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Über den Autor
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Michael Lust ist freiberuflich tätiger Gepr. Gestalter / Designer i.Hw. Seine gestalterische Fachkompetenz kommt ihm auch bei seiner großen Leidenschaft, der Fotografie, die ihn seit seiner Jugendzeit begeistert, sehr zu gute. Deren Kenntnis, er im Rahmen seines Studiums zum Gestalter, entscheidend erweitern konnte. Seither ist die Fotografie, ein ihn ständig begleitendes Thema, dem er viel Zeit und Einsatz widmet.
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Der Fotograf macht das Bild nicht die Kamera



Die heutigen Kameras haben unzählig viele Programme, die das Fotografieren einfacher und leichter machen sollen. Das reicht von Motivprogrammen bis zur automatischen Lächelnerkennung. Was aber dabei oft auf der Strecke bleibt, ist die Kreativität und die Bildgestaltung.
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Ich sehe immer wieder technisch perfekte Fotos, denen trotzdem oder gerade deshalb etwas zu fehlen scheint, nämlich eine gute Bildkomposition.

Die viele Technik, verwirrt allzu oft mehr als sie hilft und lenkt vom Wesentlichen ab, dem Motiv.

Darum soll es heute hier um die Bildgestaltung und deren Stilmittel gehen. Natürlich muss erst die eigene Kamera beherrscht werden, bevor Sie an die Bildgestaltung denken können. Also lernen Sie erst Ihre Kamera bedienen. Das setze ich hier aber schon mal voraus.

In diesem Sinne wünsche ich Ihnen, liebe Leserin und Leser viele gut gestaltete Fotos.

Ihr Michael Lust





Die Kunst zu sehen



Die Hauptaufgabe des Fotografen ist, das Sehen und das Schulen der visuellen Wahrnehmung.
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Um den visuellen Wortschatz zu erweitern, ist es unbedingt nötig, sich viele gute Fotografien, aber auch Bilder großer Maler anzusehen und diese zu analysieren.

Dadurch wird das Auge geschult und der Input an neuen Bildideen, ist auch nicht zu unterschätzen.

Neben dem Anschauen von Kunst, in ihren vielen Ausprägungen, gibt es nur eine Methode die noch besser die visuelle Wahrnehmung schärft. Das Zeichnen! Nicht umsonst ist der Zeichenunterricht eines der wichtigsten Fächer in jeder bildenden künstlerischen Ausbildung. Das heißt jetzt nicht, dass man nicht auch ohne zeichnerische Fähigkeiten fotografieren kann, denn gerade hier ist ja der Unterschied zu allen anderen Künsten. Denn ein Foto entsteht nicht in Stunden, ja manchmal sogar Monate langer Arbeit wie ein Gemälde, sondern in einem Sekunden Bruchteil. Das macht aber die Bildgestaltung umso wichtiger, aber auch schwieriger, denn die Gestaltung muss meist intuitiv erfolgen. Aus diesem Grund ist ein geschultes Auge umso wichtiger, deshalb, wenn Sie die Möglichkeit haben, sich grundlegende zeichnerische Fähigkeiten anzueignen, wird das Ihren bildkompositorischen Fähigkeiten nur von Nutzen sein.





Fotografie heißt Selektion



In der Fotografie geht es nicht so sehr um das was im Bild zu sehen ist, sondern mehr um das was man nicht im Bild zeigt.

Merke: Umso mehr Hirnschmalz man ins Bild steckt, umso besser wird das Ergebnis!

Die Kunst besteht darin, nur das im Bild zu zeigen, was für die Bildaussage elementar ist und alles andere wegzulassen, damit die Bildaussage nicht verwässert wird.

Damit dies gelingt, ist es unabdingbar, sich vor dem Auslösen der Kamera Gedanken zum Bildmotiv und der Bildaussage zu machen.

Nur wenn ich weiß, was ich fotografieren will und was mein Thema ist, kann ich die richtigen Entscheidungen treffen. Darum ist eine kurze Recherche zum Bildthema sicher eine gute Idee, die sich auszahlen wird.

Denn das treffen der richtigen Entscheidungen, nimmt niemand uns Fotografen ab, auch nicht die beste Kamera.
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Die Frage lautet also, was will ich im Foto zeigen, was nicht und warum?







Die Fotografie lebt von Entscheidungen



Hier die wichtigsten Entscheidungen, die ich vor dem Fotografieren treffen muss.
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Was ist mein Motiv?

Warum möchte ich es fotografieren?

Wie soll das fertige Bild wirken?

