine betende Frau mit Kopftuch, winzig klein im Vergleich zur Größe des Raums. Das könnte Macht, aber auch Erhabenheit des Gottesraumes ausdrücken. Die Größe des religiösen Raums ist nicht nur dieser Moschee vorbehalten, das gilt für den Kölner Dom genauso.


40 mm, Blende 8, 1/50 Sekunde, ISO 200
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Bei dieser Gestaltung eines Regierungsgebäudes in Berlin handelt es sich eher um Monumentalarchitektur, die selbstverständlich Macht ausdrücken soll. Der Mensch wird fast erdrückt, kleingemacht, ist nur noch ein kleines Rädchen im Getriebe – in einem Getriebe, in dem die Macht einiger weniger leider oft der Ohnmacht von vielen gegenübersteht. Das Gegenlicht auf diesem Bild sorgt für eine grafische und silhouettenhafte Darstellung des Menschen und der Architektur.


70 mm, Blende 10, 1/1250 Sekunde, ISO 200


Der Einsatz von Shift-Optik


Klassische Architekturfotografie wurde mit der Fachkamera vorgenommen, einer Kamera, bei der sich die optische Ebene so verschieben ließ, dass die Architektur von stürzenden Linien befreit wurde.


Die Fachkamera ist heute kaum noch nötig, denn leichte architektonische Verzerrungen lassen sich inzwischen mit Leichtigkeit über die verschiedenen Bildbearbeitungsprogramme gerade richten. In Lightroom genügt oft ein Klick auf den »Auto«-Button bei »Objektivkorrekturen«, in Photoshop leistet das »Transformieren«-Werkzeug diesen Dienst. Allerdings müssen die Bildbearbeitungsprogramme bei Weitwinkel- oder gar Superweitwinkelobjektiven passen: Zu groß ist die Verzerrung. Bei der Korrektur wäre das Bild kein Rechteck mehr, sondern ein Trapez, das sehr stark beschnitten werden müsste, um das Goldene-Schnitt-Format abzubilden. Hier empfiehlt sich dann doch eine sehr gute Shift-Optik. Bei einem Shift-Objektiv kann man die optische Ebene so nach oben verschieben, dass Kamera und Sensorebene genau parallel zur Architektur gerichtet bleiben, auch wenn man eigentlich eine Sicht auf das Gebäude von unten nach oben hat. So werden die stürzenden Linien optisch korrigiert und nicht nur digital. Bei der digitalen Korrektur geht leider immer ein wenig Schärfe verloren; bei der optischen Korrektur mit Shift-Optik entsteht nur beim vollen Shiften im Hochformat am oberen Rand eine minimale Unschärfe. Diese verschwindet fast vollkommen, wenn man das Objektiv auf Blende 8 oder noch besser Blende 11 abblendet.


Ich arbeite mit dem 17-mm-Tilt- und Shift-Objektiv von Canon, einem hervorragenden Weitwinkel-Shift, das ich sehr empfehlen kann. Nur in diesem Weitwinkelbereich benötige ich übrigens ein Shift-Objektiv, bei allen anderen Brennweiten korrigiere ich die stürzenden Linien digital. Ein gutes Weitwinkel-Shift-Objektiv kostet etwa 2000 Euro. Das lohnt sich nur, wenn man Architekturfotografie als ein wesentliches Genre betrachtet. Allerdings muss die Belichtung beim Shiften mit einem Shift-Objektiv manuell korrigiert werden. Auf Reisen schlage ich mich meist ohne mein Shift-Objektiv durch, um Gewicht zu sparen.
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Bei diesen beiden Bildern von der Alten Oper und dem Opernturm in Frankfurt am Main wird die Wirkung des 17-mm-Weitwinkel-Shift-Objektivs deutlich. In ungeshiftetem Zustand stürzen die Linien: Der Opernturm kippt und scheint die Alte Oper zu erschlagen.


Das größere Bild ist voll geshiftet: Alle senkrechten Linien sind begradigt und laufen parallel. Hätte man das nicht geshiftete Bild mit Photoshop gerade gerückt, so hätten die Proportionen nicht mehr gestimmt.


17 mm, Blende 11, 1/200 Sekunde, ISO 200
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Mitten im Zentrum von Genua steht der wunderschöne Palazzo San Giorgio. Allerdings läuft direkt vor ihm eine äußerst hässliche Hochstraße vorbei, sodass sich hier ein Foto von fast surrealem Gegensatz aufnehmen ließ. Auch hier war es sinnvoll, die 17-mm-Shift-Brennweite einzusetzen, denn die Szenerie hätte mit stürzenden Linien nicht gut ausgesehen.


Die bröckelnde Struktur in der Hochstraße sieht zwar optisch interessant aus, wirft aber angesichts von inzwischen drei Brückeneinstürzen in Italien die Frage auf, ob sie nicht sanierungsbedürftig ist.


17 mm, Blende 11, 1/250 Sekunde, ISO 200


Industriearchitektur


Abgesehen von den schon kritisierten »Riesenschuhkartons« der Postmoderne, die zunehmend unsere Landschaft verunstalten, können Industriebauten früherer Zeiten äußerst ästhetisch und damit fotografisch ergiebig sein. Mit der Industrialisierung zu Beginn des 19. Jahrhunderts entstanden Gebäude, die teilweise so bedeutsam waren, dass sie unter Denkmalschutz gestellt wurden und heute noch Zeugnis von vergangenen Epochen ablegen.


Wie schon erwähnt, wurde die damalige Industriearchitektur oft an Herrschaftsoder Sakralarchitektur orientiert, wobei es dabei um den Ausdruck von Macht ging. Häufig wurden auch Elemente der Gründerzeitarchitektur verwendet, beispielsweise bei der zum Glück gut erhaltenen Speicherstadt in Hamburg. Vergleicht man diese stilvolle Industriearchitektur früherer Zeiten mit der heutigen, so sieht man, wie kalt, gesichtslos und aalglatt die heutigen Hallen wirken. Ließ man sich die Architektur damals noch etwas kosten, so zählt heute nur Kosteneffizienz. Ich habe Ihnen ja schon im Kapitel »Landschaft mit Brüchen« (siehe Seite 124) Beispiele dieser nichtssagenden Architektur gezeigt.


Natürlich lohnt es sich, zum Fotografieren auch nach besseren Beispielen Ausschau zu halten. Der einzige Nachteil: Man gelangt auf Industrieareale nur mit Sondergenehmigung. Ich werde nie vergessen, wie ich einmal vor den Toren der BASF in Ludwigshafen auf dem offiziellen Parkplatz parkte und meine Kameraausrüstung mit Stativ aufbaute.


Binnen weniger Minuten, gefühlt waren es nur Sekunden, kam der Werkschutz mit blinkenden Warnlichtern herbeigerast, um mir das Fotografieren sofort wieder abzugewöhnen. Ich kam mir vor, wie ein Schwerverbrecher, der auf frischer Tat ertappt wurde.


In den USA ist es noch schwieriger, Industriebauten, und sei es nur von außen, ohne Genehmigung zu fotografieren. Da Fotogenehmigungen schwer zu erhalten sind, lohnt es, sich Perspektiven zu suchen, die ein wenig vom Werkschutz entfernt sind. Am besten sollte man sich sonntags aufmachen, dann ist die Wahrscheinlichkeit, dass man sich mit Fotoverboten herumschlagen muss, noch geringer. Und schließlich gibt es ja auch noch Teleoptik.


Recherchieren Sie also bitte, und finden Sie heraus, wo es in Ihrer Umgebung interessante Industriedenkmäler gibt.


[image: image]


Dieses Bild einer Industrieruine im italienischen Imperia wirkt bedrohlich: Es ist eine ausgesprochen grafische Komposition bei Gegenlicht, die zudem auch noch abstrahiert ist. Sie besteht fast nur aus senkrechten und waagerechten Elementen, den optischen Grundformen Linie und Rechteck. Auf Seite 276 und 288 im Kapitel 8, »Die optischen Grundformen «, gehen wir näher darauf ein. Grundsätzlich wirken Bilder mit viel Schwarz eher geheimnisvoll, mystisch bis hin zu bedrohlich.


70 mm, Blende 10, 1/800 Sekunde, ISO 200
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Dieser schön dekorierte und wohlgeformte Wasserturm in Wiesbaden-Biebrich wurde im Jahr 1897 fertiggestellt. In der Gründerzeit wurden meist andere klassische Baustile zitiert. So weist die Kuppel dieses Baus Ähnlichkeiten mit einer Barockkirche auf. In jedem Fall ist dieser Zweckbau ein Gebäude von herausragender Schönheit, das sich harmonisch in die Stadtlandschaft der Gründerzeit einfügt.


104 mm, Blende 20, 1,3 Sekunden, ISO 200, Stativ
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Die Hildebrandsche Mühle in Weinheim hat eine sehr wechselhafte Geschichte und wurde Ende des 19. Jahrhunderts neu aufgebaut. Der 1895 errichtete 40 m hohe Siloturm ist heute eines der bedeutendsten Industriedenkmäler des Historismus. Der Bau erinnert an einen mittelalterlichen Wehrturm und stellte damals eine Anspielung auf die Burgenromantik jener Zeit dar. Wie wenig gestaltet sind doch heutige Silos im Vergleich! Dieses wichtige Bauwerk ist leider vom Verfall bedroht.


168 mm, Blende 5,6, 1/400 Sekunde, ISO 800
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Das Gaskraftwerk »Hermann Wenzel« in Duisburg wurde 1955 errichtet. Es ist gewiss in einem nüchternen Stil gebaut, der womöglich sogar von der Bauhaus-Idee »form follows function« inspiriert wurde. Durch den Backstein hat das Gebäude aber eine Patina und wirkt nicht steril. Dieses Bild wurde mit 21 mm Brennweite fotografiert und mit dem »Transformieren«-Werkzeug von Photoshop gerade gerichtet. Sie sehen auch hieran: Es geht im Zweifelsfall auch ohne eine Shift-Optik. Die Atmosphäre bringt der mit Silver Efex plastisch herausgearbeitete Himmel ins Bild.


21 mm, Blende 9, 1/200 Sekunde, ISO 200
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Aber auch moderne Architektur kann einfühlsam und interessant sein. So wurde 2014 in Duisburg am Hafen ein riesiger Backsteinbau, der mit seinen 76 m Höhe die ganze Stadt überragt, in den alten Speicher hineingebaut. In ihm lagert nun das Landesarchiv Nordrhein-Westfalen seine Bestände. Im Inneren dieses Turms befinden sich 20 Stockwerke mit insgesamt 148 km Regalfläche. Das Bauwerk wirkt surreal, fast schon unheimlich, wie ein archaisches Mausoleum.


24 mm, Blende 9, 1/160 Sekunde, ISO 200, mit Photoshop gerade ausgerichtet
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Welch interessante Formen Industriearchitektur haben kann, sieht man an diesem Bild der Nudelfabrik Ignesia in Imperia, die leider 2016 stillgelegt wurde. Wahrscheinlich wird diese schöne Industrieruine Luxusappartements weichen. Da ich auf Reisen nicht immer mein Shift-Objektiv mitnehme, habe ich dieses Bild so fotografiert, dass die optische Achse parallel zur Architektur war. Deshalb setzt der Untergrund der Fabrik erst in der Bildmitte an. Daher war es wichtig, den unteren Teil des Bildes mit dem Gully zu füllen, der die Bogenform des großen Kessels wieder aufgreift. Das Bild ist, um Schärfentiefe zwischen Gully und Fabrik zu erhalten, mit Blende 14 und 19 mm Brennweite fotografiert.


19 mm, Blende 14, 1/30 Sekunde, ISO 200
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Auch diese abendliche Szene in einem Zementwerk im Harz enthüllt ein interessantes und vielfältiges Formenspiel. Die Förderbänder kreuzen sich etwas unterhalb und links von der Mitte. Hier befindet sich das Zentrum des Bildes, von dem aus sich die Hauptlinien schräg nach rechts und links ausbreiten. So entsteht Dynamik. Die Tonwerte wurden mit Silver Efex herausmodelliert.


26 mm, Blende 8, 32 Sekunden, ISO 200
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Unheimlich wirkt diese nächtliche Vollmondszene bei Langelsheim im Harz. Ein LKW links hat sein Licht in der Kabine an und leuchtet den Wendeplatz vor der Fabrik aus. Man ahnt den Menschen, sieht ihn aber nicht – das wirkt bedrohlich.


Die Fabrik ist schön ausgeleuchtet, besonders der angeleuchtete Rauch haucht dem Bild zusätzliches Leben ein.


24 mm, Blende 10, 9 Sekunden, ISO 200


Sakralarchitektur


Die berühmtesten und am aufwendigsten gebauten Bauwerke dieser Welt sind jene Gebäude, die Zeugnis vom Göttlichen ablegen sollen. Sie befinden sich fast in jedem Ort dieser Welt in dessen Zentrum – sie sind als Mittelpunkt jeder Siedlung gedacht. Meist sind sie auch das höchste Gebäude des Ortes. Nur in den Städten, in denen die Kühnheit des menschlichen Geistes schon zu Beginn des letzten Jahrhunderts Wolkenkratzer hat entstehen lassen, wie in New York oder Chicago, werden sie in den Schatten gestellt. In Europa werden die Sakralbauten nur an wenigen Orten, beispielsweise Frankfurt am Main oder London, von den Tempeln der Moderne, des Geldes, überragt.


In allen Kulturen und zu allen Zeiten hat sich die Menschheit bemüht, Ihrem Respekt vor dem Göttlichen in der sakralen Architektur die unterschiedlichsten, vielfältigsten Gesichter zu verleihen. War es zur Zeit der Romanik bautechnisch noch nicht möglich, große Fenster in die Gotteshäuser zu bauen, so brachte die Gotik eine bautechnische Revolution. Durch ein ausgeklügeltes Strebewerk, mit dem die Wände abgestützt werden, konnte man mächtig in die Höhe bauen und gleichzeitig riesige Fenster in das Mauerwerk einlassen, die besonderes Licht spenden. Beeindruckende Bauwerke wie die Notre Dame, das Straßburger Münster oder der Kölner Dom sind auf diese Weise entstanden.


Aber auch Islam, Buddhismus, Hinduismus oder das Judentum haben wunderbare Bauwerke vorzuweisen, die weltweit Zeugnis davon ablegen, wie man sich den Zugang zum Göttlichen vorgestellt hat.


Sie zu fotografieren, kann eine wunderbare Aufgabe sein. Natürlich läuft man bei diesem Sujet Gefahr, Postkartenklischees zu produzieren. Umso wichtiger ist es, Fotos von Sakralbauten in Schwarzweiß zu fotografieren und nach besonderen Perspektiven oder Lichtverhältnissen Ausschau zu halten. Auch wenn die Becher-Schule Sie dazu anleiten würde, möglichst neutrale Perspektiven und neutrales Licht einzusetzen, so möchte ich Sie davon überzeugen, dass es gerade für ein Sujet wie Gotteshäuser interessanter ist, Stimmung in die Bilder hineinzubringen – Stimmungen, die daran erinnern, dass wir es hier mit Gebäuden zu tun haben, die dahin verweisen, wo die Wissenschaft ihre Grenzen findet, die uns in eine Stimmung der Ehrfurcht und Demut bringen wollen und uns daran erinnern, dass es in diesem Kosmos womöglich doch größere Zusammenhänge gibt als die, die wir Menschen zu kennen glauben.


[image: image]


Die Kathedrale von Oppenheim am Rhein zeigt, wie früher das Gotteshaus mächtiges Zentrum eines Ortes war, das alle Gebäude um ein Vielfaches überragt. Im Hintergrund sind die Tempel des Geldes von Frankfurt am Main zu sehen. Gute Architekturfotografie ist immer eine Frage guter Perspektiven, die es zu suchen gilt.


280 mm, Blende 10, 1/250 Sekunde, ISO 200
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Gotische Kirchen faszinieren mich besonders, weil sie nach oben, Richtung Himmel streben. Daher macht es Sinn, den Himmel bewusst in ein Foto mit einzubeziehen. Die St. Patricks Church in New York ist zwar nicht in rein gotischem, sondern in neogotischem Stil erbaut, sie strebt aber auch nach oben, obwohl die Hochhäuser von Manhattan sie längst in den Schatten gestellt haben. Der Himmelsschreiber war natürlich Glück.


37 mm, Blende 11, 1/50 Sekunde, ISO 200
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Bis 1874 war das Straßburger Münster mit seinem 142 m hohen Nordturm das höchste Gebäude der Menschheit. Noch heute ist der Nordturm das mit Abstand höchste Bauwerk der Stadt und weithin sichtbar. Da es in der Gotik eine Formenvielfalt gibt, die ihresgleichen sucht, ist Seitenlicht die angemessene Beleuchtung, denn so werden die Formen besonders plastisch moduliert.


111 mm, Blende 8, 1/250 Sekunde, ISO 200
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Bleiben wir noch etwas beim Straßburger Münster: Vor einem mit Polarisationsfilter und Silver Efex am Tage ins Schwarz gesteigerten Himmel sieht auch die Frontalbeleuchtung des Turms gut aus. Als Kontrast sei die scherenschnittartige Gegenlichtaufnahme des Turms gegenübergestellt. Das linke Bild wurde mit 135 mm, das rechte mit 180 mm Brennweite fotografiert. Experimentieren auch Sie beim Fotografieren sakraler Gebäude mit dem Licht.
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Das große Bild rechts zeigt das Straßburger Münster als Ganzes mit all seinen gotischen Verzierungen. Auch hier war das Seitenlicht wichtig, damit die Formen des Münsters mit Licht und Schatten modelliert werden. Dies ist ein typisches Beispiel für den Einsatz der Shift-Optik, denn in seiner Gesamtheit sähe das Münster mit stürzenden Linien nicht gut aus. So kommt die Mächtigkeit des Gebäudes in seiner ganzen Pracht heraus. Zur Not lässt sich solch ein Motiv auch digital shiften, aber dann muss man bei der Aufnahme noch Platz um das Münster herum lassen – vor allem nach oben –, denn beim digitalen Shiften werden sich die Proportionen ändern.


17-mm-Shift-Objektiv, Blende 10, 1/160 Sekunde, ISO 200
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Das Kloster Maulbronn ist eine der am besten erhaltenen Klosteranlagen Europas und legt Zeugnis ab vom Übergang der spätromanischen in die frühgotische Architektur. Bei den beiden Bildern dieser Doppelseite habe ich mit der Lochbild-Kamera-Funktion von Silver Efex eine besonders geheimnisvolle Stimmung ins Bild gebracht. Dieses Bild vom Kreuzgang des Klosters ist bewusst nicht geshiftet, denn die zueinander stürzenden Linien bringen Dynamik ins Bild. Die Klappsymmetrie unterstützt die klare Gestaltung der sakralen Architektur.


17 mm, Blende 10, 1/125 Sekunde, ISO 200
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Während die Klosterkirche die typischen dicken Wände mit klenen Fenstern und Rundbögen aufweist, deuten sich in der Gestaltung der Dachstreben schon die ersten gotischen Elemente an. Auch bei diesem Bild ging es darum, den Lichteinfall besonders geheimnisvoll wirken zu lassen, und so war auch die Vignette zur Steigerung dieser Bildwirkung legitim.


24 mm, Blende 7,1, 1/15 Sekunde, ISO 200, Stativ
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Auch jenseits des Christentums gibt es wunderbare Bauwerke, die Zeugnis von den verschiedenen Gottesvorstellungen ablegen. Die buddhistische Stupa von Bodnath im Kathmandutal in Nepal zählt zu den größten buddhistischen Stupas weltweit. Die verschiedenen architektonischen Elemente der Stupa symbolisieren die Grundelemente Wasser, Erde, Feuer und Luft. Die Augen des Buddha blicken symbolisch über das ganze Land.


33 mm, Blende 10, 1/100 Sekunde, ISO 200
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Die Hagia Sophia und die Blaue Moschee in Istanbul zählen gewiss zu den schönsten Bauwerken der Welt. Hier war der Blick aus einem Fenster der Hagia Sophia über deren Kuppeln hin zur


Blauen Moschee überwältigend schön. Da die Kuppeln so schön hell waren, habe ich den Himmel nach oben hin mit einem Verlaufsfilter abgedunkelt, damit sich die Kuppeln besser herausheben.


Die Taube ist das i-Tüpfelchen auf dem Bild.


47 mm, Blende 8, 1/250, ISO 200
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Unbeschreiblich schön ist das Innere der Blauen Moschee. Da es im Islam verboten ist, Bildnisse in den Moscheen zu zeigen, ist die gesamte Innenarchitektur ein filigranes Zusammenspiel der unterschiedlichsten Ornamente und Mosaiken. Da man hier kein Stativ einsetzen durfte, habe ich die Kamera einfach auf den Fußboden gelegt.


16 mm, Blende 5, 1/15 Sekunde, ISO 200
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Streetfotografie


Auf der Straße findet das pralle Leben statt – jedenfalls auf manchen Straßen. Vielleicht geht es weniger lebhaft in Goslar oder Alsbach-Hähnlein zu, auch ist meist in den feinen, bürgerlichen Vierteln der Großstädte weniger los, dafür aber umso mehr an anderen Orten, die zu meinen Lieblingsstellen für die Streetfotografie wurden: Berlin-Kreuzberg, Friedrichshain oder Wedding sind so herrlich anders. Im Istanbuler Viertel Balat ist die Zeit stehen geblieben. In New York kann man sich fast überall jenseits von Brooklyn Bridge und Freiheitsstatue aussetzen lassen. Mumbai ist fantastisch; hier ist die Welt wie schon erwähnt auf den Kopf gestellt. Die wunderbaren italienischen Städte wie Ventimiglia oder Genua stecken selbst die Kamera mit ihrer Lebensfreude an. Und natürlich lässt sich dieses pralle Leben, in dem nicht alles funktionstüchtig und reibungslos aneinander vorbeigleitet, sondern wo auch schon einmal etwas wunderbar Unvorhergesehenes passiert, an vielen, vielen anderen Orten dieser Welt finden.


Es gibt kaum etwas Schöneres, als sich dort selbst auszusetzen, die Kamera auszupacken und loszulegen, dem Leben auf der Spur. Beobachter sein, achtsamer und hochwachsamer Beobachter, das ist die Tätigkeitsbeschreibung des Streetfotografen. Die Bühne der Straße steht bereit: Jetzt gilt es, das Geschehen an sich heranzulassen und bildnerisch zu denken, das heißt, das komplexe Geschehen, das sich vor einem abspielt, in Gedanken zu einer Bildkomposition zu ordnen.


Dies ist ein besonders schwieriger Prozess, denn man hat ja in der Regel eine Vielzahl von Brennweiten, mit denen man das Geschehen zu einem Bild umrahmen könnte. Es macht hier durchaus Sinn, mit Zoombrennweiten zu arbeiten, sich dabei aber jeweils auf eine Zoombrennweite zu konzentrieren, beispielsweise auf das 16–35-mm-Objektiv einer Vollformatkamera oder das umfangreichere 18–56-mm-Objektiv einer Kamera mit APS-C-Sensor. Mit diesem Brennweitenbereich vor dem geistigen Auge gilt es nun, die Wirklichkeit der Straße auf dichte Szenen abzuklopfen.


Entdeckt man eine dichte, lebendige Szene, so kommt die weitaus schwierigere Herausforderung: diese Szene bildnerisch so zu gestalten, dass sie sich in eine Bildkomposition bettet. Jetzt wird es richtig schwierig, denn auch mir passiert es immer wieder, dass sich die Person, auf die sich mein Interesse richtet, wegdreht und einen anderen Weg einschlägt als den meiner vorgesehenen Bildkomposition. Ganz häufig kommt es auch vor, dass jemand in meine Komposition hineinläuft, den ich partout nicht darin sehen möchte, und mir das wunderbar gedachte Bild zerstört. Neun von zehn Streetkompositionen werden auf diese Weise zunichte gemacht. Der bekannte Streetfotograf Craig Semetko gestand mir einmal, dass bei ihm nur etwa jedes 1000. Bild ein richtig gutes sei. Meine Quote habe ich noch nicht ausgezählt, und ich lasse das auch lieber; es könnte bitter enden.


Falls Sie sich jetzt noch immer an einen Ort wagen wollen, an dem es nach erfolgreicher Streetfotografie riecht (also bitte nicht die Schlossallee oder das Westend!), dann nehmen Sie sich unbedingt genug Zeit mit. Lassen Sie Ihren Ehepartner bitte zu Hause und ziehen Sie alleine los. Bei der Streetfotografie muss man alleine sein und mit sich und seiner Umgebung verschmelzen. Die Kamera ist Nebensache, nur das Sehen zählt. Machen Sie sich bitte nicht zu viele Gedanken über die Technik, sondern lassen Sie sich das einmal von Ihrer hochentwickelten Kamera abnehmen. Wenn Sie die Technik also nicht aus dem Effeff beherrschen, ist jetzt der Moment für die Programmautomatik gekommen, denn Ihre volle Konzentration ist auf das Geschehen, die Komposition und den richtigen Moment gerichtet!


Ich arbeite bei der Streetfotografie lieber mit der kleinen Leica. Ich tarne das Leica-Zeichen mit schwarzem Klebeband, dann sehe ich nicht ganz so nach Profi aus wie mit der Canon-Vollformatkamera und die Menschen verhalten sich natürlicher. Wer nicht gern von Angesicht zu Angesicht auf Menschen »draufhält«, kann auch aus der Hüfte »schießen«. Das geht am besten mit Weitwinkeloptik, weil man dann ein großes Feld zur Verfügung hat und nicht so schnell danebenzielt. Unbemerkt zu fotografieren, empfinde ich als angenehmer, da mich niemand darauf ansprechen wird, dass ich ihn fotografiert habe.


Bin ich beim Fotografieren bemerkt worden, so gibt es die verschiedensten Reaktionen. Von Ort zu Ort fallen sie unglaublich unterschiedlich aus: Während ich in Berlin am häufigsten angemotzt werde und das Bild wieder löschen muss, freuen sich die Menschen in Italien oder Indien meist darüber, wenn sie fotografiert wurden, und bedanken sich noch dafür. Ich biete dann auch selbstverständlich an, ihnen kostenlos das Bild zu mailen.


Was sind denn nun die Inhalte der Streetfotografie, und wo hat sie ihre Wurzeln? Schon um die Wende zum 19. Jahrhundert begann sich mit der Industrialisierung das soziale Gefüge der großen Städte dramatisch zu ändern. Lewis W. Hine dokumentierte seit 1907 Kinderarbeit in den USA und wurde damit berühmt.


In den 1920iger-Jahren blühte die Streetfotografie auf. Die Leica war ganz wesentlich daran beteiligt, denn sie war die erste handliche Kleinbildkamera. Nun gingen die Fotografen auf die Straße und die Bildsprache veränderte sich: Das Zufällige, Beiläufige, Überraschende, Flüchtige und auch Banale des urbanen Geschehens geriet in den Blick dieser Fotografen.


Die Großstadt bot damals – und bietet noch heute – einen reichen Zeichenkosmos an, aus dem die jeweiligen Zeitphänomene wunderbar ablesbar waren und sind.


Während sich der berühmte Henri Cartier-Bresson meist den spektakulären Momenten widmete und sie in einzigartige perfekte Bildkompositionen bettete, so wandten sich Gary Winogrand oder Lee Friedländer in den 1960er- und 1970er-Jahren ganz und gar der Banalität des Alltags zu.


Der Gegenwartsfotograf Alan Schaller widmet sich heute auf wunderbare Weise in seiner Serie »Metropolis« dem urbanen Leben und bettet dabei ganz alltägliche Szenen in großartige Kompositionen mit fantastischem Licht.


Streetfotografie ist bei aller vordergründigen Belanglosigkeit ihrer Sujets doch so etwas wie eine bildnerische Enzyklopädie, aus der heraus die Chiffren der Gegenwart abgelesen werden können.


Also, machen Sie sich bitte auf in die nächste Großstadt, und beginnen Sie mit Ihrer Interpretation der heutigen Zeit. Sie haben es eben gelesen: Sie dürfen auch Belanglosigkeiten auf Ihre Fotos bannen – aber bitte auf den Punkt gebracht und in eine geordnete, interessante Bildkomposition gebettet! Dass Ihnen viele Fotos nicht gelingen werden, ist bei diesem Genre ganz normal. Es ist das schwierigste Genre von allen! Sie dürfen Fehler machen, massenweise!


Wie Sie bei der Streetfotografie komponieren können, veranschauliche ich auch auf Seite 234 im Abschnitt »Bildkomposition bei der Streetfotografie«.
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Dieses Bild eines Mumbaier Rikscha-Standes lebt vor allem vom Licht- und Schattenspiel, das dem Bild gerade in Schwarzweiß seine besondere Atmosphäre verleiht. Es zeigt eine ganz banale Alltagsszene, aber gerade das ist das Wesen der Streetfotografie, solche Szenen aus dem urbanen Leben zu etwas Besonderem zu verdichten.


Leica CL, 56 mm, Blende 8, 2 Sekunden, ISO 200, Stativ
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Dieses Bild ist auch äußerst banal. Es passiert nichts weiter, als dass eine Figur an einem Metroaufgang in Paris steht und sich die Schatten zweier Figuren nach oben bewegen. Und dennoch hat das Foto eine gewisse Hitchcock-Atmosphäre – so, als könnte jeden Moment etwas passieren. Die Komposition ist klar und einfach, geprägt von dem riesigen schwarzen Schatten, der eine absteigende Diagonale bildet. Das ist die sogenannte negative Diagonale, denn man liest Bilder ja von links nach rechts. Der abwärtsstrebende Blick des Betrachters wird aber von den beiden aufsteigenden Figurenschatten wieder aufgefangen. Das Bild ist noch analog mit 50 mm Brennweite auf Ilford Delta 100 fotografiert.