Welche Perspektive ist die richtige für meine Bildaussage?

Was ist das beste Format für mein Foto?

Welche Technik brauche ich?

Was muss ich für Einstellungen vornehmen?

Wer sich diese Fragen beantwortet hat, hat eine solide Grundlage für die Bildgestaltung. Damit laufe ich nicht Gefahr, ein inhaltlich unscharfes Bild zu machen, bei dem sich der Betrachter fragt, was ist das Motiv und wie ist die Bildaussage.





Fotos brauchen Kontrast



Was ist Kontrast und welche Kontraste gibt es? Die bekanntesten Kontraste sind mit Sicherheit der Helligkeitskontrast und die Farbkontraste.

Aber es gibt unzählig viele andere Kontraste, denn Kontraste, sind immer Gegensatzpaare, wie hell / dunkel, laut / leise, warm / kalt, weich / hart usw. Das zeigt aber auch, dass es nicht nur Kontraste, im visuellen Sinn in Fotos gibt, sondern auch inhaltliche Kontraste eine tragende Rolle in der Bildkomposition einnehmen.
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Darstellungskontraste (visuelle Kontraste)

Hell / Dunkel Kontrast

Bunt / Unbunt Kontrast

Komplementär Kontrast (siehe Farbkreis)

Simultan Kontrast (umgebungsabhängiger Kontrast)

Inhaltliche Kontraste: (Gegenüberstellungen)

Alt / Neu Kontrast (z.B.: Telefonzelle / Smartphone)

Warm / Kalt Kontrast

Künstlich / Natürlich Kontrast

Mengenkontrast

Dies können nur einige wenige Beispiele für die vielen möglichen Kontraste sein. Kontraste, besonders inhaltlicher Kontrast kann ganze Geschichten im Bild erzählen. Außerdem hängt die Bildschärfe vom visuellen Kontrast ab. Dies macht man sich beim Nachschärfen in Bildbearbeitungsprogrammen zu nutze.

Starke Kontraste ziehen den Blick auf sich, mit ihnen kann der Blick des Betrachters gelenkt werden. In Farbfotos wirken warme Kontrastfarben näher als kalte. Also sollten wichtige Bildelemente einen höheren Kontrast aufweisen, als unwichtige Bereiche im Bild.

Merke:

Kontraste ziehen den Blick auf sich und leiten den Blick.

Merke:

Ein kontrastarmes Foto, ist wie eine Suppe ohne Salz, das gilt besonders für Schwarzweiß Aufnahmen.


Übungsvorschlag:

Schauen Sie sich ihre Archivfotos an und suchen nach visuellen und inhaltlichen Kontrasten.

Oder Sie fotografieren gezielt, einen Tag lang nur Kontraste und Gegensatzpaare.
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Das Format muss stimmen



Eine andere wichtige Frage der Bildgestaltung ist, ob man im Quer- oder Hochformat fotografiert, denn das Format kann die Bildaussage unterstreichen oder behindern.
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Szenen, die sich horizontal abspielen wie z.B.: eine Landschaft werden besser im Querformat aufgenommen. Vertikale Szenen dagegen besser im Hochformat z.B.: hochaufragende Gebäude oder steile Felsen.

Auch ist zu bedenken, dass querformatige Bilder stabiler wirken und optisch nicht so leicht kippen, wie welche im Hochformat.

Näheres dazu beim Thema Balance. Das neutralste Format ist das Quadrat, denn es hat hoch wie quer die gleiche Ausdehnung. Dies macht die Bildgestaltung aber nicht wirklich einfacher, wie man zunächst annehmen könnte.

Manchmal ist es sinnvoll, ein Motiv einmal Hoch und einmal Quer zu fotografieren. Dies kann zweckmäßig sein, wenn die Fotos für ein Buch oder ein Magazin verwendet werden sollen.


Übungsvorschlag:

Schauen Sie sich Ihre Bilder an und entscheiden, ob das Format, das Motiv unterstützt oder eher nicht und stellen Sie sich die Frage, an was dies liegt.







Die Perspektive nutzen



Das Wichtigste zuerst. Die Perspektive kann man nur vor dem Fotografieren ändern und zwar, in dem man seinen Standpunkt verändert.
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Die Perspektive ändert sich nicht durch zoomen oder ein Beschneiden des Fotos. All das ändert lediglich den Bildausschnitt, also umrundet man am besten sein Motiv, um die beste Perspektive zu finden.

Die Perspektive kann die Bildaussage völlig ändern. Besonders die Lage des Bildhorizontes, also die Aufnahmehöhe spielt hier eine wichtige Rolle.

Aus der Froschperspektive wirkt das Motiv eher groß und mächtig, manchmal sogar bedrohlich. Zusätzlich kann mit einer tiefen Perspektive und einer Normalbrennweite oder einem leichten Weitwinkelobjektiv die optische Tatsache, dass nähere Objekte größer dargestellt werden, zum verlängern der Beine eingesetzt werden, was bei der Damenwelt immer gern gesehen ist. Dieser Trick funktioniert aus der Vogelperspektive auch umgekehrt, besonders mit längeren Brennweiten, um Dinge zu verkürzen.

Aus einer mittleren Höhe beziehungsweise auf Augenhöhe wirken Motive eher neutral, darum ist das die meist verwendete Perspektive für Porträts, wie Bewerbungsfotos oder Passbilder.

Die Vogelperspektive bewirkt einen eher herablassenden Blick auf das Motiv und es wirkt klein, unbedeutend und verletzlich. Außerdem wirkt diese Kameraposition oft verkürzend vor allem im Telebereich.

Merke:

Die richtige Perspektive ist eines der wichtigsten Gestaltungsmittel und muss schon beim Fotografieren richtig gewählt werden. Also bewegen Sie sich. Das ist nicht nur für Sie selbst gesund, sondern auch für Ihre Fotos.





Tiefe im Bild



Da ein Foto zweidimensional ist und das Motiv meist dreidimensional, ist es eine Herausforderung dem Foto Plastizität und Tiefe zu verleihen. Aber es gibt einige Kniffe um einem Foto mehr Tiefe zu geben.

Ein erster dieser Kniffe ist einen Vordergrund im Bild zu haben, noch besser ist es sein Foto mit Vordergrund, Mittelgrund und Hintergrund aufzunehmen, besonders wenn die Blende so weit geöffnet wird, dass nur das Motiv im Mittelgrund scharf ist und sowohl Vordergrund und Hintergrund in der Unschärfe liegen.

Eine weitere Möglichkeit um Tiefe zu erzeugen, ist dem Motiv einen Rahmen zu geben, in dem man durch einen Torbogen oder aus dem dunklen Wald in die helle Landschaft fotografiert oder sich ein anderes einrahmendes Objekt für sein Motiv sucht.

Auch Motive im Seitenlicht wirken meist tiefer und plastischer. Das gilt ebenfalls für Gegenlicht, wenn es nicht überstrahlt, sondern dezent eingesetzt wird. Dann kommen Strukturen gut zur Geltung.

Gute Ergebnisse was die Tiefenwirkung anbelangt gibt es auch wenn der Vordergrund dunkler ist als das Motiv.

Reihungen und Rhythmus sind ebenso ein Mittel um Tiefe zu erzeugen wie konvergierende Linien.
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Das Foto unten zeigt schön den Effekt eines natürlichen Rahmens, der durch die dunklen Bäume im Vordergrund entsteht.







Was die Blende gestaltet



Eines der wichtigsten Gestaltungsmittel von uns Fotografen, das wir direkt an der Kamera beeinflussen können, ist die Blende, hat sie doch erheblichen Einfluss auf die Schärfentiefe.
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Hier ein Beispiel, für einen unscharfen Hintergrund bei geöffneter Blende.



Umso geschlossener die Blende ist, umso weiter wird der Schärfebereich im Bild. Allerdings verringert sich auch die Lichtmenge die auf den Sensor oder Film trifft, deshalb braucht man bei geschlossener Blende entweder mehr Licht oder die Verschlusszeit muss verlängert werden.

Wenn man nun hingegen die Blende öffnet, also eine kleine Blendenzahl einstellt, wie zum Beispiel Blende f/2 gelangt mehr Licht in die Kamera, das Bild wird heller. Um dem entgegen zu wirken, kann man die Belichtungszeit verkürzen oder den ISO-Wert verringern. Mit dem Öffnen der Blende nimmt auch die Schärfentiefe ab.

Wie kann man dies für die Bildgestaltung nutzen? Durch das Öffnen der Blende bietet sich die Möglichkeit nur das Hauptmotiv scharf darzustellen und die Umgebung in Unschärfe verlaufen zu lassen. Dieser Effekt wird oft zum Freistellen von Porträts und Produktfotos eingesetzt und kann einen unruhigen Hintergrund beruhigen. Allerdings muss man trotzdem darauf achten, dass helle Punkte in diesem unscharfen Hintergrund den Blick vom Motiv ablenken können, weshalb man auf solche achten sollte, notfalls lassen sich diese Lichtflecke im Hintergrund gut in der Bildbearbeitung korrigieren.