Analoge Aufnahme
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Hier haben wir es mit einer einfachen Komposition zu tun, die mit Licht und Schatten spielt und zeigt, wie wichtig es ist, haargenau auf den Punkt auszulösen. Hatten Digitalkameras früher eine starke Auslöseverzögerung, so ist diese heute nur noch sehr geringfügig, meist bedingt durch den Autofokus. Wenn man, wie hier im New Yorker Viertel SoHo, genau weiß, wohin man fokussiert, so kann man dies auch vorher tun und dann den Autofokus ausschalten. Dann ist eine Digitalkamera heute in der Lage, ganz genau auf den Punkt auszulösen – natürlich nur, wenn es Ihnen gelingt, den Auslöser passend zu drücken. Die Streetfotografie ist hierfür ein prima Übungsfeld.


95 mm, Blende 8, 1/500 Sekunde, ISO 800
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Riesenwerbeflächen sind Ausdruck der heutigen Zeit. Hier wirbt Nike mit dem Schriftzug: »Support, der Dich stärker macht«. Schöne Models bewegen sich auf der Riesenfläche. So etwas ist geradezu dazu prädestiniert, »normale« Menschen davor als Silhouetten passieren zu lassen. Denn die Botschaft, dass man stark sein muss, strömt ja ins Unterbewusstsein aller Vorbeigehenden, natürlich verbunden mit dem Firmenlogo – Gehirnwäsche, die uns in ähnlicher Form von allen Seiten entgegenlacht.


Auch für diese Aufnahme, bei der die Silhouetten recht passend ins Bild gebettet sind, brauchte es mehrere Versuche. Die Brennweite war 24 mm, die Blende 11, damit genügend Schärfentiefe zwischen Silhouetten und Werbefläche entstand, und die Verschlusszeit war mit 1/400 Sekunde ausreichend, um die Figuren ohne Bewegungsunschärfe abzubilden.


24 mm, Blende 11, 1/400 Sekunde, ISO 200
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Auch hier, in den Vereinigten Arabischen Emiraten, ist die Werbefläche so groß, dass man als Vorbeigehender nicht umhinkommt, sie zur Kenntnis zu nehmen. Leider konnte ich nicht herausfinden, um welchen Scheich es sich hier handelte, der sich mit glorreicher Geste dem Himmel zuwendet und Wassertropfen in Empfang nimmt.


Von ganz unten muss der Betrachter zu ihm aufschauen, und schon sind die Machtverhältnisse geklärt. Da diese Straße kaum begangen war, konnte ich über den Fußgänger froh sein, der des Weges kam und die Dimensionen deutlich machte.


17 mm, Blende 14, 1/50 Sekunde, ISO 200


[image: image]


Viel schöner ist es doch, wenn Ungleichheit sich auf diese Weise – auf Augen- und Hüfthöhe – begegnet und dabei so viel Lebensfreude rüberkommt. Der 70-jährige Mann tanzte zusammen mit dieser bildhübschen jungen Frau auf der Straße. Wo? Natürlich im lebensfrohen Italien, wo wir Deutschen immer mal wieder daran erinnert werden, dass das Leben doch wunderschön ist und mehr zu bieten hat als Arbeit und Funktionieren. In Albenga tanzten vor einer Bar die Menschen auf der Straße, es war schon etwas dämmerig, und so musste ich die ISO-Zahl auf 2500 erhöhen.


105 mm, Blende 4,5, 1/160 Sekunde, ISO 2500


[image: image]


Welch ein anderes Verständnis von Bekleidung doch in muslimischen Ländern herrscht: Frauen im Tschador, dem Ganzkörperschleier, der aber das Gesicht offen lässt. Für mich, als in den freien 1970er-Jahren großgewordenen westlichen Menschen ist es völlig unverständlich, dass sich die muslimische Männergesellschaft um so viele schöne Anblicke bringt, die wir westlichen Männer genießen dürfen. Was spricht denn dagegen, Schönheit auch nach außen zu tragen? Modern sind diese Frauen aus Istanbul aber schon, denn sie spielen mit ihren Smartphones.


98 mm, Blende 10, 1/40 Sekunde, ISO 800
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Komplexere Szenen zu fotografieren, und dies noch mit Weitwinkeloptik ist die allergrößte Herausforderung. Auf diesem Bild einer meiner Lieblingsorte, dem italienischen Ventimiglia, sind 14 Personen zu sehen, aber fast keine verdeckt die andere. Der Junge mit dem Spielzeuggewehr hat auf diesem Bild genauso seinen Platz wie die Großmutter am Stock. Jung, alt, Spielzeugwaffe und Christuskreuz, das verträgt sich in Italien miteinander. Natürlich war es wichtig, mit Silver Efex und Photoshop die Strukturen der Häuser und des Himmels sorgfältig herauszuarbeiten. Beides sorgt für die starke Atmosphäre dieses komplexen Streetfotos.


20 mm, Blende 8, 1/80 Sekunde, ISO 640
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Derselbe Ort ein paar Minuten früher: Ich nehme dieses Foto auf, bevor die Kinder mich bemerken. Danach warfen sie sich noch für mich in Pose, aber das Foto war zu gestellt. Natürlich kann man sich fragen, ob Spielzeugwaffen im jungen Alter schädlich sind. Anthroposophen wären gewiss dagegen. Ich habe aber beobachtet, dass der Umgang der Menschen miteinander in Italien sehr liebevoll zu sein scheint, die Mafia mal ausgenommen. Die Italiener lieben es, ihre Städte als Bühne zu betrachten, und ich glaube, es ist nicht nur die Bühne für die bella figura. Ich habe viele offene Italiener kennengelernt, die mir auch Einblicke hinter ihre Fassade gaben und mir von ihren Sorgen und Nöten erzählten.


35 mm, Blende 8, 1/100 Sekunde, ISO 1600
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Hier bin ich, eigentlich versehentlich, beim Stöbern durch die Altstadt von Genua, im Prostituiertenviertel gelandet. Als ich schon beim Auslösen war, drehte die eine junge Dame mir plötzlich ihr Gesicht zu, als hätte sie Augen im Hinterkopf. Nun galten für mich die Worte von Henri Cartier-Bresson: »Sehen, zielen, auslösen und verduften!«


24 mm (36 mm im Vollformat), Blende 3,9, 1/500 Sekunde, ISO 1600


[image: image]


Der Kontrast zu stark verhüllten moslemischen Frauen sei mir noch einmal erlaubt. Dieses Bild ist im Istanbuler Viertel Balat aufgenommen. Hier ist man mit der Zeitmaschine um etliche Jahrzehnte zurückversetzt. Die drei Frauen waren so mit sich beschäftigt, dass sie mich nicht bemerkten, obwohl ich nicht aus der Hüfte geschossen habe. Hier stimmte alles: Licht, Hintergrund und der perfekte Moment, in dem zwei Frauen sich mit den Händen berührten.


40 mm, Blende 10 (damit Schärfentiefe entsteht), 1/640 Sekunde, ISO 400
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Bei dieser Szene musste ich schnell fotografieren und ebenso schnell wieder verschwinden, denn die Jugendlichen waren keineswegs begeistert von mir und meiner Kamera.


Ich war dafür aber begeistert, dieses Foto zu erhaschen, das den ersten Umgang der Jugendlichen mit dem anderen Geschlecht auf so spielerische und doch – zumindest bei einem der Mädchen – leicht verschämte Weise erzählt. Im katholischen Italien wurde solch freies Spiel im öffentlichen Raum ja erst sehr viel später möglich als in den weniger prüden nördlichen Ländern. Der Hintergrund zeigt noch ein Italien, in dem die Zeit stehen geblieben zu sein scheint. Die Altstadt von Ventimiglia wird aber mittlerweile nach und nach saniert.


Das Bild ist ein Ausschnitt, denn es war links noch eine Person aufs Bild geraten, die in die Kamera schaute.


23 mm, Blende 8, 1/250 Sekunde, ISO 400
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Vor der Bar »Mainstreet« von Ventimiglia spielte sich das Leben ab. Ich saß mit meinem Cappuccino in unmittelbarer Nähe, hatte die Kamera mit Weitwinkel am Rand des Tischs platziert und drückte ab und zu unauffällig auf den Auslöser, sodass es die Beteiligten nicht bemerkten. So blieb die Szene so authentisch wie sie in Wirklichkeit war.


17 mm, Blende 5, 1/500 Sekunde, ISO 800


[image: image]


Zum Abschluss des Kapitels »Streetfotografie« zeige ich noch zwei Aufnahmen, die aus der Hüfte geschossen sind. Bei dieser Aufnahme aus dem Berliner Wedding in einer eher »verruchten« Gegend ist es am besten, so unbemerkt wie möglich zu fotografieren. Leider sind noch keine Tarnkappen für Fotografen erfunden worden. Die Leica CL hing einfach um meinen Hals, ich habe die 26 mm Brennweite des Vario-Objektivs eingestellt (39 mm im Vollformat) und die Szene der Damen, bei der die eine die andere tröstete, zum Glück scharf und im richtigen Moment erwischt. Hintergrund und Licht waren nicht ganz optimal, aber mit der Funktion »Film Noir 3« von Silver Efex ließen sich die Tonwerte so steuern, dass noch Stimmung ins Bild kam.


26 mm (39 mm im Vollformat), Blende 5, 1/400 Sekunde, ISO 400
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Hier wird die Vereinzelung des Menschen noch zur Parole erhoben: »Single macht, was Single will« – Gemeinschaft, nein danke, dafür Egoismus und Individualismus predigen, das charakterisiert die heutige Zeit ganz gewiss. Nun, der Mann, der sich sein Bein so schön tätowiert hat, stand nur zufällig davor. Er war mit Frau und Kind unterwegs, vertrat also gewiss nicht diese dumme Parole. Aber er könnte dazu passen, denn solch ein Tattoo drückt auch den Wunsch aus, sich aus der Masse herauszuheben, den eigenen Körper zum Kunstwerk zu machen. Auch hier trug ich die Kamera vor dem Bauch und habe dabei auf den Auslöser gedrückt.


24 mm, Blende 5,6, 1/250 Sekunde, ISO 800
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Menschen fotografieren


»Ab 40 ist jeder für sein Gesicht selbst verantwortlich«, sagt der Volksmund. Das ist natürlich nur die halbe Wahrheit, denn wir werden erstens genetisch und zweitens psychologisch durch unsere frühen Kindheitserfahrungen geprägt. Sie sind oft entscheidend für die Prägung unseres Unterbewusstseins, und das wiederum prägt unser Leben stärker, als wir denken. Aber dann kommt der große Teil unseres Lebens, für den wir selbst verantwortlich sind: die Lebensgeschichte, die wir uns selbst erarbeiten, der Anteil, der für die Erfahrungen, die wir machen, mindestens zu zur Hälfte verantwortlich ist. Und alles zusammen prägt unser Gesicht, graviert sich ab 40 ein und wird für sensible Beobachter ablesbar. Es ist doch äußerst spannend, in Gesichtern die langen, schönen und traurigen, liebevollen und grausamen Geschichten abzulesen, die das Leben geschrieben hat. Für einen Fotografen ist das natürlich eine spannende Herausforderung. Menschen bestehen in der Regel aus Widersprüchen, Gegensätzen, die einen Charakter geprägt haben und sich in einem Gesicht manifestieren.


Man kann Menschenfotos aus der Nähe oder auch aus der Distanz heraus (beispielsweise, wenn man in fernen Ländern unterwegs ist) erarbeiten. Natürlich ist es umso spannender, wenn einem Menschen ihre wirkliche Geschichte erzählen. Deshalb kann es für ein Porträt auch wichtig sein, ein längeres Gespräch zu führen und dabei konventionelle Gesprächsgrenzen zu überschreiten, indem man seinem Gegenüber persönliche, tiefere Fragen stellt, die einem helfen, sich ein Bild von dem Charakter zu machen, der vor der Kamera sitzt. Einem anspruchsvollen Porträt gelingt es, etwas über diesen Charakter in seinen Widersprüchen auszusagen und einzufangen, etwas Allgemeingültiges in einem flüchtigen Moment herauszufiltern – etwas, das über diesen flüchtigen Moment weit hinausgeht!


Deshalb bin ich auch ein Gegner von Porträts lächelnder Gesichter, denn das Lächeln ist nur ein flüchtiger Moment und ist meist dazu geeignet, die Widersprüche in einem Charakter zu überdecken. Natürlich ist das Lächeln eines Menschen schön anzusehen, und wer freut sich nicht, wenn er ein solches geschenkt bekommt? (In Deutschland tun wir das viel zu wenig!) Aber für ein aussagekräftiges Porträt ist ein Lächeln weniger geeignet. Hier gilt es, einen Moment zu erwischen, der möglichst viel über die Geschichte eines Menschen erzählt, die wahre Geschichte mit ihren Widersprüchen und Abgründen.


Ganz berühmt wurden in den 70er-Jahren des letzten Jahrhunderts die Menschenbilder von Richard Avedon. Während jeder zweitklassige Porträtfotograf versucht, die Falten eines Menschen möglichst zu retuschieren oder einen Weichzeichner vor die Linse zu setzen, hat Richard Avedon die Falten geradezu betont, unerbittlich! Denn besonders die Falten erzählen doch die wahre Geschichte eines Menschen. Die Porträts seines Vaters sind weltberühmt geworden und erzählen die Geschichte eines ganzen Lebens. Genau das Gegenteil hat der Becher-Schüler Thomas Ruff versucht: Er stellte die These auf, dass die Fotografie nur die Oberfläche abbilden kann – auch bei Gesichtern. Zum »Beweis« fotografierte er Gesichter so wie auf Passfotos, mit nichtssagendem Ausdruck, nichtssagend ausgeleuchtet, dafür aber mit Großbildkamera. Diese »Passfotos« brachte er auf eine sehr große Bildgröße, sodass das Gesicht bei näherem Herangehen nur aus der Summe einzelner Poren zu bestehen schien. Daraus abzuleiten, dass die Fotografie nur die Oberfläche (in diesem Fall eines Menschen) abbilden könne, ist gewiss sehr oberflächlich gedacht, denn die ganze Fotogeschichte hat bewiesen, dass das Gegenteil der Fall ist. Die Fotografie ist ein Medium, mit dem sich durchaus unter die Oberfläche blicken lässt, gerade bei Porträts von Menschen.


Auch wenn die Fotogeschichte im 19. Jahrhundert mit Porträts begann, die in ihren Fotos der Bourgeoisie den Charakter der Menschen eher versteckte als zeigte, so sorgte die Weiterentwicklung der Emulsionen für höhere Filmempfindlichkeit und machte es damit möglich, dass die Fotografen ihre Porträts auch »draußen in der Welt« fotografieren konnten. Eugène Atget, Bill Brandt, Edward Steichen oder Alfred Stieglitz stellten den Anspruch, Menschen wahrhaftig darzustellen. »Ich bin besessen von der Suche nach Wahrheit«, hat Alfred Stieglitz 1921 über sich selbst gesagt.


Auch ich möchte Sie zu einer wahrhaftigen, ernsthaften Menschendarstellung ermutigen, sei es drinnen oder draußen. Ein Studio brauchen Sie dafür nicht, aber Einfühlungsvermögen und einen erkennenden Blick, der Sie im richtigen Moment auf den Auslöser drücken lässt.


[image: image]


Mit einem klassischen, weich ausgeleuchteten Porträt im Studio wollen wir beginnen. Diese junge Frau stammt aus Peru und ist in einer deutschen Großfamilie bestens integriert. Man sieht dem Ausdruck ihrer Augen an, dass sie ein charaktervoller, nachdenklicher und tiefsinniger Mensch ist. Die Hand habe ich in die Komposition mit aufgenommen, um das Gesicht etwas schmaler erscheinen zu lassen. Die Aufnahme wurde mit einer klassischen Porträtbrennweite von 56 mm vom Stativ aus aufgenommen. Bei Porträts vom Stativ dürfen die Verschlusszeiten gerne etwas länger ausfallen. Dann wirkt das Gesicht nicht so eingefroren wie bei sehr kurzen Belichtungszeiten.


56 mm (84 mm im Vollformat), Blende 5,6, 1/100 Sekunde, ISO 1600


[image: image]


Dieser Mann kann nicht mehr mit jugendlicher Schönheit dienen, dafür hat er aber etwas anderes: Ausstrahlung und Charisma. Es handelt sich um den Schriftsteller Dr. Martin Kämpchen im Jahr 2019, der einen so konsequenten und geraden Lebensweg geht wie kaum jemand anderes, den ich kenne. Er lebt in selbst gewählter Einfachheit, macht eine nicht missionierende Entwicklungshilfe in zwei indischen Ureinwohnerdörfern und schreibt dann Geschichten und Romane über die interessanten Erfahrungen, die er dort mit den einfachen Menschen macht. Aus seinem Gesicht sind Spiritualität, Weisheit, Charakterstärke, Souveränität und Liebe zur Welt ablesbar.


56 mm (84 mm im Vollformat), Blende 5,6, 1/60 Sekunde, ISO 1600
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Diese beiden Aufnahmen, die ich mit einem Modell auf Lanzarote fotografiert habe, veranschaulichen noch einmal deutlich, was ich meine: Während man auf dem unteren Bild kaum hinter die Oberfläche des aparten Gesichts blicken kann, lässt das obere Bild doch wesentlich mehr vom Charakter dieser Dame erkennen.


Oben: 50 mm, Blende 13, 1/250 Sekunde, ISO 200


Unten: 50 mm, Blende 9, 1/200 Sekunde, ISO 200


[image: image]


Welch eine unglaubliche Lebensgeschichte aber erzählt das Foto einer 90-jährigen Ordensschwester im Rheingau! Dieses eindringliche Gesicht hat gewiss schon alles erlebt, was die Lebensskala zu bieten hat: von den Grausamkeiten des Krieges bis hin zu tiefen spirituellen Erfahrungen. Summa summarum war die alte Dame aber mit ihrem Leben zufrieden. Die Aufnahme ist sogar mit dem kleinen Leica-Objektiv meines Huawei-Smartphones im RAW-Format entstanden.


3,95 mm, Blende 2,2, 1/50 Sekunde, ISO 80
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Drückt das Gesicht dieser nepalesischen Landarbeiterin nicht etwas ganz anderes aus als das der Ordensschwester? Durch wie viel Schmerz ist sie im Leben gegangen, wie viele Lasten musste sie im wörtlichen und metaphorischen Sinne tragen? Die Haut der Landarbeiterin sieht fast aus wie gegerbtes Leder. Diese Aufnahme ist aus der Distanz heraus fotografiert; die Frau hat mich nicht bemerkt. Auch Bilder, die mit Abstand fotografiert sind, können sehr ausdrucksstark sein.


280 mm, Blende 9, 1/200 Sekunde, ISO 200
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Auch dieses Gesicht eines Mannes im indischen Jodhpur drückt eine ganze Lebensgeschichte aus. Dieser Mann war Wärter des Palastes von Jodhpur, sein Gesicht zeigt sowohl die Spuren von Trauer und Schmerz, aber auch die von Stolz und Menschenfreundlichkeit. Obwohl der Mann einen roten Turban trug, erschien mir die Umwandlung in Schwarzweiß noch reizvoller, weil die Plastizität von Gesichtern in Schwarzweiß noch besser hervortritt.


56 mm (84 mm im Vollformat), Blende 5,6, 1/160 Sekunde, ISO 800
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Das unschuldige Lächeln eines Kindes, das die bettelnde Familie mit ernähren soll. Die Tragik dieses Lebens hat sich noch nicht in die Gesichtszüge eingraviert. Das Kind bietet mir Plastikblumen an, und ich frage mich, ob ich diese Art von Kinderarbeit unterstützen soll.


Ich kaufe eine, denn in Indien gelten andere Gesetze. Das Bild ist mit leichter Telebrennweite von 73 mm bei Blende 5,6 fotografiert. Da hier wenig Schärfentiefe vorhanden ist, war es wichtig, den Autofokus auf die Augen des Kindes zu richten.


73 mm, Blende 5,6, 1/160 Sekunde, ISO 1600
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Diesem Mann begegnete ich auf einer Autobahnraststätte in Italien. Er ließ sich bereitwillig fotografieren, als ich ihn darum bat und ihm sagte, dass ich sein Tattoo interessant fände. Leider konnte ich über sein Leben und seinen Charakter so gut wie nichts herausfinden. Und so regt dieses Porträt dazu an, Vorurteile abzuklopfen: Zuhälter, Mafioso, Gangster oder ein ganz normaler Familienvater? Ich tippe auf Letzteres, denn bei den vorher genannten Identitäten hätte sich dieser Mann vermutlich nicht von mir fotografieren lassen. Sie sehen, es ist wichtig, auf Menschen zuzugehen, Ihnen vielleicht ein Kompliment zu machen und sie dann um Fotoerlaubnis zu bitten. Sehr häufig lautet die Antwort »Ja«.


65 mm, Blende 5,6, 1/25 Sekunde, ISO 1600, »Film Noir 1« von Silver Efex
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Diese junge moslemische Frau in einem Slum von Mumbai hat noch sehr weiche Gesichtszüge und wirkt wie so viele Slumbewohner keineswegs traurig und verbittert, sondern lebensfroh und voller Zuversicht. Ich habe gestaunt, wie viele junge Frauen in den Slums voller Träume sind: Ärztinnen, so wie diese junge Frau, Musikerinnen, Tänzerinnen oder Schauspielerinnen möchten sie werden. Für Depression ist trotz der so mangelhaften Umgebung kein Platz; die Gruppenseele der Inder sorgt dafür, dass niemand so wie im Westen in die Vereinsamung abgleiten kann.


40 mm, Blende 5,0, 1/50 Sekunde, ISO 1600
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Das Gesicht dieses jungen Arbeiters wirkt dagegen schon viel härter, seine Körperhaltung mir gegenüber distanziert und verschlossen. Ob er dem Los des Tagelöhners, der anstrengende Arbeit für wenig Geld verrichten muss, in seinem Leben noch entkommen kann, ist fraglich. Der Aufdruck »Fly Emirates« wirkt wie Ironie, aller Wahrscheinlichkeit nach wird dieser junge Arbeiter aus dem indischen Mumbai in seinem Leben kein Flugzeug von innen sehen. Hier war es etwas heller, sodass ich mit ISO 1250 arbeiten konnte.


97 mm, Blende 8, 1/100 Sekunde, ISO 1250
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Auch wenn sich die Lebenspuren tief in das Gesicht dieser älteren Dame aus Rajasthan eingegraben haben, so sieht man doch noch, welche Schönheit diese Frau einmal gewesen ist. Ihr Mund ist sinnlich geblieben und ihr Blick ist klar und entbehrt jeder Verbitterung. Ich traf diese Frau bei einem Tempelritual in der Kleinstadt Osian in Rajasthan. Gewiss hat ihr Glaube sie auch über entbehrungsreiche Zeiten in ihrem Leben gebracht.


42 mm (63 mm im Vollformat), Blende 6,3, 1/200 Sekunde, ISO 200
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Auch so etwas kann einem in Indien passieren: Man geht nichts ahnend durch die heilige Stadt Pushkar, und plötzlich begegnet einem ein junger Mann, der an einen herantritt, den Deckel seines Korbs öffnet, und schon schießt eine Kobra daraus hervor! Die Kobra hat in Indien eine besondere Bedeutung, denn sie entspricht der Gottheit Nagi, die die sogenannte Kundalini-Energie symbolisiert. Diese Energie ist gemeint, wenn es uns z. B. über den Rücken läuft. So gesehen hat die Kobra in einer heiligen Stadt in Indien auch eine besondere Bedeutung.


35 mm (52,5 mm im Vollformat), Blende 5,6, 1/2000 Sekunde, ISO 400
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Mensch und Umgebung


Haben wir uns bisher nur mit der Darstellung von Gesichtern beschäftigt, so soll es jetzt darum gehen, Menschen in eine Umgebung einzubetten – eine Umgebung, die den Menschen auf dem Bild ein Stück weit definiert. Bis jetzt haben nur die Gesichter selbst eine Geschichte erzählt, jetzt werden die Lebensumstände mit einbezogen, als Hintergrund des Menschen, sowohl im wörtlichen als auch im übertragenen Sinne. In der Geschichte der Fotografie gibt es zahllose Beispiele inniger Auseinandersetzung von Fotografen mit Menschen in ihrem Milieu.


Eine ganz hervorragende Arbeit aus der jetzigen Zeit hat die italienische Fotografin Gabriele Galimberti arrangiert. Sie war gelinde gesagt irritiert darüber, wie viele Bürger der USA zahlreiche Waffen besitzen, und hat 45 Menschen mit ihren Waffen porträtiert, meist vor Ihren Häusern. Auch mich hat es irritiert, als ich hörte, wie viele US-Bürger in der Corona-Zeit vor amerikanischen Waffengeschäften Schlange standen.


Gute Fotografie ist in der Lage, eine Zeit oder eine Gesellschaft mit ihren Marotten zu entlarven – und dies meistens so, dass die Menschen selbst gar nicht bemerken, wie sie ironisiert werden. Das ist eine Möglichkeit, der sich schon die Maler des Barock bedient haben, z. B. der berühmte Maler Antoine Watteau. Er hat die Fürsten der damaligen Zeit subtil ironisiert, obwohl sie sogar seine Auftraggeber waren.


Eine andere Möglichkeit, Mensch und Umgebung zu verschmelzen, besteht darin, sie nicht ironisch, sondern mit Empathie darzustellen. Hier ist und bleibt mein Lieblingsbeispiel das Buch »East 100th Street« von Bruce Davidson, aus den 1960er-Jahren. Zwei Jahre lang hat er mit der Großbildkamera die Menschen des New Yorker Stadtteils Harlem in Schwarzweiß fotografiert, und dies mit einer Dichte, die ihresgleichen sucht.


Ich möchte Sie bitten, das Werk von Gabriele Galimberti und Bruce Davidson zu studieren und sich dann zu überlegen, ob es Menschen gibt, die auch Sie fotografisch mit deren Umgebung verschmelzen möchten, entweder ironisch oder mit Empathie. Ich habe dies während vier Reisen mit Menschen aus den Slums von Mumbai gemacht und diese Arbeit war für mich eine unglaubliche Bereicherung.


Wenn Sie nicht ganz so tief in das Thema eindringen möchten, versuchen Sie es mit kurzen Zufallsbegegnungen auf der Straße oder auf Reisen. Versuchen Sie, mit den Menschen ins Gespräch zu kommen. Wenn Ihnen das nicht gelingt, dann konzentrieren Sie sich auf Schnappschüsse, so wie bei dem Bild auf der rechten Seite.


[image: image]


Wie sehr die Umgebung sich auf den in ihr befindlichen Menschen bezieht, sehen Sie an diesem Bild: Eine interessant gekleidete dunkelhäutige Frau läuft ins Bild und wird mit dem Spruch »Du hast nur Schokoladenseiten« konfrontiert. Natürlich setzt man den Spruch als Betrachter mit der Frau in Beziehung, auch wenn beide eigentlich nichts miteinander zu tun haben. Verschmilzt man also eine Umgebung mit einer Person, so definiert man bildnerisch automatisch einen Zusammenhang zwischen beiden. Hier ist der Zusammenhang natürlich humorvoll gemeint; böse Zungen könnten ihn womöglich rassistisch auslegen, das ist aber ganz sicher nicht der Fall.


30 mm, Blende 7,1, 1/1000 Sekunde, ISO 200
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So jung und schon so viel Charakter! Vielleicht trifft hier die Bezeichnung »Lausejunge« zu. In New York gibt es auch heute noch Anachronismen wie diese wunderschönen Kaugummiautomaten. Ich habe mich mit dem Jungen während des Fotos zwar unterhalten, habe aber die Kamera am Bauch hängen gelassen und, ohne dass der Junge es bemerkte, auf den Auslöser gedrückt. So bleibt seine Haltung natürlich und nicht gestellt. Hier ist der Übergang zur Streetfotografie fließend, der Mensch steht aber noch etwas mehr im Vordergrund als die Umgebung.


32 mm, Blende 6,3, 1/125 Sekunde, ISO 200
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Zwei ganz unterschiedliche Slumbewohnerinnen sind auf dieser Doppelseite zu sehen: Voll von Träumen ist Kabita, die im Dhobi Ghat, der größten Wäscherei Mumbais, lebt. Sie möchte Sängerin und Tänzerin werden und hat eine so positive Ausstrahlung, dass ich sie ausnahmsweise einmal lächelnd fotografiert habe. Wichtig war es, sie mit dem kleinen Innenraum zu verschmelzen, wo man das Geschirr und den alten Fernseher erkennen kann. Das Bild ist mit 35 mm Brennweite bei Blende 4,5 und 1/25 Sekunde fotografiert. Der Bildstabilisator sorgte für Verwacklungsfreiheit.


35 mm, Blende 4,5, 1/25 Sekunde, ISO 200
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Dieses Mädchen drückte etwas ganz anderes aus. Sie stammt aus der muslimischen Welt, war verschlossener und verriet mir ihre Träume nicht. Auffällig ist aber ihr schon erwachsenes, sehr ausdrucksstarkes Gesicht, das im Gegensatz zu der kleinen Spielzeugente steht, die sie in ihren Händen hält. Dieses Bild weist über den Moment der Aufnahme hinaus, enthüllt etwas Allgemeingültiges und ist eher eine Milieuschilderung.


73 mm, Blende 9, 1/60 Sekunde, ISO 200
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Auf dieser Doppelseite begegnen sich zwei sehr unterschiedliche Menschentypen, die aber beide eine Einheit mit Ihrer Umgebung bilden: Hier haben wir den Stadtmenschen aus Manhattan, der leger gekleidet eine Zigarre raucht. Er ist von unten fotografiert und wirkt damit kräftig und dominant. Seine Gesichtszüge wirken eher etwas gröber, er verschmilzt zu einer Einheit mit seiner Umgebung: den Wolkenkratzern von New York.


55 mm, Blende 7,1, 1/800 Sekunde, ISO 400


[image: image]


Ganz anders wirkt dieser Sadhu am indischen Ganges in der Nähe von Varanasi. Er hat eher feine Gesichtszüge, und die betende Haltung zeigt seinen spirituellen Hintergrund, denn er hat sein Leben dem Göttlichen gewidmet. Die Aufnahme ist zwar gestellt, aber dennoch wirkt die Gebetshaltung des Sadhus überzeugend und inbrünstig. Hier habe ich das Gegenlicht gewählt, damit sich die Gebetshaltung besonders gut abzeichnet.


24 mm, Blende 11, 1/400 Sekunde, ISO 200


[image: image]


Auch diese Tuareg-Frauen mit Kind im algerischen Hoggar-Gebirge bilden eine Einheit mit ihrer wilden Umgebung. Man spürt auf dem Bild, dass die Tuareg seit langer Zeit mit dieser schroffen Umgebung verwachsen sind. Man merkt ihm auch an, dass sie Zeit haben, viel Zeit. Sie können es sich leisten, einfach nur dazusitzen.


Es ist ein einfaches Leben in der Natur, weit weg von unserer industrialisierten Gesellschaft. Die Aufnahme ist noch analog fotografiert auf den Farbdiafilm Fuji Provia, von dem aus ich sie mit Silver Efex in Schwarzweiß umgewandelt habe.


[image: image]


Welch eine inbrünstige Haltung legt dieser blinde indische Tempelbettler an den Tag. Er ist auch mönchisch gekleidet und hat seine Stirn mit Sandelpaste bemalt. Wichtig war es, ihn so in die Umgebung einzubetten, dass sein Gesicht sich trotz der unruhigen Umgebung deutlich abzeichnet. Trotz der Unschärfe ist eine Luftballonverkäuferin mit Kind auf der Straße noch erkennbar.


29 mm (43,5 mm im Vollformat), Blende 4, 1/1600 Sekunde, ISO 800


[image: image]


In einer ganz anderen Welt spielt sich dieses Foto von Mensch und Umgebung ab. Hier handelt es sich um die moderne Metropolen-Umgebung der westlichen Welt, Frankfurt am Main ist dafür ein gutes Beispiel. Dieses Bild habe ich im Westhafentower in Frankfurt mit einem Modell arrangiert. Es ging um Werbung für eine große Projektentwicklungsgesellschaft. Hier war der Mensch nur Synonym für einen Menschentypus: den modernen, anspruchsvollen, wohlhabenden Menschen, also den genauen Gegensatz zu den Menschen auf den vorherigen Seiten. Da es sich um Werbung handelt, habe ich die Figur mit dem Rücken zum Betrachter gestellt, denn so identifiziert sich der Betrachter mit ihr, schlüpft gewissermaßen in sie hinein und schaut aus erhöhter Perspektive auf Frankfurt und den Main. Kompositorisch handelt es sich um eine typische Dreieckskomposition (siehe Seite 284).


14 mm (21 mm im Vollformat), Blende 10, 1/80 Sekunde, ISO 200
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Sozialkritische Fotografie


Den Mainstream findet man, wenn man sich einmal bei einer der größten Bildagenturen der Welt die Bilder von Indien anzeigen lässt: Es wimmelt fast ausschließlich von Sehenswürdigkeiten: das Taj Mahal ohne Menschen, die schönen Städte von Rajasthan in schillernd bunten Farben, Paläste und noch mal Paläste und ausschließlich bunt gekleidete lächelnde Menschen. Dieses Indienbild verzerrt die Wirklichkeit vollkommen, denn gerade Indien besteht nur zu einem sehr geringen Teil aus dem, was die vielen bunten Bilder bei Getty Images oder anderen großen Agenturen vorgaukeln wollen. Jeder weiß, dass Indien unzählige Probleme hat: In kaum einem anderen so großen Land weltweit leben auch heute noch so viele Menschen in Armut, und dies trotz Wirtschaftswachstums.


Ich möchte damit sagen, dass der Mainstream häufig die Schattenseiten verschweigt und damit ein sehr einseitiges, unwahrhaftiges und oberflächliches Weltbild entwirft. Sozialkritische Fotografie ist aus Reisemagazinen wie Merian oder Geo Saison weitgehend verbannt worden. Man möchte dem Reisenden ja nicht den Appetit verderben, und die meisten Reisenden möchten sich die Vorfreude durch einen detaillierteren und wahrhaftigeren Blick auf die Wirklichkeit des Landes, das sie bereisen, auch nicht verderben lassen.


Wie geht es Ihnen? Interessieren Sie sich auch für die Schattenseiten Ihres Heimatlandes oder des Landes, das Sie bereisen? Ich könnte z. B. die Schönheit auf den Bermudas weder unbeschwert genießen noch fotografieren, wenn ich weiß, dass fast alle großen Konzerne dort steuerfrei agieren dürfen, während die einfachen Einwohner einen so hohen Steuersatz bezahlen müssen, dass sie sich die irrsinnigen Mieten von z. B. 6000 Euro für eine Zweizimmerwohnung nicht mehr leisten können und in die Obdachlosigkeit abdriften. Wo ist da noch der leiseste Anflug von Gerechtigkeit?


Hier beginnt der Kapitalismus in meinen Augen wirklich ein brutaler Haifischkapitalismus zu werden, in dem immer mehr die Großen die Kleinen in die Enge treiben und schließlich gar nicht mehr leben lassen. Dieser Trend ist leider weltweit zu beobachten, auch in Deutschland. Von der hervorragenden sozialen Marktwirtschaft der 1970er- und 1980er-Jahre, die versucht hat, alle Menschen im Fahrstuhl nach oben mitzunehmen, ist leider nicht mehr viel übrig geblieben.


Als Fotograf, dessen Selbstverständnis ja darin besteht, hinzuschauen und nicht wegzuschauen, lassen mich diese zunehmend ungerechter werdenden weltweiten Verhältnisse nicht in Ruhe. Ich frage mich oft, wie ich sozialkritische Fotografie betreiben kann, die leider kaum bezahlt wird. Ich versuche, sie durch meine kommerziellere Fotografie mit zu finanzieren, denn sie bringt mir außer zahlreichen Auszeichnungen so gut wie nichts ein.


Für mich war und ist die indische Metropole Mumbai der Ort auf der Welt, an dem ich die krassesten Gegensätze finde, die ich auf dieser Welt kennengelernt habe. Die vielen Elendsbehausungen, die ich dort fand, werden heute schön neutralisiert »informelle Siedlungen« genannt. Befindet sich vielleicht hinter den informellen Siedlungen der Entsorgungspark? Wie man doch mit Sprache manipulieren kann!


Bin ich nicht Voyeur, wenn ich mit meiner dicken Kamera und Stativ durch diese Slums gehe und zigmal auf den Auslöser drücke? Ich erlaube mir das, weil ich unsoziale Verhältnisse sichtbar machen möchte. Und Fotografie kann etwas bewirken, kann Bewusstsein verändern, deshalb ist eine auf diese Weise motivierte Fotografie auch legitim. Reiner Voyeurismus dagegen ist es nicht. Dann bitte lieber gleich in den Zoo gehen. Sozialkritische Fotografie sollte ernsthaft angegangen werden.


Besonders bei dieser Art der Fotografie gilt es, sich vom Schubladendenken zu verabschieden: Menschen, die zu siebt in einem Zimmer leben, zwar einen Fernseher, aber keine Toilette haben, müssen nicht automatisch unglücklich sein. Auch wenn ich unter solchen Bedingungen wie eine Primel eingehen würde, habe ich in Mumbai sehr viele arme Menschen kennengelernt, die keinen leidvollen Eindruck auf mich machten.


Einer bemitleidete mich sogar als gestressten Westler: »Ihr im Westen müsst immer etwas leisten, etwas Besonderes darstellen, um akzeptiert zu sein, und viele von euch bekommen dann noch Schlafstörungen! Wir hingegen sind entspannt, einfach da und sorgen für unsere Familien.« Ganz unrecht hat er gewiss nicht.


Armut gibt es aber auch zunehmend in Deutschland. Trotz großen Reichtums wächst inzwischen jedes fünfte Kind in ärmlichen Verhältnissen auf, während die Zahl der Millionäre rapide zunimmt. Deutschland zählt zu den Ländern mit der größten sozialen Ungleichheit. Unser Rentenniveau liegt im Vergleich zu anderen europäischen Ländern sehr weit unten. Ist das noch gerecht?


Was regt Sie so auf, dass Sie es zu einem sozial engagierten Fotothema machen möchten? Trauen Sie sich, Ihr Thema in den Fokus zu nehmen. Der Anfang besteht darin, einfach dorthin zu gehen, wo Ihr Thema stattfindet, mit Menschen zu reden, erst einmal ohne Kamera. Wie wäre es z. B. mit der Flüchtlingsproblematik?


Haben Sie schon Flüchtlinge kennengelernt? Sind Sie interessiert, geflohene Menschen mit ihren Geschichten besser zu verstehen? Sie werden überrascht sein, wie offen viele Flüchtlinge sind. Sie lassen sich zum Teil auch gern fotografieren und möchten Ihnen ihre Geschichten erzählen. Diese sind meilenweit von unserer Komfortzone entfernt und berühren. Und dann werden Sie womöglich noch zum Essen eingeladen.


Ich bin in Goslar mit einem syrischen Flüchtling befreundet, der es in vier Jahren Deutschland zum Leiter einer Apotheke gebracht hat. Das gelingt natürlich nicht allen. Aber in Bezug auf Menschlichkeit und Lebensmut können wir von manchem Flüchtling etwas lernen.


Was ist also das Wichtigste bei der sozialkritischen Fotografie? Empathie und Respekt!


Fragen Sie die Menschen um Erlaubnis, fotografieren Sie nicht gleich drauflos. Seien Sie einfühlsam. Nehmen Sie lieber eine kleinere Kamera. Dadurch entsteht weniger Distanz zwischen Ihnen und den Fotografierten. Für sozialkritische Fotografie reicht auch der kleinere APS-C-Sensor. Am wichtigsten ist es, die Menschen einfühlsam aus der Reserve zu locken. Versuchen Sie es, ich wünsche Ihnen viel Erfolg, Einblicke in für Sie neue Welten und damit neue Erkenntnisse!


[image: image]


Dieses Mädchen ist Bewohnerin eines Slums in der nepalesischen Hauptstadt Kathmandu. Vollkommen in sich gekehrt steht sie da, scheint sich an ihrer Teetasse zu wärmen. Ob solch ein Mädchen je eine Zukunftsperspektive bekommt, ist fraglich. Die Aufnahme habe ich bei Blende 16 und 1/50 Sekunde mit der 27-mm-Brennweite fotografiert, um möglichst viel Schärfentiefe zwischen dem Mädchen und den Slumhütten zu erhalten.


27 mm, Blende 16, 1/50 Sekunde, ISO 200


[image: image]


Die Slums von Mumbai enthüllen vor allem eines: absolut vitales Leben. Um das einzufangen, habe ich einen Neutraldichtefilter verwendet und bin so trotz des hellen Tageslichts bei Blende 16 auf 2 Sekunden gekommen. Dieses Bild ist mit der 16-mm-Brennweite an der Canon EOS 5DS R fotografiert. Meine Dolmetscherin ließ in dieser Zeit die Kinder auf mich zulaufen. Sie hatten viel Freude dabei, und dies, obwohl es etlicher Versuche bedurfte, bis das Bild perfekt war (2. Preis »Monochrome Awards 2017«, Architektur).


16 mm, Blende 16, 2 Sekunden, ISO 200


[image: image]


Dieses Bild ist in Dharavi, dem größten Slum von Mumbai, fotografiert. Die Kinder sind dort wild und zeigten mir ihre nicht gerade vor Schönheit und Vitalität strotzenden Hühner, mit denen sie in ihren kleinen Zimmern zusammenleben. Hier galt es, Nähe zu erzeugen, möglichst dicht mit der Kamera ans Geschehen heranzugehen, und das mit der 16 mm Weitwinkelbrennweite.


16 mm, Blende 9, 1/100 Sekunde, ISO 400


[image: image]


Hier ging es darum, eine Milieustudie zu erarbeiten. Diese Frau erzählte von ihrem Leben. Sie hoffte auf ein besseres Leben für ihre fünf Kinder. Solche natürlichen Aufnahmen gelingen am besten, wenn jemand Drittes mit der Person spricht, die Sie fotografieren wollen. Die Leitern im Hintergrund führen in die noch engeren oberen Geschosse.


33 mm, Blende 5,6, 1/30 Sekunde, ISO 3200


[image: image]


Blickt man in die Innenräume von Dharavi, so sieht man, wie extrem beengt diese Menschen leben: zu acht in einem Zimmer ohne Tageslicht und Toilette, dafür mit Fernseher. Wenn wir angesichts solch eines Fotos einmal überlegen, wie viel Raum wir für uns haben – leben wir nicht im Paradies? Ist solch ein Bild nicht eine Anklage an die Weltgemeinschaft, die ihr Geld so verteilt, dass die 85 reichsten Menschen so viel besitzen wie die 3 Milliarden ärmsten? Und die begehren größtenteils noch nicht einmal auf!


17 mm, Blende 5, 1/20 Sekunde, ISO 3200


[image: image]


Die Arbeitsbedingungen in Dharavi sind ebenfalls nach unseren Maßstäben katastrophal (viel zu niedriger Lohn, keine Gewerkschaften, zu lange Arbeitszeiten), auch wenn es grundsätzlich zu begrüßen ist, dass dort sehr viel Plastik recycelt wird. Das reicht dennoch nicht aus. Das Meer bei Mumbai ist so extrem verschmutzt, dass man dort nicht schwimmen gehen kann. Aber seit 2018 gibt es dort immerhin ein striktes Verbot für Einwegplastik und dies unter Androhung hoher Strafen bis hin zu Gefängnisstrafen.


24 mm, Blende 6,3, 1/80 Sekunde, ISO 3200


[image: image]


Nicht nur in Indien, auch in Deutschland gibt es viel zu beklagen, das Sie zum Thema einer sozialkritischen Fotografie machen können. Dieser Flüchtling zeigte mir empört seinen Mietbescheid von 328 Euro im Monat für das linke Bett, einen Spind und einen halben Tisch in einer heruntergekommenen Flüchtlingsunterkunft in Bensheim. Das ist in meinen Augen Wucher, Ausbeutung von Flüchtlingen.


Oben: Leica CL, 18 mm (27 mm im Vollformat), Blende 3,7, 1/40 Sekunde, ISO 3200


Unten: Leica CL, 18 mm (27 mm im Vollformat), Blende 3,7, 1/25 Sekunde, ISO 3200


[image: image]


Die Unterbringung von Flüchtlingen kann aber, auch in Bensheim, viel besser sein. Diese kurdische Familie lebt in einer gepflegten Wohnung und zeigt mir, wie Erdoğan deutsche Leopard-Panzer im kurdischen Teil der Türkei auf Zivilisten feuern lässt.


Leica CL, 28 mm, Blende 4,3, 1/100 Sekunde, ISO 1600


Das kleine Bild zeigt die typisch deutsche Umgebung: alles geordnet, eingezäunt und ein wenig steril. Fühlt sich dieses Mädchen nicht fremd und einsam hier?


Leica CL, Blende 4, 1/2000 Sekunde, ISO 400 (Leica-Objektive haben im Gegensatz zu Canon- Objektiven bei offener Blende ihre höchste Leistung.)
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KOMPOSITIONSLEHRE
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Was ist eine Bildkomposition?


In den vorangegangenen Kapiteln haben wir uns viele Gedanken darüber gemacht, was man mit der Fotografie ausdrücken kann, welchen Inhalten es sich zu widmen lohnt und wie man einen eigenen Weg finden kann.


Jetzt soll es darum gehen, wie man die Bildinhalte so komponiert, dass sie kraftvoll rüberkommen. Mit der Fotografie verhält es sich nämlich wie mit der Malerei: Hier wirken die gleichen Bildgesetze, die auch für ein Gemälde gelten.


Wie jedem Gemälde liegt auch jedem Foto eine abstrakte Grundstruktur, ein Muster, zugrunde, und dieses Muster ist die Bildkomposition. Sie entscheidet ganz wesentlich darüber, ob ein Bild eher schwächelt oder stark und kraftvoll aussieht. Während der Maler jedoch sein Gemälde in Ruhe komponieren kann, müssen wir als Fotografen das Kompositionsmuster unseres Fotos sehr schnell in der Wirklichkeit erkennen und mit der richtigen Brennweite aus der Wirklichkeit »herausfiltern«. Welche optischen Gesetze dabei gelten und wie wir lernen, mit ihnen zu gestalten, ist Inhalt der folgenden Kapitel.


In der Musik ist es eine Abfolge von Tönen in der Zeit, die vom Komponisten zu einer möglichst spannungsvollen, aber doch harmonischen Komposition verdichtet werden muss. Bei Bildern ist es das Zusammenspiel von Formen und Farben und in der Schwarzweißfotografie das Zusammenspiel von Formen und Tonwerten, die auf einer Bildfläche so zueinander stehen sollten, dass das ganze Formgebilde Kraft entfaltet.


Grundlage dafür ist das menschliche Harmonieempfinden, das schon die alten Griechen untersucht haben. Der Goldene Schnitt beispielsweise wurde schon in der griechischen Antike nachgewiesen. Wie Sie im Laufe der nächsten Kapitel sehen werden, lassen sich die meisten Kompositionsmuster auf die verschiedenen optischen Grundformen zurückführen.


Wir werden in diesem Teil des Buchs mit der Ratio Bildanalysen betreiben und uns so einen analytischen Blick aneignen. Das sollte uns aber nicht davon abhalten, weiterhin mit Intuition zu fotografieren und erst bei der Analyse unserer Bilder das in den folgenden Kapiteln vermittelte Wissen anzuwenden.


Arbeiten wir mit der Kamera oder einem Smartphone mit optischem Zoom, so haben wir verschiedene Rahmen, mit denen wir die Wirklichkeit einfassen können: sehr große Rahmen (Weitwinkelobjektive), mittelgroße Rahmen (Normalbrennweiten) und kleine Rahmen (Teleobjektive). Mit diesen Rahmen im Kopf müssen wir durch die Wirklichkeit gehen und schauen, welche Bildkompositionen wir in ihnen entdecken. Später gilt es, unsere fotografierten Bilder zu analysieren. Wie das geht, lernen Sie auf den folgenden Seiten.


[image: image]


Will man die Komposition eines Fotos optimal beurteilen, macht es Sinn das Bild auf den Kopf zu stellen. So wird die abstrakte Kompositionsstruktur viel deutlicher: Es dominiert auf diesem Bild ein starkes Licht-Schatten-Spiel mit langgezogenen waagerechten Linien, in deren Zwischenräumen viele parallele schräge Linien verlaufen. Der Mensch wirkt wie ein dicker Punkt im Bild und ist eine Art i-Tüpfelchen. Die Komposition ist kraftvoll und ausgewogen; auch der Prüfung durch die 180°-Drehung hält sie stand.


Ein Geschehen zu einer Komposition verdichten


Diese Doppelseite illustriert das, was ich Ihnen nahebringen möchte: Ein Markt in Teguise auf Lanzarote ist per se erst einmal optisch völlig ungeordnet. Das Bild oben links ist quasi nicht komponiert und hat auch keine Kraft. Das Bild darunter ist mein erster Versuch, das Geschehen zu ordnen, eine Symmetrie ins Bild zu bringen: Das Kreuz in der Mitte ist quasi die Symmetrieachse. Vor allem im rechten Bildteil herrscht aber immer noch optisches Chaos. Mein nächster Versuch war, den »Rahmen« hochformatig anzusetzen. Immer noch ist es der rechte Bildteil, der zu ungeordnet ist. Da hilft nur weitere Reduktion: Aus der anfänglichen 17-mm-Superweitwinkelbrennweite ist nun eine 31-mm-Brennweite geworden, also immer noch leichtes Weitwinkel. Dieser Ausschnitt überzeugt nun in etwa; ein paar Feinheiten müssen noch »geschliffen« werden. So ist der Mann eine Millisekunde zu spät belichtet, denn sein Kopf zeichnet sich nicht mehr gut vor dem dunklen Hintergrund ab. Außerdem ist noch ein angeschnittener Kinderwagen im Bild, der ebenfalls die Komposition stört. Auf dem Display sieht man ja zum Glück all diese Fehler und kann erkennen, dass man noch einen weiteren Versuch benötigt.


[image: image]


Alle Fotos: 17 mm (rechts unten 31 mm), Blende 18, 1/60 Sekunde, ISO 200


[image: image]


Beim großen Bild ist der Junge nun an der richtigen Stelle, die stürzenden Linien sind gerade gerichtet (mithilfe von Lightroom) und der angeschnittene Kinderwagen ist ebenfalls aus dem Bild verschwunden. Sie sehen also: Oft ist es ein langer Weg mit vielen nicht perfekten Fotos, bis eine geglückte Komposition wirklich steht. Lassen Sie sich also nicht entmutigen!


31 mm, Blende 18, 1/80 Sekunde, ISO 200


[image: image]


Bildkomposition bei der Streetfotografie


Auch das Foto der vorigen Seite fiel schon unter die Rubrik »Streetfotografie«. Dass die Streetfotografie zu den schwierigsten Genres von allen zählt, hatte ich Ihnen ja schon ausführlich erklärt (ab Seite 172). Jetzt möchte ich Ihnen zeigen, wie man sich auch bei diesem schwierigen Genre – und das auch noch im extrem quirligen Indien – einer Bildkomposition nähern kann. Eine Möglichkeit ist, dass man ein brisantes und wahrscheinlich flüchtiges (und sich somit auch blitzartig wieder auflösendes) Motiv entdeckt und es ganz blitzartig fotografiert und ebenso ad hoc die Bildkomposition gestaltet. Das ist die höchste Herausforderung, und sie geht auch bei mir öfter daneben – daneben in dem Sinne, dass einfach die Komposition nicht stimmt, dass z. B. Menschen sich überschneiden oder zu viel Überflüssiges und Ungeordnetes im Bild vorhanden ist, so wie beim Anfangsbild der vorherigen Doppelseite.


Deshalb möchte ich Sie zu einer anderen Methode anleiten: Entdecken Sie zuerst eine stimmige Komposition, und warten Sie dann auf das richtige Geschehen. Betten Sie Menschen so in diese Komposition ein, dass sie vollkommen stimmig ist.


Als ich im indischen Jodhpur war, einer sehr quirligen Stadt in Rajasthan, entdeckte ich diesen schönen Torbogen und das direkt angrenzende schön dekorierte Haus, eingebettet in ein Licht-Schatten-Spiel. Das Motiv allein genügte mir aber nicht, ich wollte Menschen in dieses Ambiente einbetten, und zwar so, dass sich die Menschen im Schatten befinden und sich als Silhouette vor dem von der Sonne angestrahlten Teil des Gebäudes abzeichnen. Da auf dieser relativ engen Straße alle Fußgänger oder Vehikel seitlich und ziemlich dicht an mir vorbeiziehen würden, musste ich eine kurze Verschlusszeit wählen und mich genau konzentrieren, um auf den Punkt genau auszulösen. Das erste Foto oben links wäre perfekt geworden und genau das, was ich mir gedacht hatte, wenn der erste Junge nicht genau im Moment des Auslösens seinen Kopf nach rechts gedreht hätte. So ist das Bild unbrauchbar, denn man hätte unbedingt die Silhouette des Jungen sehen müssen.


[image: image]


Das zweite Bild oben rechts ist eine Millisekunde zu spät ausgelöst, denn der dunkle Kopf der Frau berührt schon den Schatten des Torbogens und zeichnet sich somit nicht mehr richtig markant ab. Beim dritten Versuch links unten ist noch ein angeschnittener zweiter Junge rechts unten mit aufs Bild geraten; er stört die Komposition. Der vierte Versuch unten rechts dagegen ist schon recht brauchbar. Einziger kleiner Minuspunkt ist, dass die Nase des Radfahrers direkt auf einen spitzen Schatten stößt. Dies ist aber nur minimal störend. Genau dort, wo ich sie platzieren wollte, ist die Frau auf dem großen Bild rechts. Ihre Silhouette zeichnet sich wunderbar vor dem hellsten Teil des Fotos ab. Bitte drehen Sie jetzt einmal das Buch um 180 Grad und betrachten Sie alle Bilder auf dem Kopf stehend: Sie werden sehen: Das große Bild hat die beste, stimmigste Komposition, und dies, obwohl der Torbogen angeschnitten ist – ja, vielleicht sogar gerade deswegen.
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Nach dem geglückten Foto von der vorherigen Seite bin ich dennoch weiter an meinem Standpunkt geblieben. Ich wollte etwas noch Aussagekräftigeres auf den Sensor bannen. Nach etwa 5 Minuten Wartezeit (das ist nicht viel!) kam dieses Motorrad vorbei. Das drückte für mich das aus, was Indien auszeichnet: Es ist kein Land, in dem der Staat sich für die Sicherheit seiner Bürger verantwortlich fühlt, und so darf man auch zu viert auf einem Motorrad sitzen – und dies auch noch ohne Schutzhelm, um sich durch den nach unseren Maßstäben chaotischen Verkehr zu bewegen, der ziemlich ohne Regeln abläuft. Aber auch das funktioniert auf seine Weise. Wenn ich aus Indien zurück nach Deutschland komme, habe ich immer das Gefühl, dass ich mich hier in einem »Hochsicherheitstrakt« befinde. Nachdem ich noch ein wenig gewartet habe, kämmte sich ein junger Mann hinter dem Torbogen die Haare – ein weiteres Foto mit leichter Telebrennweite entstand.


Alle Bilder sind mit der Leica CL bei Brennweite 18 mm (27 mm im Vollformat) und Verschlusszeiten zwischen 1/400 und 1/640 Sekunde bei ISO 200 entstanden.


Das kleine Bild entstand in etwa mit denselben Kameradaten, nur die Brennweite war 48 mm (72 mm im Vollformat).


Landschaft ist geduldig


Mit dem schwierigsten Sujet für die Bildkomposition machen wir jetzt einmal eine kurze Atempause. Stattdessen widmen wir uns einer einfacheren Herangehensweise, der Komposition von Landschaft. Eine wunderbare Landschaft verführt leicht zur Schlamperei: Man nimmt an, Landschaft sei geduldig, und glaubt, man könne sich viel Zeit lassen. Ist die Landschaft schon in der Wirklichkeit atemberaubend schön, vergisst man oft, dass ein Foto von ihr dennoch eine gute Bildkomposition benötigt. Eine Landschaft hat räumliche Tiefe, die ein Foto aber nicht hat. Das Foto ist nur eine Bildfläche, und die muss als Fläche gedacht und gestaltet werden.


Schauen wir uns das untere Beispiel an: In Wirklichkeit war diese Szene atemberaubend, denn die unglaublich wilde Landschaft auf Lanzarote hatte räumliche Tiefe – die fängt ein flächiges Bild aber leider nicht mit ein. Und so wirkt auf dem Bild der gesamte Vordergrund relativ uninteressant, weil er nicht als Bildfläche gedacht und interessant gestaltet ist.


Auf dem Display ist solch ein Fehler zum Glück leicht zu erkennen, und es ist nicht schwer, ihn auszubügeln. Laufen Sie einfach ein paar Meter mit offenen Augen weiter, und suchen Sie so lange, bis Sie eine interessante Form gefunden haben. Hier war es eine zackige Bruchkante, die fast an einen Mund mit Zähnen erinnert und die auch noch genau parallel zum Himmelsstreifen verläuft. Auf dem großen Bild ist die gesamte untere Fläche nun auch als Bildfläche interessant gestaltet und somit hat die Bildkomposition Kraft bekommen.
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23 mm, Blende 14, 1/50 Sekunde, ISO 200
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26 mm, Blende 14, 1/50 Sekunde, ISO 200


Überall wachsam sein


Kehren wir zurück in die bewegte Welt der Großstadt. Fährt man beispielsweise mit der New Yorker U-Bahn (es könnte genauso gut die Frankfurter oder Berliner U-Bahn sein), so macht es keinen Sinn, zu dösen: Auch hier kann ganz plötzlich etwas geschehen. In diesem Moment musste ich ganz schnell handeln. Ich hatte mein 24–105-mm-Universalzoom auf meiner Kamera und musste schnell feststellen, dass die 24-mm-Brennweite für ein Querformat nicht ausreichte. Also blieb nur das Hochformat, mit dem ich von meinem Platz aus den jungen Mann gerade formatfüllend aufs Bild bekam, indem ich die Kamera diagonal hielt. So entstand eine dynamische Komposition. Bei ISO 1600 kam ich bei Blende 5 gerade noch auf 1/125 Sekunde, was dank Bildstabilisator ausreichte, um dieses Bild verwacklungsfrei aufzunehmen.


[image: image]


24 mm, Blende 5, 1/125 Sekunde, ISO 1600


Geht man mit der Kamera durch eine Großstadt, so gilt es, immer wachsam zu sein. Sehr schnell kann sich plötzlich eine Situation verdichten, die zu einer interessanten Bildkomposition führt. Im Rahmen der »Biennale für aktuelle Fotografie« waren in Ludwigshafen an Gebäudeaußenwänden Fotos aufgeklebt, die Zeugnis von Kriegen ablegten. An diesem Gebäude waren Frauen aus Syrien abgebildet, die gerade unter einer Ausgangssperre litten. Zwei ebenfalls sehr südlich anmutende Männer würden in Windeseile an diesem Foto vorbeigehen. Hier musste ich sehr schnell handeln, um genau den Moment abzupassen, in dem die beiden Männer Teil des Fotos würden. So ist eine perfekte Bildkomposition entstanden, bei dem man als Betrachter (fälschlicherweise) die beiden Männer den drei abgebildeten Frauen zuordnet.


[image: image]


24 mm (35 mm im Vollformat) Blende 5, 1/800 Sekunde, ISO 3200


Einfache und komplexe Komposition


Gern möchte ich Sie ermuntern, mit der Kamera durch die Stadt zu ziehen und erst einmal mit einfacheren Kompositionen zu üben. Versuchen Sie, etwas bildnerisch Interessantes zu entdecken, so wie hier: Die Mauer zu einem Kirchenvorhof in einem kleinen Ort in Ligurien ist in geschwungenen Formen gestaltet. Als Spannungspol ist die angeschnittene Silhouette eines Sonnenschirms rechts ins Bild gesetzt. Nun gilt es, nur noch auf die richtige Person zu warten und sie an der richtigen Stelle ins Bild zu setzen. Der Junge war perfekt. Mit nur einer Person lässt sich leichter eine Bildkomposition bauen, als wenn mehrere Personen im Spiel sind. Üben Sie sich zunächst darin, mit einer Bildkomposition zu gestalten, in die Sie nur eine Person einbetten. Wenn Sie darin einigermaßen sicher sind, können Sie sich dem weitaus schwierigeren Thema widmen: der Gestaltung komplexer Kompositionen.