Der gegenteilige Effekt entsteht bei geschlossener Blende, weshalb man höhere Blendenzahlen gern für Landschaftsfotos oder Stadtansichten benutzt, bei denen möglichst alles scharf sein soll.

Schließt man die Blende noch weiter, so ab etwa Blende f/16 tritt der Effekt auf, dass Lichtquellen im Bild zu Sternen verzerrt werden. Dies ist vor allen Dingen bei Nachtaufnahmen ein gewünschter Effekt. Dieser Effekt verstärkt sich mit dem Schließen der Blende. Wichtig zu wissen ist allerdings, dass neben der Blende auch die Brennweite Einfluss auf die Schärfentiefe hat. Wie auch der Abstand zwischen Kamera, Motiv und Hintergrund.
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Eine hohe Schärfentiefe durch eine geschlossene Blende.







Welche Brennweite darf’s denn sein?



Wie bereits im Kapitel zur Blende erwähnt, hat auch die Brennweite Einfluss auf die Schärfentiefe.
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Ein typischer Fall für eine Weitwinkelaufnahme mit stürzenden Linien.



So haben weitwinklige Objektive generell eine höhere Schärfentiefe als Telebrennweiten. Also ist die Wahl der Brennweite mehr, als das Heranholen von weit entfernten Objekten, denn nicht nur der Bildausschnitt ändert sich, sondern auch die Tiefenwirkung im Bild. So haben Weitwinkelobjektive einen auseinanderziehenden Effekt auf Vorder- und Hintergrund, während Teleobjektive das Bild eher verdichten. Die Tiefenwirkung im Bild nimmt ab.

Die Wahl der Brennweite hängt entscheidend vom Motiv ab. So neigen Weitwinkelobjektive zum Verzerren der Bilder. Daher sind Objektive mit einer Brennweite unter 50 mm eher nicht für Porträtfotos geeignet, wo hingegen sie für die Landschaftsfotografie bestens geeignet sind. Allerdings ist es wie immer in der Fotografie keine Regel ohne Ausnahme. Möchte man zum Beispiel einen Menschen in seiner Umgebung fotografieren, so kann man hierfür ein leichtes Weitwinkelobjektiv verwenden, nur sollte man dabei darauf achten, dass das Gesicht und der Oberkörper nicht zu weit am Bildrand liegen, da dort die größte Verzerrung im Bild auftritt. Außerdem tritt am Bildrand eine mehr oder weniger starke Objektiv abhängige Vignettierung auf, die zwar auch zur Bildgestaltung benutzt werden kann, oft aber auch als störend empfunden wird. Diese vom Objektiv abhängige Abdunkelung des Bildrandes kann den Blick auf das Bildzentrum zu konzentrieren helfen. Ob dies im Bild erwünscht ist, hängt vom Motiv ab und es liegt im persönlichen Geschmack des Fotografen, ob die Vignette erwünscht ist oder ob sie in der Bildbearbeitung korrigiert oder sogar verstärkt wird. Außerdem kann man die Vignettierung dadurch verringern, dass man beim fotografieren die Blende schließt. Dieser Effekt tritt sowohl bei Weitwinkel – als auch bei Teleobjektiven auf und hängt auch mit der Bauart des Objektivs zusammen. Damit sind wir nun bei den Teleobjektiven angelangt, sie holen weit entferntes heran und vergrößern es. Dies ist die Hauptaufgabe von Teleobjektiven.
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Eine Teleobjektiv Aufnahme mit 300 mm Brennweite.



Von einem Teleobjektiv spricht man ab 70 mm aufwärts, anders als bei Weitwinkelobjektiven werden Motive mit geringerer Schärfebtiefe abgebildet. Auch die Bildtiefe wirkt anders, Motive wirken flacher und es tritt eine stärkere Weichzeichnung des Hintergrundes auf. Diesem Umstand und auch der Tatsache, dass Brennweiten zwischen 70 und 100 mm weniger stark das Motiv verzerren, macht sie zu beliebten Porträt-Linsen. Höhere Brennweiten eignen sich gut für Aufnahmen von Sportveranstaltungen oder Tierfotos, bei denen man die Bildakteure nicht stören möchte. Für Landschaftsaufnahmen sind Teleobjektive leider nicht so gut geeignet, da durch den Verdichtungseffekt die Tiefenwirkung etwas fehlt. Insgesamt gesagt, spielen Telebrennweiten vor allem in der Modelfotografie und in der Naturfotografie ihre Stärke aus.