Das große Bild auf der rechten Seite hat einen weitaus höheren Schwierigkeitsgrad. Hier gibt es vier Elemente, die richtig ins Bild gebettet sein müssen: der Schwarze, der mit einem Zettel die Aufmerksamkeit eines Passanten zu wecken versucht, die drei abgebildeten Fotomodelle auf dem Bus, die Touristen auf dem Dach des Busses, von denen eine Person mit ihrem Finger auf etwas zeigt, und schließlich der Schriftzug »Grace«, was so viel wie »Gnade« heißt.


Auf dieser Komposition ist jedes Element in etwa am richtigen Platz und nichts Überflüssiges im Bild, was eine Grundvoraussetzung für eine gelungene Bildkomposition ist. Ich bitte Sie aber, sich erst in solch komplexen Bildkompositionen zu üben, wenn Sie diesen Teil über Kompositionslehre fertiggelesen haben.


[image: image]


55 mm (35 mm im Vollformat), Blende 5,6, 1/1600 Sekunde, ISO 400


[image: image]


105 mm, Blende 10, 1/500 Sekunde, ISO 200
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Die Bildmitte kann eine Falle sein


Wer beim Fotografieren wenig überlegt und einfach »knipst«, begeht meist den Anfängerfehler Nr. 1: Das Wesentliche des Bildgeschehens genau in die Bildmitte zu setzen. Genau davor möchte ich Sie aber bewahren! Dinge in die Bildmitte zu setzen, ist nur in wenigen Ausnahmefällen sinnvoll, und darauf kommen wir auf der nächsten Doppelseite zu sprechen.


So kann es zum einen Sinn machen, mit Symmetrie zu gestalten. Die zweite Möglichkeit, mit der Bildmitte sinnvoll umzugehen, ist die Gestaltung mit der Fluchtperspektive. In fast allen anderen Fällen aber wirkt es eher langweilig, das Wesentliche eines Fotos in die Bildmitte zu setzen! Damit Sie das selbst feststellen, möchte ich Sie bitten, sich auf folgende einfache Weise einmal in Bildkomposition zu üben:


Nehmen Sie sich ein Objekt vor – sei es ein Haus, ein Baum oder auch ein völlig anderes Objekt –, und machen Sie viele verschiedene Versuche, es in die Bildfläche einzubetten:


− Setzen Sie es zunächst genau in die Bildmitte.


− Versuchen Sie in einem zweiten Schritt, das Objekt aus der Bildmitte herauszunehmen und im Goldenen Schnitt anzuordnen, also in gedachte Linien, die das Bild im Verhältnis 5 : 8 teilen.


− Als Nächstes versuchen Sie das Objekt weiter an den Rand zu setzen und ein optisches Gegengewicht zu finden, damit Bildspannung entsteht.


[image: image]
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Beim kleinen Bild ist ein auf Grund gelaufenes Schiff in die Bildmitte gesetzt: Das Bild ist langweilig! Deutlich besser ist das größere Bild auf der rechten Seite unten: Das Schiff ist leicht nach links versetzt, und das Auge des Betrachters wird durch einen Durchblick auf das Geschehen konzentriert – das »Bild im Bild«-Prinzip (siehe Seite 306). Noch besser sind die beiden oberen Bilder, bei denen das Schiff aus der Bildmitte herausgerückt und in ein Spannungsverhältnis mit anderen Elementen gesetzt wurde.


[image: image]


28 mm, Blende 11, 1/500 Sekunde, Ilford Delta 100


Symmetrie und Fluchtperspektive


Wie schon erwähnt, sind eine bewusst symmetrische Gestaltung oder eine Gestaltung mit der Fluchtperspektive Gründe, bei denen es gerechtfertigt ist – ja, sogar sehr sinnvoll sein kann –, die Bildmitte zu betonen. Dieses Bild zeigt eine Landschaft auf Lanzarote, so wie der Betrachter sie nicht gerne anschauen möchte. Ihm wird nämlich der Blick in die schöne Landschaft versperrt, und das auch noch durch große, hässliche Betonquader. Hier haben wir sowohl Klappsymmetrie als auch eine klare Fluchtperspektive, die den Blick des Betrachters genau auf die Bildmitte konzentriert. Das Bild ist dennoch nicht langweilig, denn die Betonquader sind wuchtig und lösen Unbehagen aus. Was geschieht hier mit der Landschaft? Wozu dienen die Betonquader?


[image: image]


24 mm, Blende 2,8, 1/30 Sekunde, Orwo NP 22


Das obere Bild ist noch zu analogen Zeiten mit einer kleinen »Notizbuchkamera« entstanden. Es ist zwar nicht komplett scharf, aber dennoch ausdrucksstark. Alle Fluchtlinien führen zum Kopf des Menschen, der als schwarze Silhouette vor »dem Licht am Ende des Tunnels« (das ist natürlich klischeehaft) steht. Hier ist der Fluchtpunkt etwas aus der Bildmitte herausgenommen: Er liegt etwas oberhalb und etwas rechts von der Bildmitte. Durch die dreifache Wiederholung der Schattenpartien bekommt das Bild seine besondere Kraft. Solch eine einfache Komposition mit Zentralperspektive kann also die Ausdruckskraft eines Fotos verstärken. Versuchen auch Sie einmal, Bilder mit Zentralkomposition und Fluchtperspektive zu finden. Tunnel eignen sich hervorragend dazu.
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Bildspannung erzeugen


Haben wir die Gestaltung mit der Bildmitte überwunden, so kommen wir fast automatisch zur Bildspannung. Bildspannung entsteht ähnlich wie die elektrische Spannung zwischen zwei Polen.


Bildgestaltung mit Bildspannung bedeutet, den Ausschnitt so zu wählen, dass die verschiedenen Bildelemente eher an den Bildrändern angeordnet sind. So entstehen zwei oder auch mehr Pole im Bild, zwischen denen sich eine Spannung aufbaut. Wenn die Bildpole in etwa gleichwertig sind, sorgt solch eine Gestaltung dafür, dass das Auge im positiven Sinne nicht zur Ruhe kommt, denn es kann immer wieder zwischen den verschiedenen Polen hin- und herspringen. Dabei können die Pole gleich groß und ähnlich oder auch sehr unterschiedlich sein wie bei dem größeren Bild auf der rechten Seite.


Auch bei einem Musikstück wird häufig Spannung in die Komposition eingearbeitet, nur dass die Gestaltungsfläche dort nicht ein rechteckiger Bildraum, sondern die Zeit ist. In klassischen Musikstücken ist häufig zu einer harmonischen Folge von Tönen ein Kontrapunkt, ebenfalls als Spannungspol, eingebaut. Nachdem Sie Versuche mit dem Schwerpunkt Bildmitte gemacht haben, probieren Sie nun bitte, bei Ihren Fotos die Mitte völlig auszusparen. Gestalten Sie z. B. architektonische Flächen so, dass jeweils zwei unterschiedliche Bildelemente zueinander in einem Spannungsverhältnis stehen. Im nächsten Schritt versuchen Sie dann, Bilder zu komponieren, die komplexer sind und bei denen mehr als zwei Elemente spannungsvoll zueinander in Beziehung stehen.


[image: image]


Diese beiden Bilder zeigen Ihnen, was ich meine: Das kleinere Bild vom Fishtail Mountain in Nepal ist mittig komponiert und somit auch nicht überzeugend, denn es hat kaum Bildspannung. Der riesige Berg war in der Wirklichkeit grandios anzuschauen, aber das kleine Foto kann diese Maße nicht mitteilen, zumal ja, wie schon erwähnt, auf einem Foto die dritte Dimension, die Räumlichkeit, fehlt.


229 mm, Blende 10, 1/4 Sekunde, ISO 200, Stativ


[image: image]


Das größere Bild aus Djanet in der algerischen Sahara dagegen ist so aufgebaut, dass die wesentlichen Elemente aus der Bildmitte herausgenommen sind. Es entsteht Bildspannung vor allem zwischen den dominanten Felsen links und rechts und als drittem Element zwischen dem kleinen Bäumchen unten. Das ist das i-Tüpfelchen des Landschaftsfotos aus der faszinierenden Sahara.


28 mm, analog auf Fuji Velvia, mit Silver Efex in Schwarzweiß umgewandelt


[image: image]


Die Herausforderung, Bildspannung zu erzeugen, bezieht sich auf alle Sujets und Genres in der Fotografie. Ein abstraktes Bild sollte ebenso Bildspannung haben wie ein gegenständliches Bild. Möglicherweise können Sie Bilder mit Bildspannung nicht nur in der nächstgelegenen Stadt, sondern direkt vor Ihrer Haustür oder sogar in Ihrem Garten oder dem Stadtpark fotografieren. Schauen Sie sich banale Gegenstände an, am besten bei Sonnenschein, damit Sie Licht und Schatten gestalten können. Das kleine Bild zeigt einen Plastikstuhl mit seinem Schatten, ein sehr banales Motiv. Aber es ist so gestaltet, dass Bildspannung entsteht:zwischen links und rechts, hell und dunkel, Licht und Schatten.


55 mm, Blende 16, 1/125 Sekunde, ISO 200


[image: image]


Manchmal gilt kein »entweder oder«, sondern ein »sowohl als auch«. So gibt es Motive, bei denen sowohl die Bildmitte betont sein kann als auch Bildspannung vorhanden ist. Auf diesem Foto im indischen Varanasi sitzen sich zwei junge Männer gegenüber und schauen auf ein Handy. Ihre Oberkörper sind an den Bildrändern positioniert und stehen kompositorisch betrachtet in einem Spannungsverhältnis zueinander. Ihre Köpfe jedoch umschreiben die Bildmitte und berühren sich sogar an der Stirn. Eine auf die Mitte bezogene Gestaltung wirkt in dem Moment nicht langweilig, wo auch Bildspannung zwischen zwei Elementen hinzukommt.


105 mm, Blende 6,3, 1/40 Sekunde, ISO 3200


[image: image]


Dieses Bild aus dem größten Slum von Mumbai verdeutlicht Ihnen noch einmal, was ich meine. Das Bild ist quasi zweigeteilt und hat zwei Bewegungen, die beide aus dem Bild herausführen. Der rechte Teil ist der Hingucker, denn auf einer Werbetafel berührt ein Mann mit der Zunge eine Rasierklinge. Die Bewegung führt nach rechts aus dem Bild hinaus. Im linken Teil trägt ein Mann große Blechteile (vermutlich eines verschrotteten Autos), um sie zum Recycling zu bringen. Diese Bewegung führt nach links aus dem Bild hinaus. Beide Bewegungen schaffen eine extrem starke Bildspannung, weil das Auge des Betrachters zwischen ihnen hin- und herpendelt und somit im Bild bleibt. Die Schärfe musste auf die linke Bildhälfte gelegt werden, da das Gesicht mit der Klinge auch leicht unscharf gut zu erkennen ist.


18 mm (27 mm im Vollformat), Blende 3,5, 1/320 Sekunde, ISO 1600
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Bildrhythmik


Den Begriff »Rhythmus« kennen wir aus der Musik – man assoziiert die Taktschläge, die die Struktur des Stücks angeben. Aber auch aus der Natur kennen wir den Begriff des Rhythmus. Hier bedeutet er so etwas wie die stetige Wiederkehr von Ähnlichem. Damit können auch die Jahreszeiten gemeint sein. Solch eine Wiederkehr von Ähnlichem muss aber nicht nur auf die Zeit bezogen sein, sondern auch der Raum auf der Bildfläche kann durch Rhythmus strukturiert sein. Beschreibt der Rhythmus in der Musik die Grundstruktur der Zeitaufteilung, so ist Rhythmus im Bild die Grundstruktur der Raumaufteilung durch die Elemente.


Bildrhythmik findet sich meist in sogenannten Reihungen. Die Reihung zählt neben der Streuung und der Ballung zu den Grundformen bei der Verteilung der Elemente auf dem Bild. Bei der Reihung, d. h. der Wiederholung von ähnlichen Elementen auf dem Bild, entsteht automatisch ein Bildrhythmus.


Besonders minimalistisch, also mit sehr wenigen Elementen gestaltete rhythmische Bilder sind oft besonders kraftvoll. Manche modernen Musikstücke, z. B. im Techno, leben ebenfalls von der stetigen Wiederholung einer musikalischen Grundform. Auch manche afrikanischen Trommelrhythmen werden bei Ritualen ständig wiederholt und sollen einen Trancezustand herbeiführen. Natürlich bedarf es bei solch einer stetigen Wiederholung von Formen – sei es in der Musik oder auf Bildern – eines Gegenpols, sonst entsteht Monotonie. Und da wären wir wieder bei der Bildspannung, die wir im vorigen Kapitel besprochen haben. Haben Sie schon Bilder mit Bildspannung gestaltet, versuchen Sie nun bitte Motive zu finden, die zusätzlich zur Bildspannung einen deutlichen Bildrhythmus haben, also eine Wiederholung ähnlicher Elemente.


[image: image]


Dieses Foto ist in einem langen Gang auf der Frankfurter Messe fotografiert. Die Licht- und Schattenspiele der Fensterumrahmungen wiederholen sich sehr oft und bilden den Bildrhythmus. Die junge Frau ist der Gegenpol, aber auch in ihrem Oberteil, das von der Sonne angeleuchtet wird, wiederholen sich etliche dunkle Streifen zu einem Bildrhythmus.


200 mm, Blende 9, 1/500 Sekunde, ISO 200


[image: image]


Die beiden Bilder dieser Doppelseite illustrieren auch das Thema »Optische Dreiecke« (Seite 284), sind allerdings hier als Beispiele für Bildrhythmik gedacht. Dieses Bild habe ich im Frankfurter Westhafentower fotografiert. Bei Gegenlicht aufgenommen, wirkt es sehr grafisch und lebt von der rhythmischen Wiederholung der zahlreichen Fensterdreiecke und deren Schatten. Sonne, Figur und Schornstein bilden die drei Spannungspole zu den rhythmischen Dreiecken.


13 mm (19,5 mm im Vollformat), Blende 13, 1/250 Sekunde, ISO 200


[image: image]


Auf diesem Bild spiegelt sich das Brückengebäude des Frankfurter Westhafens und bildet ebenfalls einen Rhythmus von hellen und dunkleren kleinen Dreiecken, denen als Spannungspol der Schatten eines Mannes gegenübergestellt ist. Hier haben wir also drei Kompositionsthemen: Bildrhythmik, Bildspannung und Dreieckskomposition. Vergleicht man diese Bildkompositionen mit einem Musikstück, so ließen sich Parallelen finden. Der Bolero von Ravel ist zum Beispiel ein Stück, bei dem die gleiche Grundstruktur über einen langen Zeitraum vom leisen Beginn stetig bis zum lauten Ende ganz ähnlich variiert wird.


48 mm (72 mm im Vollformat), Blende 13, 1/250 Sekunde, ISO 200
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Wohin soll der Horizont?


Man solle den Horizont keinesfalls in die Bildmitte setzen, war früher einer der Grundpfeiler aller akademischen Bildgestaltungsregeln. Aber dann kam Hiroshi Sugimoto, ein berühmter Fotograf aus Japan, und vollzog exzessiv das angeblich Verbotene: Er fotografierte minimalistische Meeresbilder, die ausschließlich aus Meer und Himmel bestehen, und dies auch noch in Schwarzweiß. Und wohin setzte er den Horizont? Eben genau in die Bildmitte! Hieraus sollten wir zwar nicht die Nichtigkeit aller akademischen Regeln ableiten. Zumindest können wir daraus aber lernen, dass alle akademischen Regeln dazu da sind, beherrscht zu werden, um sie nach der Meisterschaft wieder loslassen zu dürfen.


Eine Aufteilung des Horizonts in der Bildmitte bedeutet gar keine Bildspannung zwischen der oberen und der unteren Bildhälfte. Die Aufteilung im Goldenen Schnitt gilt akademisch als besonders harmonisch (siehe nächstes Kapitel), ist aber keineswegs ein Muss. Grundsätzlich gilt: Je weiter der Horizont an den oberen oder unteren Bildrand gerückt wird, umso mehr Bildspannung entsteht zwischen den beiden unterschiedlich großen Flächen. Machen Sie einen Ausflug – entweder ans Meer, falls erreichbar, oder an einen möglichst großen See. Falls das nicht möglich ist, fahren Sie in eine weite, flache Landschaft. Teilen Sie den Horizont zunächst mittig, dann im Goldenen Schnitt. Schließlich setzen Sie den Horizont bitte einmal extrem nach oben und dann ganz nah an den unteren Bildrand. Entscheiden Sie selber, was Ihnen am besten gefällt.


[image: image]


Nicht umsonst ist es in Mode gekommen, bei Wasseraufnahmen einen Neutraldichtefilter zu verwenden. Mit ihm kommt man auch bei Tageslicht zu langen Verschlusszeiten, in diesem Fall zu 30 Sekunden. So bekommt das Meer einen fast samtenen Charakter. Die Aufteilung des Horizonts habe ich hier bewusst nach oben gelegt, um Bildspannung zu den Steinen am unteren Bildrand herzustellen. Experimentieren Sie auch damit, Gegengewichte zum hoch gelegten Horizont ins Bild zu bringen.


Auch das linke Bild unten ist mit einem Neutraldichtefilter 15 Sekunden lang belichtet worden, sodass die samtene Meereswirkung entsteht. Die Verlegung des Horizonts in die Mitte machte in diesem Fall Sinn, weil so eine Art Klappsymmetrie zwischen dem Himmel und dessen Spiegelung entstanden ist. In Farbe wäre dieses Bild eines Strandes auf Lanzarote nur knapp am Kitsch vorbeigeschrammt. Beim rechten Bild war eine Langzeitbelichtung nicht angezeigt, denn es ging vor allem darum, den dramatischen Himmel darzustellen. Somit war es sinnvoll, den Horizont ganz nach unten zu setzen, um die apokalyptische Himmelsstimmung voll zur Wirkung zu bringen.


[image: image]


Wohin man den Horizont setzen sollte, hängt ganz entscheidend vom Motiv ab. Bei diesem wunderbaren Gegenlichthimmel im indischen Pushkar lag der Ort selbst durch das Gegenlicht im Dunkeln. Deshalb war es hier sinnvoll, den Horizont nach unten zu legen und die beiden Berge und den kleinen Tempel rechts als Silhouetten auf dem Bild erscheinen zu lassen. Hauptakteur dieses Bildes ist der Himmel, und ihm soll auch der Großteil des Bildraums gewidmet sein. Da die kleine Leica CL bei Blende 4,5 im Weitwinkelbereich ihre optimale Schärfeleistung entfaltet, habe ichdas Bild trotz der Helligkeit bei dieser Blende fotografiert.


Leica CL, 20 mm, Blende 4,5, 1/6400 Sekunde, ISO 200


[image: image]


Auf diesem Foto vom indischen Jodhpur war die Situation eine andere: Es herrscht Seitenlicht, sodass die faszinierende Altstadt vom Licht wunderschön moduliert wird und die Burg mit dem magischen Felsen schön angeleuchtet ist. Um eine Aufteilung genau in der Mitte zu vermeiden, habe ich hier den Horizont auf die untere harmonische Teilungslinie des Goldenen Schnitts gelegt. Der magische Himmel ist mit Silver Efex noch besonders stimmungsvoll herausgearbeitet.


23 mm, Blende 6,3, 1/200 Sekunde, ISO 100
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Der Goldene Schnitt


Was gute Bildgestaltung bedeutet, war schon den alten Griechen bekannt. Schon dort tauchte der Begriff des »Goldenen Schnitts« auf. Mathematisch bedeutet er, dass bei der Teilung einer Strecke in zwei Teile sich deren größerer Teil zum kleineren Teil genauso verhält wie die gesamte Strecke zum größeren Teil. Das entspricht einem Teilungsverhältnis von 1 : 1,618, also ungefähr von 3 : 5. Bei dieser Aufteilung einer Bildfläche empfinden wir die optimale Balance zwischen Harmonie und Bildspannung.


Im Gegensatz zu einer mittigen Bildaufteilung kann das Auge bei einer Aufteilung im Goldenen Schnitt immer wieder zwischen zwei unterschiedlich großen Bildflächen hin- und herpendeln und verweilt dadurch länger auf der Bildfläche. Die Linien dieser besonders angenehmen Bildaufteilung nennt man »harmonische Teilungslinien«. Es gibt sowohl die untere und obere waagerechte harmonische Teilungslinie als auch die rechte und linke senkrechte. Nimmt man nun noch die beiden Symmetrieachsen und Diagonalen hinzu, so entsteht das sogenannte »Elementargerüst«. Ein Foto, das zu streng daran orientiert ist, wirkt allerdings äußerst starr. Orientieren sich aber einzelne Elemente an diesem Elementargerüst, so unterstreicht das in der Regel einen klaren, gut strukturierten Bildeindruck.


In der modernen Bildsprache wird dieses uralte Harmoniegesetz aber nicht mehr so häufig angewendet. Die heutige Bildsprache arbeitet vielfach mit Extremen, auch bei der Bildaufteilung, so wie wir es im letzten Kapitel gesehen haben. Dennoch ist der Goldene Schnitt nicht überholt. Gehen Sie mit Ihrer Kamera in die Stadt und versuchen Sie, architektonische Linien bei der Bildaufteilung ähnlich wie auf meinen Bildern am Goldenen Schnitt zu orientieren, sodass mindestens eine wesentliche Linie im Bild einer harmonischen Teilungslinie entspricht. Sie werden feststellen, dass dies ein schwieriges Unterfangen ist.


[image: image]


Die Fotos auf der rechten Seite zeigen einen Speicher in Bremen. Auf dem oberen Bild verlaufen die beiden Ecklinien der schrägen Seitenansicht des Speichers genau entlang der linken und rechten senkrechten harmonischen Teilungslinie (siehe Kompositionsskizze). Die angewinkelte Seitenfläche des Speichers wird von einer schrägen dicken Linie unterteilt, die ziemlich die aufsteigende, sogenannte positive Diagonale beschreibt. Die Verlängerung dieser Bemalung auf der Frontwand entspricht in etwa der oberen waagerechten harmonischen Teilungslinie. Denkt man sich nun noch, wie auf der Kompositionsskizze, die negative Diagonale und die untere waagerechte harmonische Teilungslinie hinzu, so ist das oben schon beschriebene »Elementargerüst« dargestellt. Orientiert man Bilder zu stark am Elementargerüst, kann es leicht zu einem zu starren Bildeindruck kommen.


[image: image]


Beim wird nicht mit den harmonischen Teilungslinien, sondern mit den Symmetrieachsen gestaltet. Ist das obere, am Goldenen Schnitt orientierte Bild sehr ruhig und harmonisch, so entsteht bei dieser Variante deutlich mehr Bildspannung, denn die Fläche rechts der senkrechten Symmetrieachse ist bis auf den dicken »Strich« fast leer, während die linke Hälfte mit den rhythmischen, grafisch wirkenden Elementen der Treppen gefüllt ist.


[image: image]


Bei komplexeren Bildsituationen ist es nicht einfach, mit dem Goldenen Schnitt zu komponieren. Die wichtigste vertikale Linie hier ist die Mitte des Mannes und seine »Verlängerung« in der linken Säulenkante. Diese Elemente liegen auf der linken vertikalen harmonischen Teilungslinie und schaffen so eine Ordnung in dem komplexen Bildgeschehen. Die rechte Kante der Säule, die vom Auge bis an den unteren Bildrand verlängert wird, entspricht der rechten harmonischen Teilungslinie.


35 mm, Blende 10, 1/250 Sekunde, ISO 200


[image: image]


Auf diesem sich selbst ironisierenden Bild aus Dubai sind das Schild und seine große Halterung die bildbestimmenden Elemente: Die untere waagerechte Linie des Schildes läuft durch die horizontale Symmetrieachse, während die obere Linie ziemlich genau die waagerechte harmonische Teilungslinie beschreibt. Das linke Ende der Halterung beschreibt die senkrechte Symmetrieachse, das rechte Ende in etwa die rechte senkrechte harmonische Teilungslinie. So besteht diese Komposition aus Axialsymmetrie und Goldenem Schnitt.


280 mm, Blende 11, 1/160 Sekunde, ISO 250
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Statische und dynamische Komposition


Orientiert man ein Bild an senkrechten und waagerechten Linien, so spricht man von einer »statischen Komposition«; orientiert man es an den Diagonalen und anderen schrägen Linien, so spricht man von einer »dynamischen Komposition«.


Statische Kompositionen werden eher mit Telebrennweiten aufgenommen. Sie sorgen z. B. bei der Fotografie architektonischer Sujets dafür, dass fast alle im Bild entstandenen Linien zu senkrechten oder waagerechten Linien werden, denn sie werden ja aus weiter Entfernung herangeholt, sodass sich kaum perspektivische Schrägen ergeben. Statische Kompositionen sind oft auch symmetrisch und haben so eine ganz klare Bildordnung, die sehr schnell zu erfassen ist.


Dynamische Kompositionen hingegen können mit allen Brennweiten fotografiert werden. Das Wichtige ist, Schrägen ins Bild zu bringen. Das können sowohl die typischen architektonischen Fluchtlinien bei Weitwinkelobjektiven sein als auch Bilder mit schräg gehaltener Kamera bei anderen Brennweiten. Grundsätzlich wirken statische Kompositionen aber eher in sich ruhend, während dynamische Kompositionen Bewegung suggerieren und oft auch leichter erscheinen. In der heutigen Zeit geht der Trend eindeutig zu dynamischen Kompositionen. Arbeiten Sie mit Ihrer Kamera wieder in einer größeren Stadt, nehmen Sie Objektive von Weitwinkel bis Telebrennweite mit, und konzentrieren Sie sich darauf, ausschließlich statische und dynamische Kompositionen zu erarbeiten.


[image: image]


Dieses Foto vom New Yorker Chrysler Building ist eine typische dynamische Komposition:


Die aufsteigende Diagonale ist betont, und auch fast alle anderen Linien verlaufen schräg.


Die Hochhäuser wirken labil und neigen gefühlt zum Umkippen.


16 mm, Blende 11, 1/500 Sekunde, ISO 200


[image: image]


Abgesehen von den verspielten Rundungen der wunderschönen Art-déco-Hochhäuser in New York, besteht das große Bild fast nur aus senkrechten und waagerechten Linien, ist also ein typisches Beispiel für eine statische Komposition.


144 mm, Blende 14, 1/400 Sekunde, ISO 200


[image: image]


Dynamische Kompositionen müssen nicht unbedingt mit Weitwinkeloptik fotografiert sein. Wichtig ist nur, dass schräge Linien betont sind. Auf diesem Foto ist der Eingangsbereich der EZB dargestellt. Die helle weiße Linie stammt vom Vordach des Eingangsbereichs dieser Machtzentrale, die wie ein Hochsicherheitstrakt gesichert ist. Ob dort die Angst herrscht, dass die vielen Sparer all das Geld gewaltsam zurückverlangen, das die EZB ihnen genommen hat?


40 mm, Blende 7,1, 1/40 Sekunde (bei gutem Bildstabilisator)


[image: image]


Das zeigt die Kombination zweier Hochhausstrukturen in Frankfurt am Main: einmal die des Taunusturms und links unten die des Japan Centers (früher als Japan Tower bekannt). Das Japan Center zählt zu den schönsten Hochhäusern in Frankfurt. Dieses Foto arbeitet mit der absteigenden, sogenannten negativen Diagonalen. Diese Diagonale muss aber keineswegs einen negativen Bildeindruck hervorrufen.


150 mm, Blende 14 (Schärfentiefe), 1/500 Sekunde, ISO 200
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Die optischen Grundformen


Betrachtet man das allen Fotos innewohnende jeweilige abstrakte Grundmuster, so lässt sich die Formenvielfalt der meisten Fotos auf die sogenannten optischen Grundformen oder auf deren Kombinationen reduzieren.


Es gibt sechs optische Grundformen: zunächst einmal Punkt, Linie und Fläche. Die Fläche wiederum lässt sich in die vier Grundflächen Kreis, Dreieck, Rechteck und Quadrat differenzieren. Nachdem Sie dieses Kapitel durchgearbeitet haben, sollten Sie versuchen, wo immer Sie gerade sind, ob in der Stadt oder in der Natur, optische Grundformen zu entdecken und so zu gestalten, dass sie im Bild dominant werden. Sie können auch mehrere optische Grundformen miteinander kombinieren.


[image: image]


Der Punkt


Der Punkt zählt zu den Grundbausteinen in der Fotografie, denn schließlich war in der analogen Fotografie der Baustein für ein Bild das punktähnliche Filmkorn. Ein Foto setzte sich also aus unzählig vielen Punkten zusammen, die vom Licht berührt und dann in einem chemischen Prozess zu einem aussagekräftigen Bild geformt wurden.


Der Punkt ist aber auch in anderer Hinsicht besonders markant: Er ist oft eine Art i-Tüpfelchen in einem Foto, man denke nur an die unzählig vielen Bilder, die von Sonnenauf- oder -untergängen geschossen werden oder an die etwas selteneren und meist weniger kitschigen Bilder von einer Landschaft mit Vollmond, wie dem auf der rechten Seite. Auch bei solchen Bildern ist der Vollmond das oft für die Qualität eines Fotos entscheidende Element. Dieses kleine Element ist in der Lage, die Stimmung eines ganzen Bildes zum Klingen zu bringen.


Auch hier ist die Sprache wieder bezeichnend, denn der Ausdruck »etwas auf den Punkt bringen«, sagt viel über den Punkt aus: Er besitzt Klarheit, Deutlichkeit, Dominanz, Einfachheit und Geschlossenheit.


»Der Punkt ist die knappste Form«, hat Wassily Kandinsky über den Punkt gesagt: »Abstrakt gedacht oder in der Vorstellung ist der Punkt ideellklein, ideellrund ... In realer Form kann der Punkt unendlich viele Gestalten annehmen.«


Das gilt natürlich auch für die Fotografie. Ein Punkt ist symbolisch zu verstehen, natürlich kann dies auch eine kleine menschliche Gestalt sein oder wie auf dem Foto der folgenden Doppelseite eine Summe von zahlreichen Regentropfen. Kommen mehrere Punkte auf einem Bild zusammen, entsteht eine Bewegung oder ein Rhythmus. Darüber hatten wir ja schon in Kapitel 4, »Bildrhythmik«, (siehe Seite 254) gesprochen.


[image: image]


Der Punkt des Vollmonds ist das entscheidende Element auf diesem idyllischen Foto des ligurischen Orts Diano Castello.


Da es noch nicht ganz dunkel ist, bewältigt der Dynamikumfang der Canon EOS 5DS R die Situation noch so gut, dass der Vollmond sogar Zeichnung hat. Bei weiter fortgeschrittener Dunkelheit wäre eine HDR-Belichtung notwendig, und die ist schwierig, da der Mond sich bewegt.


138 mm, Blende 9, 2,5 Sekunden, ISO 100


[image: image]


Hier bilden die Baumstümpfe im Harz eine Reihe von Punkten, die mit den umgebenden Linien der Baumstämme einen Bildrhythmus bilden (siehe Seite 254). Natürlich bilden die Baumstümpfe nicht ganz genau einen Punkt, aber optisch fallen sie in die Kategorie »Punkt« der optischen Grundformen. Auf die Linie kommen wir im nächsten Kapitel zu sprechen.


Leica CL, 54 mm (81 mm im Vollformat), Blende 7,1, 1/250 Sekunde, ISO 400


[image: image]


Poetisch, ja geradezu märchenhaft wirken diese punktförmigen Regentropfen, die ebenfalls einen Bildrhythmus (siehe Seite 254) bilden. Dieses Bild musste aus dem Abstand heraus fotografiert werden, damit die Perspektive des Blatts in seiner Gesamtheit mit den Regentropfen erhalten blieb. Daher habe ich es mit der 280-mm-Brennweite bei Blende 32 und 0,5 Sekunde fotografiert, damit die höchstmögliche Schärfentiefe (im Makrobereich ist sie sehr niedrig) erreicht werden konnte.


280 mm, Blende 32, 0,5 Sekunde, ISO 200


[image: image]


Das kleine Bild ist abstrakter und natürlich auch nicht so romantisch. Es zeigt die metallene Halterung eines Tores, bei der das Loch (der Punkt) im Spannungsverhältnis zu einer interessanten Struktur steht.


105 mm, Blende 10, 1/50 Sekunde, ISO 200


Die Linie


Während der Punkt in sich ruhend ist, hat die Linie einen ganz anderen Charakter, denn sie erzeugt Bewegung und Dynamik. Außerdem grenzt sie Flächen auf dem Bildrechteck gegeneinander ab oder fasst neue Flächen ein wie auf dem Bild rechts.


Mit der Linie oder dem Linienspiel zu gestalten, ist ein besonderes Wesensmerkmal der Schwarzweißfotografie, denn Linien lassen Bilder grafisch erscheinen. Die Schwarzweißfotografie erinnert eher an Zeichnungen oder Druckgrafik. Ein Zeichner arbeitet vorrangig mit der Linie und gibt seine eigene Ausdruckskraft hinein. Die Linie ist quasi wie seine Handschrift. Aber auch in der Fotografie, besonders eben in der Schwarzweißfotografie, sind Linien starke Kräfte in einem Bild, die ein Gewebe bilden können und in der Lage sind, das Auge durch ein Bild zu führen.


Die Grundformen der Linie sind Senkrechte, Waagerechte und Diagonale. Senkrechte Linien erzeugen eher Nähe, denn schon als Kinder erfahren wir die »großen« nahestehenden Erwachsenen als Senkrechte. Natürlich erzeugen senkrechte Linien auch Höhe, gerade in der Architektur. Waagerechte Linien erzeugen eher Distanz und Weite, denn wir assoziieren sie mit dem Horizont. Bei den Diagonalen unterscheiden wir positive (von links nach rechts aufsteigende) und negative (von links nach rechts absteigende). Daran sieht man, dass wir Bilder, ähnlich wie Schrift – zumindest in der westlichen Hemisphäre – von links nach rechts lesen.


Eine Linie teilt aber auch automatisch eine Fläche in zwei Teile. Mehrere Linien bilden oft auch mehrere Flächen.


Die Wirkung der Linie – besonders in der modernen Architektur – kann man aber auch kritisch betrachten. So schrieb Friedensreich Hundertwasser in seinem Verschimmelungsmanifest: »Das Lineal ist das Symptom der neuen Krankheit des Zerfalls. Wir leben in einem Chaos der geraden Linien, in einem Dschungel der geraden Linien. Wer dies nicht glaubt, der gebe sich einmal die Mühe und zähle die geraden Linien, die ihn umgeben, und er wird begreifen; denn er wird niemals zu einem Ende gelangen.«


[image: image]


Frankfurt am Main hat nicht nur den größten deutschen Flughafen, elf Kilometer über Frankfurt scheint auch der internationale Luftverkehr ein Drehkreuz zu bilden. Abgesehen von der Corona-Zeit sieht man manchmal bis zu 20 Flugzeuge in der Luft. Optisch ist das interessant, denn Kondensstreifen bilden schöne optische Linien, die den Himmel teilweise in verschiedene Flächen aufteilen. Dass der weltweite Flugverkehr mit mindestens 5 %, wenn nicht mehr, am weltweiten CO2-Ausstoß beteiligt ist, ist allerdings weniger schön. Wollte man nicht schon längst Flugzeuge herstellen, die mit Wasserstoff fliegen? Corona hat jedenfalls eine Zwangspause verordnet.


30 mm, Blende 8, 1/50 Sekunde, ISO 200


[image: image]


Die Linie hat per se einen grafischen Charakter (vergleiche auch Seite 16 ff). Deshalb ist es interessant, Linienspiele so wie hier bei Gegenlicht zu fotografieren, sodass sie grafisch erscheinen. Die mittleren Tonwerte fehlen mehr oder weniger, Schwarz- und Weißtöne dominieren das Bild. Das obere Bild dieser Seite ist sehr stark abstrahiert und zeigt nur Stromleitungen. Sehr wichtig ist die von unten nach oben verlaufende Linie. Ohne sie wäre die Komposition zu monoton.


261 mm, Blende 20, 1/400 Sekunde, ISO 200


[image: image]


Das untere Bild zeigt Gräser im Schnee, die ein abwechslungsreiches und spannungsvolles Linienspiel bieten.


56 mm (84 mm im Vollformat), Blende 7,1, 1/320 Sekunde, ISO 800
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Aus der Aufnahme einer banalen Szene auf Lanzarote habe ich fast alle Zwischentöne mit Lightroom herausgenommen, sodass nur drei Tonwerte entstanden sind: Schwarz, Weiß und ein mittlerer Grauwert beim Vulkan im Hintergrund.


154 mm, Blende 20, 1/640 Sekunde, ISO 200


Der Kreis


Wir haben gesehen, dass die Grundformen bei der Bildgestaltung Punkt, Linie und Fläche sind. Nachdem wir Punkt und Linie betrachtet haben, wollen wir nun die verschiedenen Grundformen der Fläche – Kreis, Dreieck, Rechteck und Quadrat – in Augenschein nehmen.


Der Kreis ist der Inbegriff von Geschlossenheit und Ganzheit. Alle Symmetrieachsen laufen durch das Zentrum eines Kreises und sind im Gegensatz zum Oval gleich lang. Der Kreis ist sehr zentrumsorientiert, keine Bewegung weist nach außen. Deshalb liegt es auch nahe, einen Kreis in einer Bildkomposition mittig anzuordnen und ihn ein Bild füllen zu lassen. Setzt man ihn nach rechts oder links, kippt ein Bild häufig und verliert an Geschlossenheit. Oder man muss mit einem Gegengewicht arbeiten, wenn man eine Kreisform an den Rand setzt. In einer hochformatigen Komposition wirkt ein Kreis nach unten gesetzt schwer, nach oben gesetzt dagegen leichter.


Ein Kreis wirkt längst nicht so stabil wie ein Rechteck. Ist räumlich gedacht die Entsprechung zu einem Rechteck der Quader, so ist die Entsprechung zum Kreis die Kugel. Während der Quader eine ganz stabile Grundfläche hat (er ist ja auch Grundlage fast jeder Architektur), so ist die Kugel äußerst beweglich, denn man kann sie ja ganz leicht ins Rollen bringen. Dieses Wissen überträgt man auch bei der Wahrnehmung von Bildern. Die Kreisform wird so zwar als geschlossen wahrgenommen, erzeugt aber im Gegensatz zum Rechteck einen doch sehr beweglichen Eindruck. Allgemein wirken runde Formen beweglicher, leichter und spielerischer als eckige Formen.


[image: image]


Moderne Beleuchtung kann wunderbar zu einer alten Stuckdecke passen, wie hier im Museum in Wiesbaden. Der Beleuchtungsring ist zwar eigentlich ein Oval, erscheint aber durch die schräge Perspektive nahezu als Kreis. Das Oval, auf dem Bild oberhalb vom Kreis, ist eine Variante des Kreises. Im Gegensatz zum Kreis hat das Oval eine Richtung und vermittelt damit auch mehr Spannung, denn seine Längssymmetrieachse ist betont.


30 mm (45 mm im Vollformat), Blende 5,6, 1/100 Sekunde, ISO 1600
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Auf diesem Foto des Dachs einer modernen New Yorker U-Bahn-Station umschließt das Oval einen Kreis. Es ist also auch hier deutlich zu erkennen, wie der Kreis in sich ruht, während das Oval eine Bewegung enthält. Man könnte als Betrachter den Eindruck gewinnen, das Oval dehne sich nach rechts und links aus. Oval und Kreis sind noch mal gegliedert: der Kreis durch ein Gitter von Quadraten, das Oval durch ein Gitter von Rauten.


16 mm, Blende 9, 1/320 Sekunde, ISO 200


[image: image]


In der Frankfurter MyZeil-Passage sind weiße Kreise in verschiedener Größe in den Fußboden eingebettet. Nur einen weißen Kreis zu fotografieren, wäre langweilig, und so machte es auf dem unteren Foto Sinn, durch mehrere Komponenten Bildspannung zu erzeugen: Drei Kreise stehen zueinander in Beziehung, der mittlere Kreis zum kleinen Kreis oben und zum angeschnittenen Kreis unten.


67 mm, Blende 8, 1/50 Sekunde, ISO 200
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Eine moderne Skulptur von Rosa Barba fügt sich hervorragend in die architektonische Gestaltung der Schirn-Kunsthalle in Frankfurt am Main ein. Der Kreis umfasst hier viele weitere optische Grundformen wie Punkt, Linie oder Rechteck. Der Kreis ist allerdings die dominanteste optische Grundform, denn er wiederholt sich in Form von Verjüngungen bis hin zur Bildmitte. Bei so viel Formenvielfalt ist auch eine mittige Komposition nicht langweilig.


16 mm, Blende 8, 1/80 Sekunde, ISO 200


Das optische Dreieck


Ganz anders als die runde Form des Kreises wirkt die spitze Form optischer Dreiecke. Das Dreieck zählt neben Kreis, Quadrat, Rechteck und Punkt nicht nur zu den geometrischen Grundformen, sondern auch zu den Grundformen der Bildgestaltung. Denkt man ein Dreieck räumlich, so entsteht eine Pyramide.


Die Dreieckskomposition ist eine der bekanntesten klassischen Kompositionsmöglichkeiten. In der Regel wirkt sie sehr statisch, man kann sie aber auch für eine dynamische Bildgestaltung nutzen.


Caspar David Friedrich benutzte die Dreieckskomposition besonders häufig in seinen Gemälden. Oft hat er in seinen magischen Himmelspartien die Wolken in Form eines Dreiecks angeordnet, ähnlich wie beim Foto dieser Doppelseite. Auch wenn es im Gegensatz zum Kreis spitze Kanten hat, ist das Dreieck ein in sich harmonisches Gebilde. Besonders gleichschenklige oder gleichseitige Dreiecke erzeugen optische Harmonie. In der älteren Architektur wurden spitze Dächer oft so gebaut, dass ihre Winkel genau gleich waren, also ein gleichseitiges Dreieck bildeten, was ebenfalls besonders harmonisch wirkte.


Für die Fotografie gelten die gleichen Bildgesetze wie für die Malerei, nur muss ein Fotograf all das, was er komponieren möchte, in der Wirklichkeit vorfinden. Er muss also in diesem Fall die Wirklichkeit auf sogenannte »optische Dreiecke« abklopfen. Dabei kann das Dreieck deutlich zu sehen oder auch nur angedeutet oder etwas versteckt sein. Das optische Dreieck in einem Bild hat ähnlich wie der Goldene Schnitt (siehe Seite 262) eine sehr ordnende, harmonisierende Funktion.


[image: image]


Fotografieren bedeutet die Wirklichkeit nicht nur nach Inhalten, sondern auch nach möglichen prägnanten Formen abzusuchen. Im Frankfurter Palmengarten galt es, die für sich genommen zu diffusen Bäume in eine klare Bildordnung einzubetten. Da war es sinnvoll, zwei Kondensstreifen im Himmel so dominant werden zu lassen, dass sie ein gleichschenkliges Dreieck bilden, dessen Spitze in die Bildmitte verweist und somit eine klare, symmetrische Bildordnung schafft. In das große Himmelsdreieck ist auch ein kleineres eingebettet.


24 mm, Blende 10, 1/250 Sekunde, ISO 200


[image: image]


Im Gegensatz zu gleichseitigen oder gleichschenkligen Dreiecken sind spitze Dreiecke extrem dynamisch und haben eine starke Bewegung in Richtung ihrer Spitze. Auf diesem Bild von den Formen eines Sandstrandes in Lanzarote laufen mehrere spitze Dreiecke auf einen Schatten zu. Hier geht die Bewegung der Dreiecke mit unserer Leserichtung konform: von links nach rechts. Die beiden Punkte bilden eine weitere für das Bild wichtige Form neben den Sanddreiecken und dem Schatten.


45 mm (67,5 im Vollformat), Blende 14, 1/100 Sekunde, ISO 200
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Auf diesem abstrahierten Landschaftsbild scheint die Dreiecksspitze eine regelrechte Stechkraft zu entwickeln. Natürlich ist das nur vorgetäuscht, denn die Felswand rechts ist ja wesentlich weiter vorne als die Dreiecksspitze des auslaufenden Vulkanschattens. Im Prinzip laufen hier bei genauem Hinsehen sogar drei spitze Dreiecke auf einen Punkt zu: die dunkle Form eines roten Vulkans auf Lanzarote, darunter eine helle, von der Sonne beschienene Form und darüber die Negativform des Himmels.


85 mm, Blende 13, 1/50 Sekunde, ISO 200


Das Rechteck


Das Rechteck ist nicht nur eine Grundform der Fläche in der Bildgestaltung, es ist auch die häufigste Form des Bildformats. Im Gegensatz zum Quadrat hat das Rechteck eine Spannung zwischen den verschieden langen Seiten – ist also nicht so zentriert wie das Quadrat, sondern dehnt sich aus. Die räumliche Variante des Rechtecks ist der Quader. Sind die Seitenkanten des Rechtecks im Goldenen Schnitt gehalten (siehe Seite 262), so spricht man auch vom Goldenen Rechteck. Das Rechteck als Bildformat kann entweder ein Quer- oder ein Hochformat, aber auch ein Panoramaquer- oder Panoramahochformat sein. Das Querformat ist in sich ruhend und eignet sich eher für statische Kompositionen. Es betont die Weite und ist passiver; das Panoramaquerformat betont Weite und Horizont auf extreme Weise. Ein Hochformat dagegen kann leichter aus dem Gleichgewicht kippen. Es ist aktiver als ein Querformat und ist daher eher für dynamische Kompositionen geeignet. Extrem labil und dynamisch ist das Panoramahochformat.


In der Malerei wurden rechteckige Formen vor allem im russischen Konstruktivismus eingeführt. Der Maler Piet Mondrian hat das Rechteck aber auf besondere Weise genutzt. In seinen späteren Gemälden hat er seine Form- und Farbsprache auf die absoluten Grundformen reduziert: Rechteck, Quadrat und die drei Grundfarben Rot, Blau und Gelb.


Rechtecke umgeben uns aber auch in der Gestaltung der modernen Architektur sehr häufig, und man kann dies sehr kritisch sehen. Der Begründer der Anthroposophie, Rudolf Steiner, hat sich fast zu jedem Gebiet genial geäußert, so auch zur Formensprache in der Architektur. Er war der Meinung, dass rechte Winkel in Räumen die Fantasie abtöten helfen, und so sind Walldorfschulen oder anthroposophische Kindergärten und Krankenhäuser meist so gebaut, dass zumindest die Fenster nicht nur aus Rechtecken bestehen, sondern meist Schrägen mit spitzeren oder flacheren Winkeln haben. Abstrakte Bildkompositionen mit Rechtecken zu bauen, ist gar nicht so einfach, denn meist finden wir sie in der modernen Architektur, und eine Summe von Rechtecken auf dem Bild wirkt oft langweilig und steril.


[image: image]


Der Neubau der Europäischen Zentralbank (EZB) ist architektonisch durchaus gelungen, obwohl seine Glasfronten durch zahlreiche Rechtecke gegliedert sind. Die vielen Schrägen in diesem Gebäude gleichen die Sterilität der vielen Rechtecke wieder aus. Auf diesem Foto geht es auch darum, zu zeigen, wie klein der Mensch von diesem Riesengebäude gemacht wird. Somit drückt das Gebäude auch den Machtanspruch der EZB aus.


154 mm, Blende 16, 1/250 Sekunde, ISO 200


[image: image]


Dieses künstlerisch gestaltete Glashaus unterhalb der Brook-lyn Bridge in New York ist ein Beispiel für eine interessante Komposition mit Rechtecken, die ein wenig an Piet Mondrian erinnert. Wichtig war es, die Glasscheiben so zu fotografieren, dass alle Linien parallel zum Bildrand verlaufen, damit die Rechtecke auch Rechtecke bleiben. Hat man in solch einem Fall nicht ganz sauber fotografiert, so kann man mit dem »Transformieren«-Werkzeug von Photoshop oder Lightroom leicht nicht ganz parallel verlaufende Linien korrigieren.


58 mm, Blende 11, 1/30 Sekunde, ISO 800
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Auf diesem Foto bilden die drei Rechtecke eine grafische Struktur, die sich über die Spiegelung des World Trade Centers und des World Financial Centers in New York legt.


Die Verzerrung der Formen durch die Spiegelung und die silhouettenhaften, schematischen Figuren machen das Bild interessanter.


82 mm, Blende 13, 1/100 Sekunde, ISO 200


Das Quadrat


Das Quadrat ist das neutralste Bildformat, das man sich vorstellen kann, denn die Seitenkanten sind gleich lang. Somit entsteht keine Spannung zwischen den verschiedenen Seiten, so wie beim Rechteck. Die räumliche Variante des Quadrats ist der Würfel. Das Quadrat ist ähnlich wie der Kreis zentrisch, aber es hat im Gegensatz zum Kreis zwei Symmetrieachsen und zwei Diagonalen, die eine Bewegungsrichtung nach außen andeuten. Während der Kreis in sich vollkommen geschlossen ist, aber dennoch Beweglichkeit andeutet, ist das Quadrat fest, in sich ruhend und äußerst zurückhaltend.


Da das menschliche Auge es liebt, unterschiedliche Größenverhältnisse erfassen zu können, wird das Quadrat an sich eher langweilen, wenn es nicht auf spannende Weise gefüllt ist. Es verlangt also fast noch mehr nach bewusster Gestaltung als das Rechteck. Will man eine quadratische Bildfläche gestalten, so ist es noch wichtiger als bei rechteckigen Bildflächen, Bildspannung hineinzubringen. Noch schwieriger wird dieses Unterfangen, wenn man eine quadratische Bildfläche mit quadratischen Elementen gestalten möchte. Bildspannung zu erzeugen, kann dann beispielsweise dadurch gelingen, dass man zwei gestaltete quadratische Flächen mit einer großen leeren schwarzen Fläche kontrastiert, so wie auf dem oberen Bild der rechten Seite.


Während Romanik und Barock das Quadrat als Basis ihrer Gestaltungsschemata nutzen, bevorzugte die Gotik verständlicherweise das rechteckige Hochformat, denn das Wesen der Gotik war es ja, nach oben zu streben, was sich besonders stark in den mächtigen gotischen Kathedralen ausdrückt. Im schon erwähnten russischen Konstruktivismus rückte das Quadrat als Formatgrundlage aber wieder in den Vordergrund.


Besonders in der 50er-Jahre-Architektur des vorigen Jahrhunderts waren z. B. quadratische Fenster ein häufiges Gestaltungselement. Nach den Gedanken Rudolf Steiners allerdings sind rechteckige Räume mit quadratischen Fenstern das Gegenteil von fantasieanregend – also hochgradig langweilig.
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Die beiden mit quadratischen Elementen gestalteten Bildquadrate der rechten Seite spielen mit Räumlichkeit, indem sie oben den Blick von außen nach innen und beim unteren Bild den Blick von innen nach außen zeigen. Dabei sind die Fenster quadratisch unterteilt. Während das obere Bild Spannung zwischen den beiden Fenstern und der großen schwarzen Fläche darunter erzeugt, ist das untere Bild in sich ruhend, denn die Quadrate im Bild sind auch noch symmetrisch aufgeteilt. Der Blick auf einen alten italienischen Ort und eine Katze vor dem Fenster strahlt äußerste Behaglichkeit aus. Die Katze ist gestalterisch wichtig, denn sie bricht das Element der quadratischen Flächen.


82 mm, Blende 5,6, 1/40 Sekunde, ISO 800
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154 mm, Blende 10, 1/64 Sekunde, ISO 500
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Auch bei der Gestaltung von Hochhäusern ist eine quadratische Rasterung äußerst beliebt. Bei diesem Bild werden je vier Quadrate in jeweils ein etwas dicker umrahmtes Quadrat gefasst. So entsteht ein Rhythmus. Dieser quadratische Rhythmus allein wäre auf einem Foto allerdings die Langeweile pur. Deshalb ist hier die abstrakte Spiegelung eines Hochhauses und eines Wassertanks in New York das eigentliche Bildgeschehen. Diese Kombination von organisch wirkender Spiegelung und quadratisch rhythmischer Bilduntermalung macht den Reiz des Fotos aus.


280 mm, Blende 10, 1/125 Sekunde, ISO 200


[image: image]


Hier haben wir das Prinzip »Bild im Bild«: Ein quadratisches Bild befindet sich in einem rechteckigen Format. Ein Quadrat tendiert ebenso wie ein Kreis in die Bildmitte. Setzt man ein Quadrat aber wie hier in die rechte Bildhälfte, so funktioniert das nur, weil ein senkrechter Streifen im linken Bildteil ein deutliches Gegengewicht bildet. Wäre er nicht vorhanden, so hätte das Bild sein Gleichgewicht verloren und würde stark nach rechts kippen. Die Szene zeigt eine angestrichene Holzmauer vor einer Baustelle in New York. Die Holzfasern bilden eine interessante Strukturuntermauerung des Fotos.


35 mm, Blende 8, 1/80 Sekunde, ISO 200
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Flächig denken lernen


Häufig ist eine beeindruckende Wirklichkeit auf dem Foto eine herbe Enttäuschung. Einer der Hauptgründe dafür ist der, dass wir die Wirklichkeit dreidimensional erleben, ein Foto aber nur zweidimensional, also flächig ist. Gewiss haben Sie schon auf Berggipfeln gestanden und einen spektakulären Weitblick gehabt, aber Ihr Foto legt nur ein schwaches Zeugnis davon ab. In der Wirklichkeit der dritten Dimension wirken selbst bei leichtem Dunst Weitblicke beeindruckend, aber auf der Bildfläche bleibt wenig davon übrig: Ihr Foto wirkt flach, obwohl die Wirklichkeit so schön war.


Und so bleibt Ihnen nur eins: Sie sollten bei der Gestaltung lernen, flächig zu denken und zu überlegen, wie Sie auf der Fläche den Eindruck von Räumlichkeit erzeugen. Das bedeutet, sich beim Blick vom Berg zunächst vom spektakulären räumlichen Eindruck zu lösen und zu überlegen, wie Sie daraus eine interessante Bildfläche z. B. mit grafischen Elementen wie der Balkonbrüstung beim Bild auf der rechten Seite gestalten können. Gehen Sie mit Ihrer Kamera auf einen Berg, ein Hochhaus oder einen hohen Turm. Fotografieren Sie die weite Landschaft oder die Stadtlandschaft, die sich vor Ihnen ausbreitet, einmal jeweils allein. In einem zweiten Schritt nehmen Sie ein Element (oder mehrere) hinzu, das dazu beiträgt, die Bildfläche interessant werden zu lassen. Das kann ein Baum, ein Pfahl, die gegenüberliegende Front eines Hochhauses oder ein Sendemast sein. Setzen Sie diese Elemente als Gegenpol, sodass der Eindruck von Räumlichkeit verstärkt wird.


[image: image]


Hier sehen Sie ganz deutlich, was ich meine: Auch wenn der Annapurna South mit seinen knapp 8000 Metern Höhe ein gigantischer Berg ist, lässt sich das mit dem kleinen Foto nicht rüberbringen. Deshalb ist es besser, den Berg in Bezug zu grafischen Elementen zu setzen, wie auf dem rechten Bild. Hier wirkt der Berg zwar auch nicht riesig, aber wir haben wenigstens eine interessant gestaltete Bildfläche.


280 mm, Blende 10, 1/200 Sekunde, ISO 200


[image: image]


81 mm, Blende 13, 1/125 Sekunde, ISO 200


[image: image]


Die Inselhauptstadt von Lanzarote, Arrecife, ist wie die gesamte Inselarchitektur fast ausschließlich weiß getüncht. Blickt man vom einzigen Hochhaus auf diese Stadt, so hat man einen überwältigenden Eindruck von potenziertem Licht. Aber auch das kann das kleine Bild oben nicht adäquat wiedergeben, und so gilt auch hier: Die Bildfläche muss gestaltet werden. Beim kleinen Bild unten gelingt das mit derselben Perspektive schon ganz gut, denn es bezieht Teile des Gebäudes in die Bildgestaltung mit ein. Richtig gut gelingt es aber, wenn man eine andere Perspektive wählt. Auf dem großen Bild hat man einen wunderschönen Blick über Meer, Strand, Stadt und Landschaft, aber zusätzlich kommt noch ein grafischer Pol in den linken Bildteil: Ein Teil des Gebäudes hebt sich silhouettenhaft ab, und in diesem Gebäude sitzt eine Frau und trinkt Kaffee.


23 mm, Blende 9, 1/320 Sekunde, ISO 200
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Reduktion von Bildelementen


In der heutigen westlichen Welt wird das »Viel« hoch bewertet: Jemand, der viel leistet, hat meist mehr Ansehen als jemand, der wenig leistet. Die Terminkalender in der westlichen Hemisphäre sind in der Regel übervoll, und auch auf organisierten Reisen gilt meist: Je mehr man sieht, umso besser.


Doch diese Überfülle bewirkt oft auch eine Überfülle in den Köpfen, die letztendlich dazu führen kann, dass man in solch einem Leben mehr an Kraft verliert, als man gewinnt. Gerade dieses »Viel« wird oft ein »Zuviel«.


Oft aber führt ein »Weniger« zu Kraftgewinn, und dies gilt auch für die Komposition von Bildern. Schon beim Zeichnen ist es ein Kunststück, die Leere zwischen den Strichen sprechen zu lassen. Gerade fotografische Anfänger packen in der Regel viel zu viel in ihre Bilder, und dies dann meist noch ungeordnet.


In der Fotografie ist es aber nicht nur eine Kunst, die Elemente auf dem Bild zu ordnen. Die Elemente zu beschränken ist in einer vielfältigen und unruhigen Welt eine noch größere Herausforderung. Meistens gerät zu viel aufs Bild. Wie wirkt man dem entgegen?


Suchen Sie sich für Ihre Übung in fotografischer Reduktion ruhige Objekte, z. B. Architektur. Untersuchen Sie Ihr Objekt von allen Seiten, bevor Sie fotografieren. Nehmen Sie sich genug Zeit. Schauen Sie lange durch den Sucher, und stellen Sie sich immer wieder die Frage: Ist noch Überflüssiges auf dem Bild? Wie kann ich die Elemente weiter reduzieren? Noch näher herangehen? Eine andere Optik wählen? Oft braucht man nur einen Meter nach links oder nach vorne zu gehen, und schon stimmt die reduzierte Komposition. Meister solch reduzierter Schwarzweiß-fotografien sind die Fotokünstler Michael Kenna oder Hiroshi Sugimoto, der die Welt auf Meer, Horizont und Himmel reduziert hat. Recherchieren Sie Bilder von Michael Kenna, bevor Sie losziehen.


[image: image]


Der Eingang der EZB ist gesichert wie der einer Festung, aber vor dem Eingang darf man noch fotografieren. Das Gesamtbild ist gewiss nicht ganz schlecht, aber – Sie sehen es sofort – der reduziertere Ausschnitt entfaltet mehr Kraft. Hier geht es um ein abwechslungsreiches Spiel von optischen Grundformen wie Rechtecken bzw. Rhomben und Linien, das einen interessanten Bildrhythmus mit Bildspannung zwischen den verschiedenen Elementen bietet.


67 mm, Blende 6,3, 1/30 Sekunde, ISO 200


[image: image]


[image: image]


Wie man sich einer reduzierten Sichtweise nähern kann, zeigen diese vier Bilder eines kleinen Ortes auf Lanzarote. Die Gesamtansicht der weißen Häuser ist noch nicht befriedigend. Das Bild oben rechts ist schon deutlich besser, denn es wird sichtbar, dass hier das Licht-Schatten-Spiel der wesentliche Bildinhalt ist. Beim Bild darunter ist das Licht-Schatten-Spiel schon markanter herausgearbeitet. Es spielt mit zwei Lichtpartien, die in Spannung zueinander stehen. Das größere Bild konzentriert sich auf den interessanteren Lichtspot und abstrahiert ihn zugleich, denn auf diesem Bild ist der architektonische Kontext kaum noch sichtbar.


96 mm, Blende 16, 1/400 Sekunde, ISO 200


[image: image]


Im russischen Konstruktivismus hat Kasimir Malewitsch schon zur Wende zum 20. Jahrhundert das erste monochrome Bild gemalt, was damals als sehr provokant galt. Die Fotografie kann sich auch von Konventionen befreien. Warum soll ein etwas heruntergekommener Stuhl in einem Künstleratelier nicht einmal als Grundlage für ein minimalistisches abstraktes Foto dienen? Auf diesem Bild stehen sich ausschließlich Linie und Punkt gegenüber (siehe das Kapitel über die optischen Grundformen, ab Seite 270,) und bilden ein Spannungsverhältnis. Gewiss gefällt das Foto nicht jedem.


32 mm, Blende 8, 1/32 Sekunde, ISO 200


[image: image]


Auch die beiden Bilder dieser Doppelseite sind unkonventionell minimalistisch. Auf beiden Bildern ist nichts weiter als der Horizont mit dem Meer darunter und dem Himmel darüber zu sehen, und alle drei Elemente sind in Unschärfe getaucht.


169 mm, Blende 5,6, 2 Sekunden, ISO 200


[image: image]


Die Fotografien sind für mich eine Hommage an einen meiner Lieblingsmaler: Mark Rothko. Sie haben einen meditativen Charakter und helfen bei längerer Betrachtung, den Geist leer werden zu lassen. Sie sind aber nicht jedermanns Geschmack. Bei beiden Bildern habe ich die Kamera während der Belichtung horizontal bewegt.


280 mm, Blende 5,6, 8 Sekunden, ISO 200
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Das »Bild im Bild«-Prinzip


Die Bildgestaltung mit dem sogenannten »perspektivischen Rahmen« ist schon fast so alt wie die Malerei. Der berühmte italienische Renaissancemaler Giotto war einer der ersten, der sich von der reinen Flächigkeit der damaligen gotischen Malerei entfernt hat und begann, eine räumliche Perspektive auf dem Bildraum zu erfinden. Meistens arbeitete Giotto mit der Zentralperspektive, und da tauchte auf seinen Bildern auch schon der perspektivische Rahmen auf. Der bedeutet nichts weiter, als dass in einem Bild noch eine Art zweites Bild erscheint, das von diesem perspektivischen Rahmen umrahmt wird. Das täuscht Räumlichkeit vor, schafft einen Durchblick und konzentriert den Blick des Betrachters.


Ist es schon das Wesen der Fotografie, die Wirklichkeit mit einem Rahmen zu versehen, geht es nun darum, noch einen zweiten oder auch mehrere weitere Rahmen mit in das Bild hineinzunehmen.


Am einfachsten geht das dadurch, dass man mit Fenster-Durchblicken arbeitet, so wie bei den beiden Bildern der rechten Seite.


Fenster auf einem Foto sind aus mehreren Gründen faszinierend: Sie verbinden zwei Räumlichkeiten, die möglicherweise nichts miteinander zu tun haben, auf dem Bild zu einer Einheit. Innen- und Außenräume werden so miteinander verschmolzen. Häufig lässt sich der Eindruck von Räumlichkeit durch den Einsatz des perspektivischen Rahmens noch verstärken, denn es werden mindestens zwei Bildräume auf der Fläche erschaffen.


Am leichtesten lässt sich diese Wirkung in der Regel mit einem Weitwinkelobjektiv erreichen, weil damit automatisch eine starke Fluchtperspektive entsteht und die Schärfentiefe größer ist. Aber auch mit Normal- oder leichten Telebrennweiten lässt sich eine »Bild im Bild«-Komposition erarbeiten. Gehen Sie in öffentliche Innenräume, beispielsweise Museen, und versuchen Sie, Durchblicke durch Fenster zu gestalten. Versuchen Sie danach, von außen nach innen zu fotografieren. Entdecken Sie den perspektivischen Rahmen zunächst bei Fenstern, später auch in anderen Zusammenhängen.


[image: image]


Romantisch ist der Blick durch den Regen auf eine alte italienische Kleinstadt. Der Laptop im Vordergrund ist ebenso ein »Bild im Bild« wie der italienische Ort.


93 mm, Blende 20, 1/60 Sekunde, ISO 200


[image: image]


Das kleine Bild links von Frankfurt am Main zeigt genau das, was mit perspektivischem Rahmen gemeint ist.


24 mm, Blende 11, 1/200 Sekunde, ISO 200


[image: image]


Dieses Bild ist nicht so leicht zu entschlüsseln: Es zeigt die Spiegelung auf dem Glas eines Fotos bei den Leipziger Fototagen. So mutet die Szenerie geheimnisvoll an, denn man versteht kaum, wie die Elemente miteinander verwoben sind. Die beiden gespiegelten Fenster verkörpern das Element »Bild im Bild«.


40 mm, Blende 10, 1/40 Sekunde, ISO 640


[image: image]


Auch Caspar David Friedrich nutzte in der romantischen Malerei öfter den perspektivischen Rahmen. Seine »Frau am Fenster« ist wohl das bekannteste Beispiel für diese Art der Komposition. Es symbolisiert die klassische Rolle (heute natürlich überholt) der Frau als Wartenden.


Das obere Foto ist ebenfalls in Leipzig während der Fototage entstanden, als auch Privatwohnungen museal genutzt wurden.


36 mm, Blende 10, 1/125 Sekunde, ISO 200


[image: image]


Aber auch beim Blick von außen nach innen sind »Bild im Bild«-Gestaltungen möglich. Diese Szene fand ich bei einem Treppenaufgang im italienischen Pisa. Hier war es einfach wichtig, schnell zu sein, um diese schöne Gegenlichtszene einzufangen, bei der das Thema »Frau am Fenster« einmal aktiver gedeutet ist.


200 mm, Blende 6,3, 1/200 Sekunde, ISO 200


[image: image]


Der perspektivische Rahmen muss keineswegs rechteckig sein oder die Form eines Fensters haben. Er kann auch wie hier als Gang in einer italienischen Altstadt den Betrachter durch Wiederholung derselben Form in die Tiefe führen. Diese »Bild im Bild« - Gestaltung lebt von der Fluchtperspektive und ist auf die Bildmitte ausgerichtet (siehe auch Kapitel über die Bildmitte, Seite 244). Das Motiv ist prädestiniert für die Schwarzweißfotografie, denn es spielt mit Licht und Schatten.


42 mm (63 mm im Vollformat), Blende 5,2,1/60 Sekunde, ISO 1600


[image: image]


Bei diesem Foto, das noch aus analogen Zeiten stammt, ist das Segel der perspektivische Rahmen. Auch hier wird durch die Umrahmung an den Rändern des Segels der Blick des Betrachters auf das eigentliche Geschehen gerichtet: eine Fischerfamilie, die das Segel ihres Bootes hisst. Diesen schönen Moment hätte ich um Haaresbreite verpasst, denn in Indien wird man ganz häufig von den Einheimischen in ein Gespräch verwickelt, das die Aufmerksamkeit vom Fotografieren ablenkt. Das Foto ist in Puri, einem Ort im indischen Bundesstaat Orissa entstanden, mit der 28-mm-Brennweite auf Orwo NP 22, einem damals sehr guten Schwarzweißfilm.


Analoge Aufnahme



12


Ungewohnte Perspektiven


In der heutigen Zeit ist es unglaublich schwierig, als Fotograf noch Dinge zu entdecken, die noch niemand so gesehen hat. Vielleicht sollte man diesen Anspruch auch gar nicht stellen, denn machen wir uns nichts vor: In der Fotografie ist nahezu alles schon ausgedrückt worden, was sich nur ausdrücken lässt, und ungewohnte Perspektiven gab es schon zur Wende vom 19. zum 20. Jahrhundert.


Der russische Fotograf Alexander Rodtschenko war der erste, der die Welt buchstäblich auf den Kopf gestellt hat. Heute, etwa 120 Jahre später, würden seine Fotografien immer noch als modern und außergewöhnlich gelten, denn er hat die Kamera häufig einfach gekippt, um bei architektonischen Sujets eine besondere Dynamik herauszuarbeiten. Berühmt wurde auch sein Trompeter, den er aus einer ungewohnten Perspektive von unten fotografiert hat. Aber auch viele andere seiner Motive gingen in die Fotogeschichte ein. Auch deshalb möchte ich Sie nicht ermutigen, krampfhaft nach ungewöhnlichen Perspektiven zu suchen. Es ist viel wichtiger, dass Sie Ihren eigenen Blick entdecken und weiterentwickeln, als zu viel Gewolltes zu erzeugen. Ich möchte Sie aber bitten, die Arbeiten von Alexander Rodtschenko, soweit Sie das können, im Internet zu studieren. Sie werden erkennen, wie viel Mut es damals brauchte, so zu fotografieren.


Als Zweites studieren Sie bitte die Arbeiten des Amerikaners Saul Leiter. Sein Werk ist zwar häufig in Farbe fotografiert, aber dennoch sind seine Kompositionen unkonventionell, ja häufig genial, aber eben nicht gewollt, sondern gekonnt. Lassen Sie sich von diesen beiden Künstlern inspirieren, und dann gehen Sie mit Ihrer Kamera unbedingt auch mit Weitwinkeloptik hinaus, am besten in die Großstadt, und versuchen, Ihren Blick mutiger und unkonventioneller werden zu lassen. Aber bitte erzwingen Sie nichts; einen guten fotografischen Blick zu entwickeln ist eine Frage der Zeit. Das gelingt nur selten von jetzt auf gleich.


[image: image]


Man kann damit beginnen, den Blick einmal von unten nach oben wandern zu lassen. Bei diesem Bild vom Eingangsportal des Frankfurter Museums für Moderne Kunst sieht man, dass der Architekt sich besondere Gedanken über eine abwechslungsreiche Gestaltung gemacht hat. Wenn es doch nur etwas mehr solcher besonderen Gebäude gäbe! Man sieht diese Formenschönheit aber nur, wenn man den Kopf hebt.


17 mm, Blende 10, 1/15 Sekunde, ISO 200 (Das etwas ältere, inzwischen von mir ausrangierte Canon 17–40-mm-Zoom musste man stark abblenden, damit es auch an den Rändern scharf war.)


[image: image]


Auch dieses Bild zeigt, dass es sich lohnt, den Blick überallhin zu richten. Ein spiegelndes Vordach in New York entdeckt man auch nur, wenn man seinen Blick nach oben richtet. Hier ließ sich mit etwas Geduld eine interessante Bildkomposition bauen. Gegeben sind beim Blick durch die 16-mm-Weitwinkelbrennweite vier dunkle Punkte bzw. Kreise und rechts zwei angeschnittene Häuser sowie die Struktur im Dach. Jetzt gilt es, auf das entscheidende Element zu warten: einen Menschen, der sich spiegelt und an der richtigen Stelle vorbeigeht. So ist nach etwas Wartezeit dieses Foto entstanden.


16 mm, Blende 8, 1/125 Sekunde, ISO 200


[image: image]


Nicht nur der Blick von unten nach oben, sondern auch der von oben nach unten kann überzeugen. Hier breitet eine Marktfrau im indischen Mumbai ihr Gemüse in zwei großen Körben aus. Der Schatten des Mannes lässt ein interessantes Schwarzweißbild entstehen. Kompositorisch bekommt das Bild durch die zwei Kreise, die dreieckige Kontur der Frau und den deutlichen Schatten eine klare Gestaltung.


157 mm, Blende 13, 1/250 Sekunde, ISO 200


[image: image]


Dieses Bild hat auch eine ungewöhnliche Perspektive: Hier ist ein Treppenaufgang zur New Yorker Hochbahn, von seiner Hinterseite aus beobachtet. Die Menschen erscheinen hier schemenhaft durch kleine Gitterraster hindurch. Es benötigte mehrere Versuche, bis ich zwei Menschen erwischen konnte, die sich relativ deutlich abzeichneten. Das Foto ist ein typisches Beispiel für Bildrhythmik (siehe Seite 254) und Reihung.


84 mm, Blende 5, 1/80 Sekunde, ISO 200


[image: image]


Schienenschwellen einmal von unten in den Blick zu nehmen, ist ebenfalls ungewohnt. Dies war an der New Yorker U-Bahn-Station Myrtle Av. möglich. Hier ist allerdings der großflächige Vordergrund in Unschärfe getaucht, wodurch das Auge zum kleinen Streifen des Bahnsteigs gelenkt wird, auf dem drei Passagiere warten. Ein Kabel läuft bogenförmig durchs Bild und verbindet beide Teile.


96 mm, Blende 7,1, 1/30 Sekunde, ISO 800
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Mit Bewegungsunschärfe gestalten


Unschärfe auf Fotos hat sich längst einen Platz in der Kunstfotografie der Gegenwart erobert. So hat z. B. der Fotokünstler David Armstrong unter anderem in New York Bilder fotografiert, bei denen er einfach den Auszug des Objektivs unscharf gestellt hat. Seine Bilder wirken wie Zeugnisse aus einer Traumwelt.


Hier soll es aber vor allem um Bewegungsunschärfe gehen. Dieses Thema hat gewiss der Fotokünstler Michael Wesely an die Grenzen geführt. Seine teilweise einjährigen Belichtungen vom Potsdamer Platz sind international ausgestellt worden.


Technisch betrachtet, sind Langzeitbelichtungen heute kein Problem mehr, denn die meisten guten Digitalkameras haben eine Funktion »Rauschunterdrückung bei Langzeitbelichtungen«, die oft schon bei Belichtungen über 10 Sekunden einsetzt und das von den Sensoren produzierte Bildrauschen wieder wegrechnet.


Bewegungsunschärfe bringt grundsätzlich mehr Dynamik ins Bild. Es ist auch bei der Streetfotografie ein modernes Mittel der Bildgestaltung. Es funktioniert besonders gut an Orten, an denen viele Menschen unterwegs sind. Ich habe in Indien viel mit diesem Stilmittel gearbeitet. Viele Bilder habe ich allerdings in Farbe belassen, da die Bewegungsunschärfe dann etwas Fließendes bekommt und die Bilder Aquarellen ähneln. In Schwarzweiß sehen mit diesem Stilmittel gestaltete Bilder aber auch sehr gut aus. Am besten gefällt es mir, wenn einige Menschen fast scharf sind, ihre Konturen zu erahnen sind und andere völlig zerfließen.


Bei diesem Sujet empfiehlt es sich also, dorthin zu gehen, wo sich besonders viele Menschen bewegen: in Einkaufszentren, Fußgängerzonen (in Europa) oder Bahnhöfen. Kaufen Sie sich einen Neutraldichtefilter ND 3.0. Er dunkelt das Objektiv um 10 Blendenstufen ab, was bei hellem Tageslicht genau richtig ist. Stellen Sie nun die niedrigste ISO-Zahl ein, und probieren Sie Belichtungszeiten zwischen fünf und zehn Sekunden aus. Gehen Menschen seitlich an Ihnen vorbei, müssen Sie kürzer belichten, z. B. eine Sekunde, um den gewünschten Effekt zu erzielen. Dass Ihre Kamera auf einem Stativ oder, falls das nicht erlaubt ist, auf einer anderen festen Unterlage stehen muss, ist selbstverständlich.


[image: image]


Auf der Frankfurter Zeil oder in anderen belebten Fußgängerzonen lassen sich gut Menschen in Bewegungsunschärfe tauchen, die wie hier mit den gläsernen Palästen der Moderne kontrastieren. Das Bild ist mit der 82-mm-Brennweite fotografiert. Bei Blende 9 und ISO 100 kam die Kamera auf 8 Sekunden, eine Zeit, die sich für die auf den Betrachter zulaufenden Menschen als genau richtig erwies.


82 mm, Blende 9, 8 Sekunden, ISO 100


[image: image]


Das kleinere Bild ist auf dem Hauptbahnhof von Mumbai mit 3,2 Sekunden belichtet. Diese Zeit erwies sich als richtig, weil bei der leichten Weitwinkelbrennweite von 32 mm (bei Blende 13) die Menschen zwar relativ frontal, aber sehr dicht an der Kamera vorbeiliefen. Diese Art der Bewegungsunschärfe ist optimal: Man spürt die Geschwindigkeit der Menschen, aber Konturen sind dennoch sichtbar.


32 mm, Blende 13, 3,2 Sekunden, ISO 100


[image: image]


Noch spannender wirken solche Langzeitbelichtungen mit Bewegungsunschärfe natürlich vor einer ungewöhnlichen Kulisse, wie auf dem großen Bild der Slum-Architektur im Mumbaier Stadtteil Bandra. Da hier die Menschen seitlich an der Kamera vorbeiliefen, erwies sich eine Belichtungszeit von nur 2 Sekunden als richtig, denn so wurden interessanterweise zahlreiche aufsetzende Füße im unteren Teil des Bildes festgehalten. Bei einem leicht bedeckten Himmel kam ich bei 2 Sekunden und ISO 100 auf Blende 9 mit dem ND-3.0-Filter.


24 mm, Blende 9, 2 Sekunden, ISO 100, ND-3.0-Filter


[image: image]


Hier erwies sich eine Zeit von fünf Sekunden als richtig, um dieses Bild vor erschreckender Kulisse aufzunehmen. Dass die Kinder trotz der herabwürdigenden Umgebung eines Mumbaier Slumgebäudes voller Vitalität und Lebensfreude waren, gehört zu den Mysterien Indiens. Immer wieder waren die Kinder mit Freude bereit, sich für mein Foto zu bewegen, so lange, bis ich dieses Foto »im Kasten« hatte.


16 mm, Blende 7,1, 5 Sekunden, ISO 200


[image: image]


Indien hat aber auch schöne Kulissen, z. B. auf diesem Bild die Eingangstore in die unglaublich belebte Altstadt von Jodhpur in Rajasthan. Hier war wieder eine längere Belichtung nötig, denn die Marktfrauen im Vordergrund bewegten sich nicht so viel und im Hintergrund liefen die Menschen eher auf die Kamera zu.


Das Bild ist mit acht Sekunden bei Blende 11 und der 43-mm-Brennweite mit dem APS-C-Sensor der handlichen Leica CL fotografiert.


43 mm (64,5 im Vollformat), Blende 11, 8 Sekunden, ISO 200, ND-Filter


[image: image]


Interessante Bilder lassen sich auch komponieren, wenn man die Kamera während der Belichtung bewegt. Hier habe ich die Kamera während der Belichtung von zwei Sekunden seitlich nach oben gezogen. So entsteht der Eindruck, als ob die Kirchtürme der Marktkirche von Halle einen mehrfachen Nachhall auf der Himmelsfläche des Bildes haben. Das Bild ist semi-abstrakt: Es ist noch gegenständlich zu erkennen, hat aber schon abstrakte Züge.


188 mm, Blende 25, 2 Sekunden, ISO 100


[image: image]


Noch eine Stufe abstrakter ist dieses Bild der Marktkirche in Goslar. Hier habe ich die Kamera während der Belichtung von sechs Sekunden auf eine komplexere Art bewegt. So scheinen sich die Formen gegenseitig zu durchdringen. Der Lichtspot oben rechts ist sehr wichtig. Er zeigt eine milde Sonne, die durch die Wolken scheint, und verleiht dem Bild seinen magischen Charakter.


23 mm, Blende 16, 6 Sekunden, ISO 200
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TECHNISCHE VORAUSSETZUNGEN
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Die Kamera ist nicht das Allerwichtigste


In vielen Fotomagazinen wird immer noch so getan, als hinge das Gelingen eines guten Fotos einzig und allein von der Technik ab. Dem Leser wird unterschwellig eingeimpft, dass er, wenn er nicht alle drei Jahre eine neue Kamera mit neuen noch besseren Objektiven kaufe, nicht mehr in der Lage sein werde, gute Fotos zu produzieren. Dies stimmt natürlich so nicht, denn wie Sie im Verlauf dieses Buchs ja gewiss verstanden haben, sind ganz andere Kriterien – wie Ihr Bewusstsein, Ihr persönlicher Blick auf die Welt und Ihre Fähigkeit zur Bildgestaltung – für das Gelingen guter Fotos verantwortlich.


Ganz unwichtig ist die Technik aber auch nicht, und so gesehen sollte die Ausrüstung auch eine gewisse Qualität haben. Zunächst zum Pixelwahn: Ich kenne Fotoschüler, die ganz viel Wert auf Ihre 50-Megapixel-Kamera legen, aber eigentlich nur Bilder in DIN-A4-Größe produzieren wollen. Das ist wirklich so, als schieße man mit Kanonen auf Spatzen. Für fast alle Amateure, die nicht gewillt sind, größere Bilder zu produzieren als solche mit 1,20 m Kantenlänge, reichen 24 Megapixel vollkommen aus. 50 Megapixel sind dann sinnvoll, wenn man wirklich öfter Bildgrößen über 1,5 m produziert. Oder wenn man sehr häufig starke Ausschnitte benötigt, z. B. in der Tierfotografie.


Aber ein 50-Megapixel-Sensor sorgt auch dafür, dass man viele Objektive in den Altglas-Container werfen kann. Denn was nützt ein extrem hochauflösender Sensor, wenn die Optik nicht mitkommt? So musste auch ich lernen, dass ich z. B. das 17–40-mm-Weitwinkel oder das 24–105-mm-Universal-Zoom-Objektiv von Canon ausrangieren musste. Die Ecken der Bilder sind bei einer Vergrößerung auf 100 % deutlich unscharf, während sie bei einer 21-Megapixel-Kamera mit derselben Optik noch annähernd scharf wirkten. Eine teure Kamera mit hochauflösendem Sensor und einem 24–300-mm-Universal-Zoomobjektiv macht in etwa so viel Sinn, als kaufe man die Karosserie eines Mercedes der S-Klasse und baue dann einen VW-Polo-Motor ein.


Also: Wenn Sie eine Kamera mit hochauflösendem Sensor kaufen, dann kaufen Sie bitte auch extrem leistungsstarke Optik. Das können durchaus auch Zoomobjektive sein, aber bitte die besten. Nun aber noch einmal zur Sensorfrage: Natürlich liefert ein Mittelformatsensor mit 43,8 × 42,9 mm Bildgröße eine noch bessere Bildqualität als ein Vollformatsensor im Kleinbildformat von 24 × 36 mm Größe. Solch eine Kamera empfehle ich aber ausschließlich für die Werbefotografie, bei der es ja um sehr große Bildgrößen geht. Für den normalen Fotoalltag ist eine Mittelformat-Kamera samt Objektiven aber schon zu schwer. Inzwischen kommen schon Sensoren mit 150 Megapixeln auf den Markt.


Im Vergleich zu einem analogen Kleinbildfilm liefern die Vollformatkameras (Sensorgröße 24 × 36 mm) von Canon, Nikon, Sony, Fuji oder Leica eine um ein Vielfaches bessere Bildqualität, sodass man sich heute gar nicht mehr vorstellen kann, wie man sich damals mit der analogen Kleinbildfilmqualität abgefunden hat. Selbst die etwas kleineren APS-C-Sensoren mit ihrer Größe von 25,1 × 16,7 mm liefern heute eine wesentlich bessere Bildqualität als der frühere analoge Kleinbildfilm.


Eine Kamera mit APS-C-Sensor hat den gewaltigen Vorteil, dass sie wesentlich leichter und handlicher ist als eine Vollformatkamera. Gerade für die Reisefotografie ist das eine ernsthafte Überlegung wert.


Wichtig ist aber grundsätzlich bei der Wahl einer Kamera, dass der Sensor eine Rauschreduzierung bei Langzeitbelichtungen hat, denn dort produzieren auch die besten Sensoren Bildrauschen. Des Weiteren sollte eine gute Kamera in jedem Fall die Möglichkeit zur manuellen Belichtung besitzen sowie eine leicht zu bedienende Belichtungskorrektur und einen ebenfalls leicht zu bedienenden Autofokus mit verschiedenen Funktionen. Die nächste Frage lautet: spiegellose Kamera mit elektronischem Sucher oder Spiegelreflexkamera? Der Trend geht zu spiegellosen Kameras. Sie haben gegenüber Spiegelreflexkameras Vor- und Nachteile: Ein großer Vorteil ist, dass man immer ein helles Sucherbild hat, auch bei Dunkelheit. Das ist noch besser, wenn man mit einem Neutraldichtefilter arbeitet, um Langzeitbelichtungen auch am Tag möglich zu machen. Verwendet man einen ND-3-Filter, der das Licht um 10 Blenden nach unten korrigiert, also extrem abdunkelt, kann man bei einer Spiegelreflexkamera im Sucher fast nichts mehr erkennen, während der elektronische Sucher ein schönes, helles Sucherbild liefert. Ein eklatanter Nachteil einer spiegellosen Kamera mit elektronischem Sucher ist allerdings, dass die Akkus nicht ansatzweise so lange halten wie bei einer Spiegelreflexkamera, die ja nicht ständig Strom benötigt, um ein helles Sucherbild zu erzeugen. Bei meinen Reisen in Indien, als ich die Kamera den ganzen Tag nutzte, brauchte ich für die spiegellose Kamera drei geladene Akkus pro Tag, während ich bei der Spiegelreflexkamera mit einem Akku auskam. Aber gewiss wird das in Zukunft noch verbessert.


Wie sieht es mit dem Smartphone als Kamera aus? Circa 90 % aller Fotos weltweit werden mit dem Smartphone gemacht, allerdings größtenteils in relativ schlechter Qualität. Die meisten Smartphones haben kein RAW-Format und keinen optischen Zoom. Und gerade bei gerechneter Telebrennweite entsteht ein herber Qualitätsverlust. Wenn Sie also mit einem Smartphone fotografieren, dann nutzen Sie bitte unbedingt eines mit einem RAW-Format und einem optischen Zoom. Zur Zeit der Drucklegung des Buchs hat Leica hier die fortschrittlichsten Modelle für Huawei-Smartphones entwickelt. Informieren Sie sich bitte, was der Markt aktuell anbietet.
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Der 50-Megapixel-Sensor einer Vollformatkamera bietet eine außerordentliche Schärfe, selbst bei Bildgrößen bis zu zwei Meter Kantenlänge.


200 mm, Blende 11, 2 Sekunden, ISO 200
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Unbedingt im RAW-Modus fotografieren


Der RAW-Modus einer Kamera oder eines Smartphones steht vor allem für eines: für eine optimale Bildqualität und für ein Bild, das nach der Aufnahme noch in vielerlei Hinsicht korrigiert werden kann.


RAW-Format bedeutet, dass die Kamera in verschlüsselter Form alle zum Aufnahmezeitpunkt verfügbaren Rohdaten speichert. Dies geschieht mit 12 oder sogar 16 Bit Farbtiefe. Im Gegensatz zu den 8 Bit des JPG-Formats werden eine viel größere Farbtiefe und damit ein erheblich größerer Tonwertumfang aufgezeichnet, was auch für die Schwarzweißfotografie von großer Bedeutung ist.


Diese Rohdaten werden durch einen sogenannten RAW-Konverter aufgeschlüsselt. Einen der besten RAW-Konverter hat Lightroom von Adobe, den ich Ihnen empfehlen möchte. Der RAW-Konverter Capture One liefert zwar auch eine hervorragende Bildqualität, ist aber nicht ganz so benutzerfreundlich wie Lightroom. Leider haben die großen Hersteller Canon und Nikon immer noch ihr eigenes RAW-Format, während viele andere Hersteller inzwischen DNG-Dateien als ein einheitliches RAW-Format benutzen.


Ganz wichtig ist, dass das RAW-Format auch einen besseren Dynamikumfang hat als eine JPG-Datei. Anhand des Fotos einer Vollmondnacht an einem Strand in Lanzarote sehen Sie, dass im JPG-Format (oberes Bild rechte Seite) eine viel größere Partie um den Mond herum ausgebrannt ist als beim unteren Foto, das ich im RAW-Modus fotografiert habe. Wollen Sie aber nicht immer ein Stativ mit sich herumschleppen und mit HDR fotografieren (siehe den Abschnitt »Wann ist eine HDR-Belichtung sinnvoll?«, Seite 88) so ist ein großer Dynamikumfang bei einer Belichtung von erheblicher Bedeutung.


Das JPG-Format ist zwar eine höchst geschickte Komprimierung von Aufnahmedaten, die vor allem einen Vorteil bietet: weniger Speicherplatz. Aber dieser Vorteil ist heute nicht mehr so wichtig. Benötigt eine 50-Megapixel-Kamera zwischen 60 und 70 MB Speicherplatz für ein Bild im RAW-Format, so sind es im JPG-Format nur 20 bis 25 MB. Da es aber beim Erscheinen des Buchs schon kleine externe Festplatten gibt, die bis zu 8 Terabyte Speicherplatz haben, lassen sich dort in etwa 114.000 Bilder mit 70 MB speichern. Das ist nicht gerade wenig!


Ein Nachteil des JPG-Formats für die Schwarzweißfotografie ist aber besonders schwerwiegend: Ein blauer Himmel wird im JPG-Format so komprimiert, dass man es in Farbe kaum bemerkt. Wandelt man solch einen JPG-Himmel aber in Schwarzweiß um, so sieht man die Komprimierung ganz deutlich: Sie sorgt für eine klümpchenartige, unschöne Struktur (vergleichen Sie die beiden Ausschnitte auf Seite 335), und es bilden sich leichter Abrisse zwischen den verschiedenen Tonwerten im Himmel. Da aber gerade der Himmel in der Schwarzweißfotografie besonders wichtig ist, sind im JPG-Modus fotografierte Fotos für die Schwarzweißfotografie ein »No-Go«, wie man in der modernen Umgangssprache so schön sagt. Da aber bei manchen Bildbearbeitungsprogrammen, z. B. älteren Photoshop-Versionen, im RAW-Format fotografierte Motive in der Übersicht nicht zu erkennen sind, empfehle ich Ihnen, von jedem Motiv ein hochaufgelöstes RAW-Foto zu machen und ein niedrigaufgelöstes (12 MP genügen) JPG-Foto mitzubelichten. Da kommen dann noch mal ca. 5 MB pro Motiv dazu, das kann Ihre Festplatte verkraften. Sie werden zufrieden sein, wenn Sie erkennen, was Ihre RAW-Dateien alles hergeben und wie viel Spielraum für die kreative Gestaltung in Schwarzweiß Sie mit ihnen erhalten.
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Wie viel Fläche um den Mond herum bei einer Aufnahme im JPG-Modus ausbrennt, sehen Sie beim oberen Bild. Im RAW-Modus ist der Dynamikumfang deutlich größer, wie auf dem unteren Bild leicht zu erkennen ist.


35 mm, Blende 8, 20 Sekunden, ISO 200
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Der terrassenartige Weinanbau zählt zu den Wundern auf Lanzarote, denn die Bewässerung findet fast ausschließlich durch den morgendlichen Tau statt, der sich auf den Steinen der Mauern bildet. Bei den beiden Ausschnitten unten ist gut zu erkennen, was ich beschrieben habe: Der im JPG-Format fotografierte Himmel (unteres rechtes Bild) bildet im Gegensatz zum Himmel des RAW-Formats eine unschöne Struktur.


27 mm, Blende 11, 1/60 Sekunde, ISO 200
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Der Einsatz von Filtern in der digitalen Fotografie


In der digitalen Fotografie sind längst nicht mehr so viele Filter notwendig wie früher in der analogen Fotografie, denn ganz viele Korrekturen und Eingriffe, die man früher mit Filtern vorgenommen hat, kann man heute durch Bildbearbeitungsprogramme vornehmen.


Die gebräuchlichsten Filter in der digitalen Fotografie sind UV-, Skylight- und Polarisationsfilter. Ganz wichtig sind aber auch noch der Verlaufsfilter und der schon erwähnte Neutraldichtefilter. UV- und Skylight-Filter werden oft auch zum Schutz des Objektivs genutzt, denn sie schlucken so gut wie kein Licht. Dennoch gilt es zu bedenken, dass ein Filter ein zusätzliches optisches Element ist, das die Bildqualität gerade bei hochauflösenden Sensoren und Objektiven verschlechtern anstatt verbessern kann. Sparen Sie also beim Kauf von Filtern nicht, und leisten Sie sich beste Qualität. Außerdem ist es ganz wichtig, darauf zu achten, dass Filter absolut sauber sind.


Der UV-Filter sperrt, wie der Name schon sagt, das ultraviolette Licht, was dazu führt, dass bei Landschaftsaufnahmen mit Fernsicht die leichten Unschärfen herausgefiltert werden, die UV-Licht manchmal verursacht.


Der Skylight-Filter dagegen ist schon ein ganz leichter Konversionsfilter mit einem feinen Rosaton, der die Farbtemperatur ein wenig senkt, was bei Mittagslicht und blauem Himmel zu einem angenehmeren, wärmeren Farbton führt. Konversionsfilter waren allerdings nur in der analogen Fotografie nötig, denn die digitale Fotografie hat ja einen Weißabgleich und die Farbtemperatur lässt sich digital leicht korrigieren. Meiner Erfahrung nach sind für die digitale Fotografie allerdings zwei Filter wichtig und damit empfehlenswert: der Polarisationsfilter und der Verlaufsfilter.
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Mit einem Neutraldichtefilter lässt sich ein etwas unkonventionelleres Bild von der Brooklyn Bridge fotografieren. Wichtig war es hier, das Stativ über einem Brückenpfeiler aufzustellen, damit mögliche Schwingungen der Brücke nicht zu Verwacklungen führen.


35 mm Brennweite, 5,0 Sekunden, Blende 18, ISO 100


Der Polarisationsfilter


Der Polarisationsfilter ist auch heute noch ein relativ gebräuchlicher Filter. Seine Wirkung dürfte relativ bekannt sein: Durch Kreuzstellung lassen sich von ihm vor allem zwei Arten von polarisiertem Licht ausschalten: zum einen Spiegelungen von nicht metallischen Gegenständen und zum anderen die polarisierten Lichtschwingungen des Himmels. Das steigert den Kontrast zwischen Himmel und Wolken, wie auf den beiden rechten Fotos deutlich zu erkennen ist. Auf dem kleinen Foto rechts ist der Kontrast im Himmel durch Kreuzstellung des Polfilters deutlich gesteigert, die Spiegelungen im Glas sind dagegen deutlich reduziert. Mit Silver Efex in Schwarzweiß umgewandelt, zeigt sich ein knackiger Kontrast zwischen Wolken und Himmel.


Arbeitet man allerdings mit einem größeren Sensor als 24 Megapixel, so ist der Polarisationsfilter mit Vorsicht zu genießen. Denn dadurch, dass er aus zwei Filterscheiben besteht, ist bei ihm der größte Schärfeverlust vorhanden. Benötigt man für ein Bild die ultimative Schärfe, weil man auf sehr große Bildgrößen drucken möchte, so sollte man den starken Kontrast zwischen Wolken und Himmel lieber mit den Farbfilterfunktionen der Bildbearbeitungsprogramme herstellen und auf den Polarisationsfilter verzichten. Wie das funktioniert, erkläre ich später.
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Der Polarisationsfilter, auf Kreuzstellung gedreht, schluckt bis zu zwei Blenden Licht. Aber bei solch einem bei Sonnenschein fotografierten Bild kommt man immer noch auf 1/250 Sekunde Belichtungszeit.


70 mm, Blende 11, 1/250 Sekunde, ISO 200


Der Verlaufsfilter


Da der Verlaufsfilter erstaunlicherweise selten genutzt wird, gehe ich auf ihn besonders ein. Grundsätzlich dient der Verlaufsfilter vor allem in der Landschaftsfotografie dazu, den oft erheblichen Helligkeitsunterschied zwischen Himmel und Vordergrund auszugleichen, besonders bei Gegenlicht.


Ich empfehle die Variante mit zwei Blenden Differenz und neutralem Grau, denn sie schafft bei Gegenlicht einen guten Ausgleich der Lichtverhältnisse. Nutzt man den Verlaufsfilter nicht für jede Aufnahme, so kann man ihn einfach vor das Objektiv halten. Sie bekommen von Cokin für gerade mal 20 Euro den Verlaufsfilter P121S, den ich Ihnen hiermit empfehlen möchte. Falls der Filter nach einiger Zeit zerkratzt, ist es nicht teuer, in gewissen Abständen einen neuen zu kaufen. Cokin vertreibt aber auch eine Halterungsvorrichtung, die Sie ins Filtergewinde des Objektivs schrauben können.


Dass beim Einsatz des Verlaufsfilters alle in den Himmel hineinragenden Elemente, z. B. Hochhäuser, nach oben hin mit abgedunkelt werden, ist zwar unerwünscht, aber kein wirkliches Problem. Diese Partien können Sie mit Photoshop, Lightroom oder Silver Efex im Nachhinein wieder aufhellen.


Richtig eingesetzt, bewirkt der Verlaufsfilter nichts weiter, als dass ein Himmel bei Gegenlicht auf einem Foto auch die Zeichnung bekommt, die ihm gebührt und aufgrund seiner extremen Helligkeit nicht ausbrennt.
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Während beim linken Bild der beiden Fotos aus Irland ohne Verlaufsfilter die Himmelspartien um die Sonne in einem großen Feld ausgebrannt sind, weisen sie im rechten, mit Verlaufsfilter fotografierten Bild, noch Zeichnung auf.


17 mm, Blende 22, 1/125 Sekunde, ISO 200
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Auf dem Foto der ehemaligen Zeche wären ohne Einsatz des Verlaufsfilters die meisten hellen Partien im Himmel ausgebrannt. So haben sie noch Zeichnung.


93 mm, Blende 11, 1/250 Sekunde, ISO 200


Der Neutraldichtefilter


Ich hatte den Neutraldichtefilter schon im Kapitel 12, »Mit Bewegungsunschärfe gestalten«, (Seite 318) erwähnt. Er hat die Funktion, das ins Objektiv einfallende Licht mehr oder weniger stark abzudunkeln. Er ermöglicht daher auch bei Tage Langzeitbelichtungen. Und dies wiederum ist besonders angebracht, wenn Sie Wasser mit einem Fließeffekt fotografieren möchten oder anderweitig mit Bewegungsunschärfe arbeiten wollen.


Für einen Sonnentag empfehle ich Ihnen den Neutraldichtefilter ND 3,0. Er dunkelt den Lichteinfall um 10 Blendenstufen ab. Wenn Sie dann ISO 100 einstellen, kommen Sie bei mittlerer Blende auf eine Belichtungszeit zwischen 5 und 10 Sekunden. Das ist für die Darstellung von Bewegungsunschärfe in der Regel recht brauchbar. Wollen Sie kürzer belichten, blenden Sie einfach etwas auf und/oder erhöhen die ISO-Zahl auf ISO 200. Wollen Sie länger belichten, wird es schwieriger, denn bei manchen Objektiven können Sie nur bis Blende 16 abblenden, und dann wird bei hochauflösenden Sensoren die Beugungsunschärfe erkennbar. Ich habe immer zwei Neutraldichtefilter bei mir: einen ND 3,0 und einen ND 2,0, der das Licht um etwa 7 Blenden reduziert. Der ist gut geeignet für einen Tag ohne Sonnenlicht.


Möchte ich zu extrem langen Verschlusszeiten kommen, kann ich auch beide Filter übereinander schrauben. Dann muss ich aber mit einem ganz leichten Qualitätsverlust rechnen. Auch hier gilt es, die beste Qualität zu kaufen und nicht an der falschen Stelle zu sparen, besonders wenn Sie mit hochauflösendem Sensor und Spitzenoptik arbeiten.
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Ein mystischer Bildeindruck kann auch entstehen, wenn man den Neutraldichtefilter dazu nutzt, die Kamera während der Belichtung bei Tage zu bewegen, so wie hier in Tazacorte auf der Insel La Palma. 2,6 Sekunden haben ausgereicht, um diesen Bildeindruck entstehen zu lassen.


29 mm, Blende 20, 2,5 Sekunden, ISO 100
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Das Bild aus New York wurde mit einem Neutraldichtefilter 48 Sekunden lang bei Blende 8 belichtet. Der East River wirkt samten und still, die Skyline von Manhattan etwas bedrohlich.


16 mm, Blende 8, 48 Sekunden, ISO 200
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Bei diesem Bild aus Venedig betrug die Belichtungszeit 5 Sekunden – eine Zeit, bei der das Wasser des Canal Grande zu einer samtenen, ja teilweise sogar spiegelnden Fläche wird, was dem Bild einen ruhigen, meditativen, fast schon surrealen Charakter verleiht.


20 mm, Blende 7,1, 5 Sekunden, ISO 200


Farbfilter und ihre digitalen Simulationen


In der analogen Fotografie gab es keine Bildbearbeitungsprogramme, mit denen man zahlreiche Möglichkeiten hatte, Tonwerte in Schwarzweiß vielfältig zu steuern. Es gab nur härtere oder weichere Gradationen des Fotopapiers, und man konnte verschiedene Partien auf einem Bild länger oder kürzer belichten.


Eine Möglichkeit zur Steuerung von Tonwerten war außerdem der Einsatz von Farbfiltern wie Gelb-, Orange-, Rot-, Blau- oder Grünfiltern. Jeder Filter hatte zwei Eigenschaften: Die eigene Farbe gab er auf dem Bild heller wieder, die Komplementärfarbe dagegen dunkler. Wollte man z. B. den Kontrast von Wolken und Himmel steigern, so konnte man schon mit einem Gelbfilter einen deutlich dunkleren Himmelston erreichen; der Rotfilter aber war in der Lage, einen blauen Himmel fast schwarz erscheinen zu lassen.


Der berühmte Landschaftsfotograf des letzten Jahrhunderts, Ansel Adams, hat für seine Landschaftsaufnahmen häufig einen Rotfilter verwendet. Sein berühmtestes Bild »Moonrise, Hernandez, New Mexico« ist auf diese Weise entstanden. Wollte man den blauen Himmel analog dagegen aufhellen, so war ein Blaufilter angebracht. Die einzige Digitalkamera, bei der diese analogen Filter noch eine Wirkung entfalten, ist die Leica M Monochrom, auf die ich im nächsten Kapitel eingehe. Bei allen anderen Kameras aber haben die genannten Filter nicht die gewünschte Wirkung, selbst wenn man im Schwarzweißmodus fotografiert. Bei allen anderen Kameras bzw. bei Smartphones sollten Sie im Farbmodus fotografieren und die Bilder später in Schwarzweiß umwandeln und dabei die vielen verschiedenen Möglichkeiten der Bildbearbeitungsprogramme nutzen, um die analogen Filter zu simulieren.


Ich empfehle später die Schwarzweißumwandlung mit Silver Efex, nachdem das Bild mit Lightroom entwickelt wurde. Mit Silver Efex lassen sich alle fünf genannten Filter – Gelb, Orange, Rot, Grün und Blau – simulieren.


Wenn man die Schwarzweißumwandlung direkt mit Lightroom vornehmen möchte, so gibt es sogar acht Farbregler, mit denen man die Tonwertübersetzung in Schwarzweiß steuern kann: Rot, Orange, Gelb, Grün, Aquamarin, Blau, Lila und Magenta.


Bei sehr alten Photoshop-Versionen bis CS2 nahm man die Schwarzweißumwandlung mit dem Kanalmixer vor. Danach gab es eine Funktion »Schwarzweiß«, bei der man auch die Möglichkeit verschiedener Filtersimulationen hatte.
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Das kleine Bild rechts oben zeigt, wie flau eine Umwandlung in Schwarzweiß ohne Filtersimulation erscheinen kann. Das Bild darunter wurde mit der Gelbfiltersimulation von Silver Efex umgewandelt. Hier wirkt der Himmel schon bedeutend knackiger.


Richtig knackig erscheinen die wunderbaren Cirruswolken auf Lanzarote, wenn man sie mit der Rotfilterfunktion von Silver Efex umwandelt. So spürt man am deutlichsten die Bewegung einer Wolkengruppe um einen Mittelpunkt herum.


24 mm, Blende 9, 1/1000 Sekunde, ISO 200
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Mit der Leica M Monochrom in Indien unterwegs


Wie ich im vorigen Kapitel schon erwähnt habe, ist die einzige digitale Schwarzweißkamera die Leica M Monochrom – mal abgesehen von einem 50.000 Dollar teuren 100-Megapixel-Schwarzweiß-Rückteil von Phase One. Aber das ist vielleicht eher etwas für Snobs.


Das Besondere an der Leica M Monochrom (beim Erscheinen des Buchs gab es auch schon die Leica M10 Monochrom) ist, dass der Sensor weder Farbfilter noch Tiefpassfilter hat. Dadurch ist eine noch bessere Schärfeleistung garantiert als bei einer Kamera mit Farbsensoren. Vor allem aber produziert der Sensor direkt Bilder in Schwarzweiß. Für diese Aufnahmen gibt es natürlich deutlich weniger Nachbearbeitungsmöglichkeiten als bei Bildern, die von einem Farbsensor hervorgebracht und danach umgewandelt werden. Aber dennoch, mit Silver Efex lassen sich auch Bilder der Leica M Monochrom bearbeiten.


Die Umwandlung und Steuerung verschiedener Farbtöne in unterschiedliche Tonwerte aber lässt sich mit Bildbearbeitungsprogrammen nicht steuern. Dafür sind wieder die im vorigen Kapitel angesprochenen Farbfilter einzusetzen. Leica bietet speziell für die Leica M Monochrom einen Filtersatz von Gelb-, Rot- und Grünfiltern an.


Als Künstler der Leica Galerie Frankfurt wusste ich zwei Tage vor einer Indienreise nicht, wie mir geschah: Plötzlich drückte mir der Chef persönlich eine Leica M Monochrom mit dem Leica Summicron 1:2/50 mm in die Hand und bat mich, damit in Indien zu fotografieren. Es war nicht einmal mehr genug Zeit, Kamera und Objektiv zu versichern. Sollte ich mich jetzt eher freuen oder eher bangen?


In Varanasi angekommen, begann ich umzudenken: Ich hatte weder Farbe noch Autofokus noch einen sonst gewohnten nahtlosen Brennweitenbereich von 16 bis 290 mm – ich habe nur eine 50-mm-Brennweite. Normalerweise denke ich immer in Farbe und in Schwarzweiß, weil ich auf dem heutigen Markt vieles nur in Farbe verkaufen kann. Jetzt konnte ich mich auf das reine Fotografieren in Schwarzweiß konzentrieren.


In Indien ist es schon fast eine philosophische Frage, ob Farbe oder Schwarzweiß, denn zunächst einmal kenne ich kein Land auf der Welt, das so bunt ist wie Indien. Aber legen diese grellen Farben nicht einen ästhetischen Schleier über das Land, hinter dem die tiefere Wahrheit von Armut und Elend eher versteckt wird? In Schwarzweiß tritt diese Wahrheit viel offener zutage. Erzeugt also die Arbeit mit der Leica M Monochrom wahrhaftigere Bilder? Nun, das ist wirklich eine Frage der Weltanschauung.
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Im Verlauf meiner Arbeit mit der Leica M Monochrom genoss ich immer mehr die Konzentration und Entschleunigung, die die Kamera mit sich bringt. In einem sehr hellen Sucherbild mit Messsucher scharfzustellen, das ist sehr traditionell. Es gibt auch die Möglichkeit, auf dem Display durch eine Zehnfachvergrößerung oder durch sogenanntes Fokus-Peaking zu fokussieren, wobei Kanten mit farbigen Linien markiert werden.


Dennoch, manuell bleibt manuell und benötigt mehr Zeit als Autofokus. Will man z. B. bei der Streetfotografie schnell sein, so kann man auf die altbewährte Methode zurückgreifen, einfach mit Schärfentiefe zu arbeiten.


So hat das 50-mm-Objektiv noch eine klassische Schärfentiefenskala, bei der die einzelnen Blenden jeweils links als Nahpunkt und rechts als Fernpunkt markiert sind. Stellt man beispielsweise den Entfernungsring auf 5,20 m, so hat man bei Blende 16 eine Schärfentiefe von etwa 2,5 m bis unendlich.


Bei der Leica M Monochrom hat sich das Arbeiten mit eingestellter Schärfentiefe hervorragend bewährt, denn ich wusste, bei Blende 16 ist ab 2,64 m (das ist der genaue Nahpunkt) bis unendlich alles scharf. Auch bei Blende 11 habe ich noch einen großen Schärfebereich. So konnte ich mich auf das Motiv konzentrieren, ohne groß ans Fokussieren denken zu müssen. Die Verschlusszeit war im hellen Indien noch kurz genug, um nicht zu verwackeln.


[image: image]


Was die Leica M Monochrom aber wirklich hervorbringt, sind Bilder mit einer gestochenen Schärfe (sofern sie nicht verwackelt sind, denn einen Bildstabilisator gibt es leider nicht). Das kleine Bild links unten ist ein großer Ausschnitt des Bilds der rechten Seite und zeigt, wie die kleine Schrift gestochen scharf aufgelöst wird. Das kleine Bild rechts zeigt, dass an einem grauen Tag die Schwarzweißübersetzung sehr weich ist. Hier ist Nachbearbeitung dringend erforderlich.


[image: image]


Aber mit der Variante »Hohe Struktur weich« von Silver Efex sieht das Bild schon erheblich knackiger aus. Der lokale Kontrast ist deutlich erhöht. Um dem Bild noch zu mehr Tiefe zu verhelfen, war es sinnvoll, mit Photoshop einen Verlauf über den Himmel zu legen. Das Ergebnis hat jetzt eine gute Durchzeichnung der verschiedenen Tonwerte.


Blende 11, 1/750 Sekunde, ISO 500


[image: image]


Surreal wirkt diese Konfrontation des Gottes Shiva mit Shiva Lingam (Phallus-Symbol) und Dreizack vor einem gestrandeten Schiff am Ganges. Drei Personen lassen sich von diesem Anblick nicht beirren. Die Tonwerte der Leica M Monochrom wurden auch hier mit Silver Efex gesteigert.


Blende 16, 1/1000 Sekunde, ISO 500


[image: image]


Bei dem stellte ich mir wieder einmal die Frage, ob die Schwarzweißfotografie in Indien angemessen ist. Die Gewänder der Frauen leuchteten nämlich in schillerndsten Farben. Aber auch die Tonwertübersetzung der Leica M Monochrom schafft ein schönes Schwarzweißbild mit vielen Zwischentönen, die ich mit Silver Efex noch verstärkt habe.


Blende 16, 1/250 Sekunde, ISO 200


[image: image]


Man kann sich fragen, ob Kühe Photoshop lernen können und man kann grübeln, ob Wasserbüffel fürs Yoga taugen. Natürlich setzt man in der Bildsprache oft Elemente zueinander in Beziehung, die eigentlich nichts miteinander zu tun haben. Auch der Liegende, der dem Betrachter seine Füße entgegenstreckt, frönt nicht gerade Yogaübungen, und so lässt das Bild seine Betrachter schmunzeln.


Blende 16, 1/180 Sekunde, ISO 500


[image: image]


Bei diesem Bild galt es, in kurzer Zeit auf den Jungen zu fokussieren. Zum Glück schlug der Junge sein Rad für mich mehrfach, sodass ich mehrere »Schüsse abfeuern« konnte und diesen gelungenen Schuss dabei hatte. Dank des großen Dynamikumfangs der Leica sind auch die Schattenpartien trotz des Gegenlichts nicht abgesoffen. Mit »Hohe Struktur« von Silver Efex habe ich auch dieses Bild in schöne Tonwerte übersetzt. Das unbearbeitete Bild rechts ist aber auch recht brauchbar.


Blende 8, 1/1500 Sekunde, ISO 200


[image: image]


Mensch und Tier sind in Indien oft eine Einheit, leben allzu häufig miteinander zusammen. So ist es ein anrührendes Bild, wie ein kleines Mädchen einen riesigen Wasserbüffel die Treppen zum Ganges hinunterführt und der Wasserbüffel dem kleinen Mädchen Folge leistet.


Blende 16, 1/180 Sekunde, ISO 500


[image: image]


Der Sadhu lebte mit seinem Affen auf der Straße. Hier musste ich genau fokussieren, denn die beiden befanden sich näher als 2,50 m, dem Schärfentiefebereich, den ich bei den meisten Bildern eingestellt hatte.


Blende 16, 1/180 Sekunde ISO 500


[image: image]


Auch in dunklen Innenräumen lässt sich mit der Leica M Monochrom gut aus der Hand arbeiten. Sie bringt nämlich auch bei hohen ISO-Zahlen gute Ergebnisse.


So konnte dieses Foto eines jungen Webers vor seinem Webstuhl entstehen.


Blende 2, 1/180 Sekunde, ISO 3200
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Das Entwickeln der Bilder mit Lightroom


An Lightroom von Adobe führt meiner Ansicht nach kein Weg vorbei, Lightroom ist ein geniales Bildbearbeitungsprogramm, mit dem man auf einfache Weise die fotografierten RAW-Dateien »entwickeln« und bearbeiten kann. Adobe bietet zwei Möglichkeiten an: entweder Lightroom, bei dem man in der Cloud arbeitet und 1 Terabyte (TB) Speicherplatz bekommt, oder Lightroom Classic, mit dem Sie auf Ihrer eigenen Festplatte arbeiten. Ich vertraue einer Cloud – vielleicht auch aus irrationalen Gründen – nicht so stark wie z. B. einer externen Festplatte, die ich in die Hand nehmen kann und die bis zu 8 TB Speicherplatz bereitstellt. Ich rate Ihnen daher zu Lightroom Classic. Das ist zwar nur noch im Abonnement zu erhalten, aber gar nicht so teuer.


Lightroom arbeitet grundsätzlich so, dass es in einem Katalog von allen Bildern, die Sie bearbeiten möchten, Mini-Dateien anlegt, sogenannte Caches. Wenn Sie ein Bild bearbeiten, greift Lightroom im Moment der Bearbeitung auf die Originaldatei zu. Die Bearbeitungsdaten, also beispielsweise Veränderungen an Helligkeit, Kontrast oder Struktur, werden nach der Bearbeitung in der kleinen Cache-Datei gespeichert, ohne dass viel Speicherplatz benötigt wird. Sie können dann, wenn Sie möchten, die bearbeitete Datei in voller Größe in den Ursprungsordner exportieren und sie danach, wenn Sie möchten, mit Photoshop oder Silver Efex weiterbearbeiten.


Mit Lightroom lassen sich Bilder auch in Schwarzweiß umwandeln, aber die Möglichkeiten und Variationen sind nicht ganz so vielfältig wie mit Silver Efex.


Daher empfehle ich Ihnen, Ihre Bilder erst einmal mit Lightroom in Farbe zu entwickeln und sie danach mit Silver Efex in Schwarzweiß umzuwandeln. Sie können direkt von Lightroom auf Silver Efex zugreifen. Die Bearbeitung mit zwei Bildbearbeitungsprogrammen benötigt zwar etwas Zeit, aber dafür erhalten Sie Ergebnisse, die so überzeugend sind, dass sie den Aufwand lohnen.


Bilder importieren


Wenn Sie Lightroom geöffnet haben, müssen Sie als Erstes den Ordner importieren, in dem Sie Ihre zu bearbeitenden Bilder gespeichert haben. Dazu klicken Sie auf der oberen Leiste »Bibliothek« an und links unten den Button »Importieren«.


Nun öffnet sich ein Fenster, bei dem Sie links auf alle Dateien zugreifen können, die Sie gespeichert haben. Verwenden Sie eine externe Festplatte, so haben Sie in diesem Fenster auch darauf Zugriff.


[image: image]


Wenn Sie den gewünschten Ordner gefunden haben, klicken Sie diesen Ordner links an. Schon öffnen sich in der Mitte alle Vorschaubilder dieses Ordners. Nun müssen Sie nur noch auf den Button »Importieren« rechts unten klicken, und schon importiert Lightroom alle Bilder dieses Ordners in den Lightroom-Katalog und verarbeitet sie zu kleinen Cache-Dateien, anhand derer Sie Ihre Bilder jetzt mit Lightroom sichten und bearbeiten können.


[image: image]


Das sogenannte Entwickeln


Nach dem Ihre Bilder in den Lightroom-Katalog importiert sind, gehen Sie bitte an der oberen Leiste zu »Entwickeln«. Nun können Sie sich die Größe des Bilds und der Vorschauleiste unten selbst einstellen. Sie benötigen zur Bearbeitung Ihrer Bilder hauptsächlich die Leiste auf der rechten Seite, deshalb können Sie die Leiste links vorübergehend ausblenden, sodass Ihr zu bearbeitendes Bild schön groß auf der Oberfläche erscheint.


Nun beginnen Sie, Ihre Bilder zu bearbeiten. Dieses Bild einer Berglandschaft im Dunst auf Lanzarote wirkt unbearbeitet recht flau und dunstig. Jetzt sehen Sie, wie einfach und effektiv die Bearbeitung mit Lightroom ist: mit wenigen Veränderungen ist aus dem flauen Bild ein knackiges Bild geworden. Besonders die Regler unter der Rubrik »Präsenz« sind dafür verantwortlich.
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Das Werkzeug »Dunst entfernen« leistet hier Großartiges: Es lässt die Berge im Hintergrund deutlich klarer und dunkler erscheinen, und auch den Himmel dunkelt es ab. Der Regler »Kontrast« sorgt für eine Tonwertspreizung hin zu den Schwarz- und Weißtonwerten. Wenn sie es hier übertreiben, droht allerdings das Absaufen von Schwärzen und das Ausbrennen von Lichtern. Der Regler »Klarheit« hingegen schafft einen knackigen Kontrast zwischen den Mitteltönen – bei unserem Bild genau das Richtige. Aber dieser Regler hat Nebenwirkungen auf weiche Bildpartien, z. B. den Himmel. So schafft er leicht »Heiligenscheine«, erzeugt gewissermaßen einen Nachhall der strukturierten Bildpartien auf den weichen Bildpartien. Auf diesem Bild lässt sich allerdings damit leben, denn der helle Nachhall neben dem dunklen Felsen könnte auch Dunst sein.


Keinen Nachhall erzeugt der relativ neu eingeführte Regler »Struktur«. Er erhöht die Detailstruktur, also den lokalen Kontrast. Alle Regler zusammen in der richtigen Mischung machen hier aus einem flauen ein knackiges Bild. Da der Felsen etwas zu dunkel erschien, mussten die »Tiefen« noch mit »+ 36« herausgenommen werden.


Bildrauschen reduzieren


Eine so starke Erhöhung der drei »Präsenz«-Werkzeuge hat Nebenwirkungen: Neben Heiligenscheinen ist die größte Nebenwirkung eine deutliche Erhöhung des Bildrauschens. Aber auch hierfür hat Lightroom einen Ausgleich geschaffen: die Regler im Bereich »Rauschreduzierung« etwas weiter unten auf der Bedienfeldleiste der rechten Seite.


Bei diesem Bild war eine Rauschreduzierung von etwa »40« notwendig, um das filmkornähnliche Bildrauschen zu unterdrücken. Dies bedeutet aber einen leichten Schärfeverlust. Um dem entgegenzuwirken, kann man den Regler »Details« ganz nach rechts auf »100« schieben. So ist erheblich weniger Bildrauschen bei einem guten Schärfeeindruck vorhanden.
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Schwarzweißumwandlung mit Lightroom


Auch wenn ich die Schwarzweißkonvertierung mit Silver Efex empfehle, möchte ich doch kurz auf die Schwarzweißumwandlung von Lightroom eingehen, die auch sehr gut ist. Wenn Sie auf den Button »Schwarzweiß« (oben rechts) klicken, wird das Bild automatisch in Schwarzweiß umgewandelt. Der Bildeindruck ist aber in der Regel flauer als bei einem Farbfoto. Das liegt daran, dass z. B. Rot und Grün in Farbe einen starken Kontrast bilden, in Schwarzweiß jedoch etwa in die gleichen Tonwerte übersetzt werden. Bei der Schwarzweißumwandlung mit Lightroom muss man die drei »Präsenz«-Regler in der Regel weiter nach rechts schieben als bei einem Farbbild, um einen knackigen Bildeindruck zu bekommen. Aber Vorsicht: Wenn Sie diese Regler zu weit nach rechts schieben, entstehen die schon beschriebenen Nebenwirkungen. Ein weiteres Werkzeug bei der Schwarzweißumwandlung ist das Tool »Schwarzweißmischung«. Hier wird im Prinzip die Wirkung der im Kapitel über Filter beschriebenen analogen Farbfilter imitiert. Mit insgesamt acht Reglern (unter »Blau« befinden sich noch »Lila« und »Magenta«) lässt sich die Übersetzung der einzelnen Farbtöne in Grauwerte zusätzlich zu den Präsenzreglern steuern.


[image: image]


Bei dem Bild der vorherigen Seite war es nötig, die Gelb-, Aquamarin- und Blautöne etwas abzudunkeln, damit der Himmel einen mittleren Grauton bekommt.


Ich möchte Ihnen noch einmal die Wichtigkeit der Farbregler bei der Schwarzweißumwandlung mit Lightroom vor Augen führen: Bei dem rechten Bild von der Hagia Sophia in Istanbul waren sehr viele Orangetöne im Spiel. Bei dem Foto war es wichtig, die Tiefen etwas aufzuhellen (»Tiefen«-Regler nach rechts) und die Lichter etwas abzudunkeln (»Lichter«-Regler nach links), damit die Fenster auch Struktur bekommen. Außerdem war es sinnvoll, die Regler »Struktur« und »Klarheit« ein wenig nach rechts zu schieben, um die »Knackigkeit« des Bildes noch zu erhöhen.
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Bei der Umwandlung in Schwarz-weiß erscheinen die Tonwerte längst nicht so leuchtend wie auf dem Bild in Farbe.


Dem ist leicht Abhilfe zu schaffen: Wenn man den Regler für »Orange« in etwa um 50 % nach rechts schiebt (aufhellt) und die Regler für »Rot« und »Gelb« um jeweils etwa 30 %, so ist die Bildwirkung eine ganz andere: Plötzlich leuchtet die Hagia Sophia auch in Schwarzweiß. Ich rate Ihnen, bei Ihren Bildern einfach zu probieren. Sie können jeden Vorgang mit Lightroom wieder rückgängig machen. Wenn Sie die linke Leiste wieder einblenden, sehen Sie, dass Sie dort das Protokoll mit jedem Schritt Ihrer Bearbeitung finden. Wenn Sie das Protokoll öffnen, können Sie jeden einzelnen Schritt wieder rückgängig machen.


Teilbearbeitung einzelner Bildpartien mit Lightroom


Ich möchte Sie auf ein weiteres, sehr wichtiges Werkzeug aufmerksam machen, mit dem Sie einzelne Teile Ihres Bildes bearbeiten können: auf den Korrekturpinsel. Es ist bei etlichen Bildern sinnvoll, nur in Teile des Bildbereichs einzugreifen und sie zu bearbeiten. Bei diesem Foto eines kleinen Mädchens, das im größten Slum von Mumbai, in Dharavi, ein Eis schleckt, sind in bestimmten Partien die Schatten »abgesoffen«.


Hier macht es Sinn, nur diese Schattenpartien zu bearbeiten und den Rest des Bildes nicht zu beeinflussen. Das geht mit dem Korrekturpinsel (siehe Pfeil) wunderbar. Man muss ihn nur anklicken und unten (siehe zweiter Pfeil) seine Größe einstellen. Am besten belässt man die weiche Kante auf »100«, damit die Übergänge zwischen bearbeitetem und nichtbearbeitetem Teil weich bleiben. Mit diesem Kreis kann man nun bei gedrückter Maustaste überall dort auf dem Bild entlangfahren, wo man Korrekturen vornehmen möchte. Auf dem Bild sehen Sie die mit dem Korrekturpinsel markierten Stellen in Rot. Hier habe ich die Belichtung und die Tiefen aufgehellt sowie die Werte bei »Struktur« und »Klarheit« etwas erhöht.
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Nun sind die Schattenpartien aufgehellt und perfekt differenziert. Dieses Bild wirkt aufgrund des roten Kleids auch in Farbe sehr schön.
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In Schwarzweiß umgewandelt, scheint sich das Mädchen viel weniger gegen die scheinbar erdrückende Umgebung zu behaupten. Welches Bild vermittelt nun mehr Wahrheitsgehalt? Das Schwarzweißbild, weil es den überdeckenden ästhetischen Schleier der roten Farbe wegnimmt? Oder doch das Farbbild, weil die knallige Farbe zeigt, wie die Inder versuchen, auch düstere Lebenssituationen wie das Leben in einem Slum mit Farbe freundlicher zu gestalten? Sie sehen schon: Diese Frage lässt sich bei diesem Bild nicht eindeutig beantworten – es ist eine Frage der Philosophie.
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Stürzende architektonische Linien mit Lightroom beseitigen


Ein weiteres wichtiges Werkzeug ist das »Transformieren«-Werkzeug von Lightroom. Sie finden es auf der rechten Seite ziemlich weit unten. Wenn Sie ein Bild wie hier mit einer 22-mm-Weitwinkelbrennweite fotografieren, ist die Architektur oft verzerrt. Die leicht stürzenden Linien sind besonders beim linken Hochhaus störend. Es ist aber ein Leichtes, sie mit Lightroom zu entzerren.
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Manchmal funktioniert das Aufrichten von Architektur sogar, wenn Sie auf den »Auto«-Button klicken. In diesem Fall war es nötig, manuell zu transformieren. Das bedeutete vor allem, den Regler »Vertikal« um »-26« nach links zu schieben, das Bild minimal zu drehen und das Seitenverhältnis ein ganz klein wenig so zu verschieben, dass das Bild etwas breiter wird. Nun muss das Bild mit dem Regler »Skalieren« nur noch so weit vergrößert werden, dass die unten entstandenen freien Stellen verschwinden. Schon ist die Architektur gerade gerückt. Wenn wir das Bild noch in Schwarzweiß umwandeln, so kommen wir mit den Einstellungen, die Sie unten sehen, zu einem sehr schönen Ergebnis, was den Tonwertumfang angeht. Mit Silver Efex lässt sich ein noch eindrucksvolleres Schwarzweißbild erarbeiten (siehe Seite 382).
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Staubentfernung mit Lightroom


Auch nicht vorenthalten möchte ich Ihnen die Staubentfernung mit Lightroom, sollte Ihr Sensor trotz Sensorreinigung der Kamera doch einmal Staub aufweisen. Am meisten fällt der Staub im Himmel auf. Gehen Sie einfach in der rechten Leiste oben auf das Werkzeug »Bereichsreparatur«. Dann öffnet sich ein kleines Fenster, in dem Sie nur »Größe«, »Deckkraft« und »Weiche Kante« einstellen können. Die »Größe« stellen Sie bitte so ein, dass der Kreis in jedem Fall deutlich größer ist als die Staubfussel. Den Regler »Weiche Kante« lassen Sie links (damit die Übergänge zwischen retuschierter Stelle und dem restlichen Bild weich bleiben), und die »Deckkraft« lassen Sie bei »100 %«. Nun müssen Sie nur mit dem Kreis auf einen Staubfussel klicken, und schon kopiert Lightroom den staubfreien Himmel aus der Nachbarschaft auf die Stelle des Staubfussels und lässt diesen verschwinden. Dieses Werkzeug funktioniert aber nur bei gleichmäßigen Partien wie dem Himmel wirklich gut. Aber das sind ja auch gerade die Partien, in denen der Staub besonders auffällt.
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Die linke Bedienfeldleiste bei Lightroom


Bleibt man oben im »Entwickeln«-Modus, so bietet die linke Leiste etliche Voreinstellungen für die Schwarzweißfotografie, die ich aber nur selten nutze, da fast alle Voreinstellungen sich auch mithilfe der rechten Leiste erreichen lassen. Da ich hier nicht auf alle sogenannten »Vorgaben« eingehen möchte, bitte ich Sie, die Auswirkungen dieser Vorgaben einfach einmal selbst auszuprobieren. Stellen Sie fest, ob es Vorgaben gibt, die genau nach Ihrem Geschmack sind, oder ob Sie lieber mit der rechten Leiste arbeiten möchten.
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Ab und zu kann es meiner Meinung nach stimmungsfördernd für ein Bild sein, die Vignette zu nutzen. Bei diesem Bild erzeugt die »Vignettierung« in der Stärke »Mittel« noch etwas mehr Raumtiefe, denn das Bildgeschehen führt gewissermaßen aus der Dunkelheit ins Licht. Eine Vignette ist in der Fotowelt umstritten; sie ist meines Erachtens für stimmungsvolle, emotional aufgeladene Bilder durchaus geeignet und auch legitim, in der nüchternen Dokumentarfotografie dagegen sollte man auf sie verzichten.
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Dieses Foto ist im Inneren eines berühmten moslemischen Grabmals in der indischen Stadt Ajmer in Rajasthan fotografiert. Der Dynamikumfang der Leica CL ist so gut, dass hier trotz des riesigen Lichtumfangs zwischen Licht- und Schattenpartien noch alle Töne differenziert sind.


22 mm (33 mm im Vollformat), Blende 5,6, 1/125 Sekunde, ISO 400


Im Rahmen dieses Buches bin ich nur auf die wichtigsten Möglichkeiten von Lightroom eingegangen. Wichtig zu wissen: Sie können jeden Arbeitsschritt, den Sie mit Lightroom gemacht haben, wieder rückgängig machen. Öffnen Sie einfach das Protokoll in der linken Leiste, und schon erkennen Sie dort jeden Arbeitsschritt, den Sie gemacht haben. Sie können zu jedem der vorherigen Arbeitsschritte zurückkehren, falls Ihnen ein Bearbeitungsschritt nicht gefällt. Deshalb möchte ich Sie einfach zum Ausprobieren ermutigen.
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Exportieren der Dateien mit Lightroom


Nun kehren wir zum ersten Bild zurück: Wenn das Bild fertig bearbeitet ist – entweder in Farbe (für eine Umwandlung mit Silver Efex) oder als fertiges Schwarzweißbild –, dann sollte es exportiert werden, damit Sie auch ein bearbeitetes Bild in hoher Auflösung in Ihrem Ursprungsordner haben. Wie Sie sich erinnern, sind im Lightroom-Katalog ja nur kleine Cache-Dateien gespeichert. Ich empfehle Ihnen daher, das fertig bearbeitete Bild in den Ursprungsordner zu exportieren, es aber mit dem Kürzel »LR« vor der Bildnummer zu versehen. So können Sie immer erkennen, dass es sich um eine mit Lightroom bearbeitete Datei handelt. Für Bildgrößen unter 90 cm reicht es in der Regel, wenn Sie das Bild im JPG-Format der größtmöglichen Stufe 12 speichern. Da das Bild ja im RAW-Format aufgenommen und mit einem RAW-Konverter entwickelt wurde, haben Sie jetzt auch die RAW-Qualität, selbst wenn Sie es im JPG-Format abspeichern. Falls Sie beabsichtigen, sehr große Formate zu printen, können Sie das Bild auch im TIFF-Format speichern. Hierfür benötigen Sie allerdings extrem viel Speicherplatz. Ich habe schon öfter 1 m große Vergrößerungen im vom RAW gespeicherten JPG-Format mit den im TIFF-Format gespeicherten Dateien verglichen und konnte in der Regel keinen Unterschied erkennen. Ganz selten wies die JPG-Datei kleine Abrisse im Himmel auf, die aber nur bei sehr großen Bildgrößen zu erkennen sind. Den extremen Tonwertumfang und die 16 Bit Farbtiefe einer TIFF-Datei konnte zu dem Zeitpunkt, als dieses Buch erschien, kein Drucker wiedergeben.


Um Ihre bearbeiteten Dateien zu exportieren, gehen Sie zunächst auf der oberen Leiste auf »Bibliothek«. Markieren Sie dann die Dateien, die Sie exportieren wollen, unten im Vorschaustreifen, sodass sie hell umrandet sind. Alle Dateien, die Sie bearbeitet haben, erkennen Sie daran, dass im Vorschaustreifen ein + erscheint. Diese Dateien gilt es nun zu exportieren. Markieren Sie diese Dateien mit gedrückter »Strg«-Taste.
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Danach klicken Sie auf den Button »Exportieren« auf der linken Seite unten. Nun öffnet sich ein neues Fenster. Ich empfehle Ihnen, meiner Anregung zu folgen und oben auf »Gleicher Ordner wie Originalfoto« zu gehen und darunter die Dateibenennung mit »LR und der Originaldateinummer« vorzunehmen.


Bei »Dateieinstellungen« gehen Sie entweder auf »JPEG« mit »Qualität: 100« oder, wenn Ihnen das nicht genügt, wählen Sie TIFF. Bei allen anderen Feldern können Sie die Voreinstellungen belassen. Nun klicken Sie nochmals rechts unten auf den Button »Exportieren«, und der Export Ihrer mit Lightroom bearbeiteten Dateien in den Ursprungsordner beginnt. Danach haben Sie Ihre mit Lightroom bearbeiteten Dateien zusätzlich zu Ihren Originaldateien mit der Bezeichnung LR (Dateinummer) in großer Bildgröße gespeichert.
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Kreative Schwarzweißumwandlung mit Silver Efex


Silver Efex 2 Pro ist eines der verschiedenen Werkzeuge aus der Nik Collection, die man zum Erscheinungstermin dieses Buchs für etwa 100 Euro kaufen kann.


Die Software wurde ursprünglich entwickelt, um die Anmutungen der analogen Schwarzweißfotografie zu imitieren. Vor allem hatte sie den Anspruch, alle auf dem Markt befindlichen Schwarzweißfilme in ihrer Kornstruktur wiedergeben zu können. Heute ist Silver Efex für jegliche Art von Schwarzweißumwandlung empfehlenswert, auch wenn man überhaupt kein Filmkorn nachempfinden möchte. Das Schöne an Silver Efex ist, dass es zahlreiche Voreinstellungen hat, die aufgrund verschiedener Algorithmen völlig unterschiedliche Schwarzweißumwandlungen möglich machen, die sich alle wiederum weiter modifizieren lassen. Damit sind Ihrer Kreativität bei der Schwarzweißumwandlung fast keine Grenzen gesetzt.
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Silver Efex mit Lightroom öffnen


Möchten Sie ein Bild über Lightroom mit Silver Efex öffnen, so ist dies ganz einfach: Sie gehn in Lightroom auf der oberen Leiste auf »Bibliothek« und klicken in der Vorschau das Bild an, das Sie mit Silver Efex öffnen möchten. Nun klicken Sie einmal mit der rechten Maustaste, und schon öffnet sich das Fenster des Screenshots. Über »Bearbeiten in« kommen Sie etwa in der Mitte des rechten Fensters zu Silver Efex, das sich beim Anklicken automatisch mit Ihrem in Lightroom gewählten Bild öffnet. Vorher fragt Sie Silver Efex allerdings noch, welchen Dateityp Sie haben möchten. Hierbei wählen Sie bitte ausnahmsweise das TIFF-Format, denn bei der Wahl von JPG komprimiert Silver Efex so stark, dass bei vergrößerter Darstellung eine unschöne Struktur in den Bildern zu erkennen ist. Dies geschieht übrigens nicht, wenn Sie mit Photoshop auf Silver Efex zugreifen und die mit Silver Efex bearbeitete Datei als JPG speichern. Bei Lightroom jedoch müssen Sie den Dateityp schon im Voraus festlegen, hier also bitte unbedingt TIFF wählen!
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Voreinstellungen von Silver Efex


Nun haben Sie die Oberfläche von Silver Efex Pro 2 vor sich. Beim Öffnen von Silver Efex wird automatisch die Voreinstellung »Neutral« verwendet, die bei diesem Foto des Vulkans Teide viel zu flau ist. Auf der linken Seite können Sie nach unten scrollen und finden zahlreiche Möglichkeiten per Voreinstellung. Wenn Sie die jeweilige Voreinstellung anklicken, wird sie Ihnen sofort in das große Fenster eingeblendet. Sie können also gut erkennen, ob Ihnen diese Voreinstellung gefällt oder nicht.
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Bei diesem Foto war die Voreinstellung »Vollständig dynamisch (hart)« genau richtig. Ich musste fast keine Feinkorrekturen mehr vornehmen. Lediglich den Kontrast habe ich noch etwas gesteigert und die Spitzlichter verstärkt, damit im hellen Teil der großen Wolke auch Zeichnung vorhanden ist.


Klicken sie nun unten auf den Button »Speichern« (bei Photoshop »OK«), so wird das Bild genau in dieser Form von Silver Efex bearbeitet und öffnet sich dann als fertiges Bild, das Sie in Ihrer Ursprungsdatei oder auch in einer neuen Datei abspeichern können. Ich setze als Bezeichnung meist noch ein »SE« vor das LR + Dateinummer, so weiß ich, dass ich das Bild auch mit Silver Efex bearbeitet habe.


[image: image]


Feinjustierung von Voreinstellungen


Manchmal kommt man aber mit Silver Efex auch zu sehr guten Ergebnissen, wenn man eine Voreinstellung nimmt und diese dann noch sehr stark modifiziert. Nehmen wir zum Beispiel dieses Bild aus Mumbai: Die Voreinstellung »Film Noir 3« imitiert einen Schwarzweißfilm mit ziemlich viel Körnung, die mich so nicht reizen würde.


[image: image]


Ich kann diese Voreinstellung mit den vielen Instrumenten der rechten Bedienfeldleiste aber so modifizieren, dass ein gutes Bild dabei herauskommt. Zunächst einmal muss ich die »Dynamische Helligkeit« etwas herunterfahren. Der dynamische Helligkeitsregler sorgt dafür, dass ich die Helligkeit des Bildes verändern kann, ohne dass Lichter ausbrennen oder Schatten absaufen. Als Nächstes schiebe ich den Regler »Weicher Kontrast« deutlich nach links. Schon habe ich ein viel größeres Tonwertspektrum im mittleren Bereich mit ziemlich viel Struktur. Als Nächstes fahre ich den Regler für »Feinstruktur« auf einen mittleren Wert zurück, denn sonst habe ich bei stärkerer Vergrößerung zu viel Bildrauschen. Danach hebe ich sowohl die Schatten als auch die Spitzlichter stark an, damit weder Schatten absaufen noch Lichter ausbrennen.


[image: image]


Nun scrolle ich die rechte Leiste weiter nach unten, um weitere Feineinstellungen vornehmen zu können. Oben sind noch die Wirkungen der verschiedenen analogen Schwarzweißfilter simuliert; dazu kommen wir später. Darunter befindet sich der Regler für die »Körnung«. Früher habe ich öfter eine Körnung in meine Schwarzweißbilder hineingelegt, heute tue ich das nicht mehr, denn Körnung wird von manchen Kunden mittlerweile als unerwünschtes Bildrauschen empfunden. Deshalb schiebe ich den Regler »Körnung pro Pixel« immer ganz nach rechts und den darunter befindlichen Regler in Richtung »Weich«. Dies würde ich Ihnen als Standard empfehlen, es sei denn, Sie möchten ein Filmkorn imitieren. Darunter kann ich ähnlich wie mit Lightroom die Umwandlung der verschiedenen Farbtöne in Grauwerte einzeln regulieren. Hier habe ich den »Gelb«-Regler noch etwas nach rechts geschoben, um das gelbe Kleid der Frau leicht aufzuhellen. Den Himmel dagegen habe ich mit den Reglern für »Cyan« und »Blau« ein wenig abgedunkelt.


Gleich am Anfang der Bearbeitung habe ich den in der Voreinstellung gesetzten Bildrand herausgenommen. Das Fenster dafür ist ganz unten. Mit diesen vielen Modifizierungen von »Film Noir 3« gefällt mir das Bild, und ich drücke auf »OK«.


[image: image]


Vergleich von Silver Efex mit Lightroom


Vergleichen wir nun das Ergebnis von Silver Efex (rechts) mit dem von Lightroom (links), so wirkt das mit Silver Efex bearbeitete Bild noch eindrucksvoller. Die Struktur in der abgerissenen Hauswand ist noch knackiger; das gesamte Bild scheint noch mehr Tiefe zu haben als das mit Lightroom bearbeitete Bild. Es wirkt noch emotionaler: Eine Mutter mit ihrem zarten Kind spaziert durch eine Gegend im indischen Mumbai, wo ein ganzes gewachsenes Viertel der Abrissbirne weichen muss, damit neue Hochhäuser mit Luxusappartements gebaut werden können, die kein normal verdienender Inder sich leisten kann. Aber genau so geschieht es heute überall in der Welt, in Mumbai besonders extrem.


Das mit Lightroom bearbeitete Bild der linken Seite wirkt dagegen etwas nüchterner, unemotionaler.
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Grauverlaufsfilter mit Silver Efex


Im Kapitel über Filter haben wir ja schon gesehen, dass es bei Gegenlichtaufnahmen sinnvoll sein kann, einen Verlaufsfilter zu benutzen. Hat man dies bei der Aufnahme versäumt, so bietet Silver Efex zwei Voreinstellungen, die den Einsatz eines Grauverlaufsfilters simulieren, einmal schwächer und einmal stärker. Bei diesem Bildbeispiel einer Moschee in Mumbai habe ich den stärkeren Filter verwendet. Der Verlaufsfilter hat aber leider die Eigenschaft, dass er nicht nur den Himmel, sondern auch die Architektur mit abdunkelt. Um diesen unerwünschten Nebeneffekt abzumildern, waren hier ein paar Feinjustierungen nötig.


[image: image]


Zunächst einmal musste die dynamische Helligkeit ein wenig heruntergefahren werden. Als Nächstes habe ich den Regler für den weichen Kontrast etwas nach links geschoben, damit der Kontrast zwischen dem Oberteil der Architektur und deren Mittelteil angeglichen wurde. Dann habe ich die Struktur für die Mitteltöne und Schatten noch deutlich erhöht. Schließlich wurden die Schatten erheblich aufgehellt und die Spitzlichter etwas abgedunkelt, und schon ist das Bild perfekt. Wie bei jedem Bild war darauf zu achten, dass sich der Regler für die Körnung ganz rechts befindet.
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Hier ist der mit der Verlaufsfilterfunktion abgedunkelte Himmel deshalb sinnvoll, weil er die Helligkeit des Himmels in der Mitte betont und so dem Bild zu mehr Tiefe verhilft. Es zeigt eine Moschee im belebten Mumbaier Viertel Chawk Basar. Damit das »pralle Leben« in seiner Dynamik auch deutlich wird, habe ich das Bild sechs Sekunden lang belichtet.


18 mm (27 mm im Vollformat), Blende 6,3, 6 Sekunden, ISO 200


»Heiligenscheine« bei Silver Efex


Silver Efex hat den Vorteil, dass es auch sehr extreme Schwarzweißumwandlungsvoreinstellungen hat. Die haben aber manchmal auch unerwünschte Nebeneffekte. Relativ häufig tritt eine Art Heiligenschein, ein sogenannter Halo auf, der sich hauptsächlich um Objekte bildet, die in den Himmel ragen. Sie sind umso stärker, je mehr der Himmel mit dem »Blau«- und »Cyan«-Regler abgedunkelt ist, je stärker die Struktur erhöht ist oder je weiter der Regler »Weicher Kontrast« in einen Extrembereich nach links oder rechts gestellt ist. Taucht solch eine unnatürliche Umrandung am Himmel auf, so sollten Sie zuerst den Regler »Weicher Kontrast« in Richtung Mitte verschieben.


Auf diesem Screenshot war bei der Voreinstellung »Künstlerisch« der Regler zu weit links und es bildeten sich dunkle Halos.


[image: image]


Schiebe ich den Regler nun weit nach rechts, so bilden sich helle Heiligenscheine rund um den modernen Kirchturm aus dem französischen Nizza. Diese Halos sind genauso wenig erwünscht.


Schiebe ich den Regler »Weicher Kontrast« aber in die Mitte, so sind die Heiligenscheine verschwunden und ich bekomme ein einwandfreies Bild.


Gelingt es mit solchen einfachen Mitteln wie hier nicht, die Heiligenscheine zu beseitigen, so wird es notwendig, eine andere Voreinstellung zu wählen.


Die ab und zu auftretenden Halos sind aber die einzige Schwäche, mit der man bei Silver Efex in relativ seltenen Fällen rechnen muss. Besitzt man auch Photoshop, so lassen sie sich mit dem Abwedler- oder Nachbelichter-Werkzeug von Photoshop korrigieren.
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111 mm, Blende 10, 1/800 Sekunde, ISO 200


Teilbearbeitung mit Silver Efex


Silver Efex hat so viele Voreinstellungen mit den verschiedensten Algorithmen zur Schwarzweißumwandlung, dass eine Teilbearbeitung einzelner Bildpartien nicht mehr so oft nötig ist, wie sie es beispielsweise früher bei der Schwarzweißumwandlung mit Photoshop war. Dennoch ist es auch mit Silver Efex möglich, einzelne Bildpartien separat zu bearbeiten. Bei diesem Foto erschien es mir spannend, die Voreinstellung »Film Noir 1« zu benutzen, denn sie legt eine starke Vignette um die beiden Seitenschiffe des Limburger Doms und lenkt so die Konzentration auf den sakralen Raum in der Bildmitte.


[image: image]


Durch die starke Vignette sind aber die Bildecken oben rechts und links etwas zu dunkel. Sie umrahme ich mit zwei sogenannten »Kontrollpunkten«. Im Kreis eines solchen Kontrollpunkts gibt es folgende Einstellungsmöglichkeiten: »Helligkeit«, »Kontrast«, »Struktur« und erweitert »Weiß verstärken«, »Schwarz verstärken«, »Feinstruktur« und »Selektive Kolorierung«. All diese Parameter können im Bereich des Kreises, dessen Größe sich natürlich verstellen lässt, verändert werden. Bei diesem Bild unten ging es nur darum, die beiden oberen Ecken mit dem Werkzeug für Helligkeit ein ganzes Stück aufzuhellen.


[image: image]


Arbeiten mit der Gradationskurve


Die Gradationskurve ist noch aus der analogen Fotografie bekannt. Man konnte einen Film so entwickeln, dass er eine »steile Gradation« (sehr kontrastreich) oder eine »flache Gradation« (weicher, mit mehr Mitteltönen) hatte. Die Gradationskurve zeigt den Verlauf aller Tonwerte vom Schwarzpunkt links unten bis zum Weißpunkt rechts oben. Bei der ersten Voreinstellung von Silver Efex, »Neutral«, verläuft die Gradationskurve gradlinig, mit allen Zwischentönen. Bei dieser Gegenlichtaufnahme zweier alter Windräder auf Lanzarote ist auch eine wesentlich grafischere Interpretation möglich.


[image: image]


Hier habe ich an zwei Punkten in die vorher gradlinige Gradationskurve eingegriffen: Im dunkleren Graubereich links unten habe ich sie weiter abgesenkt, und im hellen Bereich kurz vor dem Weißpunkt rechts oben habe ich sie erheblich angehoben.


Somit ist die Gradationskurve deutlich steiler, also kontrastreicher geworden, und die Zwischentöne im dunklen und im hellen Bereich sind verloren gegangen. Diesem Bild bekommt das ganz gut: Es ist sehr grafisch und damit ein Stück weit abstrahiert worden. Das Schöne ist, man kann in die Gradationskurve an jeder beliebigen Stelle eingreifen, die Tonwerte nach dem eigenen Geschmack verändern und das Bild damit interpretieren.
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Variationen und Interpretationen


Ich habe Ihnen jetzt einen Überblick über die wichtigsten Funktionen von Silver Efex gegeben, rate Ihnen aber unbedingt, Ihren eigenen Geschmack und damit Ihren eigenen Stil der Bildinterpretation mit Silver Efex zu entdecken und zu entwickeln. Dazu gehört es unbedingt, dass Sie viel ausprobieren.


Wie unterschiedlich die Interpretation mit Silver Efex sein kann, möchte ich Ihnen noch einmal anhand dieses Motivs verdeutlichen: Wir haben ja schon am Anfang des Buches gesehen, wie wichtig der Himmel oft für die Anmutung eines Schwarzweißfotos ist. Hier sehen wir noch einmal, wie unterschiedlich Silver Efex den Himmel interpretieren kann:


[image: image]


Bei dem Bild auf der linken Seite ist der Himmel über einer Zementfabrik bei Goslar relativ still. Die Aufnahme wurde mit der Voreinstellung »Neutral« in Schwarzweiß umgewandelt.


Viel bedrohlicher wirkt dieselbe Szenerie mit der Voreinstellung »Wetrocks«, wie das Bild oben beweist. Der Himmel ist wesentlich dunkler, hat viel mehr Kontrast und Struktur. Der Kies ist allerdings recht dunkel, für manchen Geschmack womöglich zu dunkel.


20 mm, Blende 7,1, 1/50 Sekunde, ISO 200


[image: image]


Wesentlich heller, freundlicher und damit weniger bedrohlich wirkt die Szenerie trotz des extrem kontrastreichen Himmels mit der Voreinstellung »Hoher Kontrast und Struktur«. War die Einstellung »Neutral« vielleicht etwas flau, so ist die Wahl der letzten beiden Voreinstellungen eine reine Geschmacksfrage.


20 mm, Blende 7,1, 1/50 Sekunde, ISO 200


[image: image]


Gab es beim vorherigen Bild ganz unterschiedliche Interpretationsmöglichkeiten, so geht es beim letzten Bild um Feinheiten. Bei der Voreinstellung »Neutral« fehlt es hier noch ein wenig an Kontrast und vor allem an Struktur im dunklen Bereich.


27 mm, Blende 8, 14 Sekunden, ISO 200


[image: image]


Bei der Voreinstellung »Hohe Struktur hart« mit einer leichten Vignette kommt das Bild optimal zur Geltung: Die Struktur in den Schatten der Halde ist deutlich zu erkennen und die Lichter im Tunnel sind nicht ausgebrannt. Das Bild hat eine mystische Wirkung.


Mit diesem Bild möchte ich mich von Ihnen verabschieden – in der Hoffnung, dass ich Sie zur Schwarzweißfotografie motivieren und inspirieren konnte. Vielleicht ist es mir ja gelungen, Sie zu einem eigenen Ausdruck Ihrer Empfindungen und Ihrer Weltsicht anzuregen, was mir eine große Freude wäre.


In jedem Fall wünsche ich Ihnen viele spannende Erlebnisse, wenn Sie mit Ihrer Kamera unterwegs sind, und natürlich viele ausdrucksstarke Schwarzweißfotografien!


Torsten Andreas Hoffmann


www.t-a-hoffmann.de
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