Neben Weitwinkel und Teleobjektiven gibt es noch Makroobjektive, die einen Vergrößerungseffekt sowie eine kurze Naheinstellgrenze haben, so dass auch sehr nahe Objekte scharf gestellt werden können. Daneben gibt es Sonderbauformen von Objektiven wie das Shift- oder das Tilt-Shift-Objektiv, die ebenso wie das Lensbaby, das Schwenken der Schärfenebene ermöglichen. Diese Objektive sind für besondere Bildgestaltungen und fotografische Experimente gut geeignet, allerdings sind sie auch nicht ganz billig und ihr Einsatzbereich beschränkt sich auf spezielle Anwendungsbereiche, weshalb ich hier nicht näher darauf eingehe.
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Diese Hummel wurde mit einem Teleobjektiv in Makroeinstellung bei 300 mm aufgenommen.
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Teleaufnahme bei 300 mm, um die Katze nicht aufzuschrecken ist bei solchen Aufnahmen eine lange Brennweite eine gute Idee. Auch beim Foto unten kam ein Teleobjektiv zum Einsatz.
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Die Zeit einfangen



Bei der Bildgestaltung spielt die Belichtungszeit eine tragende Rolle, neben der Tatsache, dass längere Belichtungszeiten eher zum Verwackeln neigen, ist sie auch ein starkes Gestaltungsmittel, so kann man durch kurze Belichtungszeiten schnelle Bewegungen einfrieren, wie sie auch oft in der Sport- oder Tierfotografie vorkommen.
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Auch Motive wie Wasserspritzer oder Splashes können so eindrucksvoll festgehalten werden.

Durch die Verlängerung der Belichtungszeit kann man Bewegungen hingegen fließend im Bild darstellen, so dass sie als unscharfe Schlieren im Bild erscheinen. Auch Wasserflächen können durch Langzeitbelichtungen glatt gezogen werden, was das Bild ruhiger wirken lässt. Beim gezielten Einsatz zu gestalterischen Zwecken muss beachtet werden, dass dadurch auch die Lichtmenge verändert wird, die auf den Sensor (Film) fällt. Darum muss die Lichtmenge dementsprechend angepasst werden, indem man bei kurzen Belichtungszeiten entweder die Blende öffnet, den ISO erhöht oder mehr Licht auf das Motiv setzt, zum Beispiel durch blitzen, um trotz der kurzen Verschlusszeit ein ausreichend helles Foto zu erhalten. Hingegen bei der Verlängerung der Belichtungszeit ist eher zu viel Licht ein Problem. Diesem kann man durch das Herabsetzen des ISO-Wertes, dem Schließen der Blende oder Einsatz von Graufiltern vor dem Objektiv entgegen wirken. Wie man sieht, kann man mit der Wahl der Belichtungszeit schöne und interessante Effekte in seine Fotos zaubern, dies gilt besonders für Nachtaufnahmen vom Stativ aus, wo man das wenige vorhandene Licht über die lange Verschlusszeit sammeln kann. Auch Lichteffekte mit Taschenlampen sogenannte Lichtmalereien lassen sich so umsetzen. Hier sind der Kreativität des Fotografen kaum Grenzen gesetzt.
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Übung:

Versuchen Sie einmal bewegte Motive mit unterschiedlichen Belichtungszeiten aufzunehmen, um zu sehen, welchen Effekt dies auf das Foto hat. Eine andere schöne Übung für Langzeitbelichtungen ist es die Belichtungszeit auf etwa 1 oder 2 Sekunden einzustellen und vor der Kamera Motive mit der Taschenlampe in die Luft zu zeichnen. Hierbei kann die Belichtungszeit weiter erhöht werden, um komplexere Motive in die Luft zu zeichnen. Dies erfordert allerdings eine dunkle Umgebung.





Objekte im Bild



Jedes Foto besteht aus mehreren Objekten und diese aus verschiedenen grafischen Elementen also Linien, Flächen, und Schattierungen.

Denn wenn wir ein Foto aufnehmen, verflachen wir die dreidimensionale Realität auf ein zweidimensionales Medium, das Fotopapier oder den Monitor. Also haben wir nicht mehr ein Haus oder ein Gesicht vor uns im Bild, sondern deren Abbild. Dieses besteht eben aus den gerade genannten grafischen Elementen.
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Linien:

Linien sind das am schnellsten zu erfassende grafische Element in Fotos. Je nach Verlauf und Lage im Bild, ändert sich die Aussagekraft von Linien. Ein Sonderfall sind hier die angedeuteten Linien. Diese sind nicht wirklich im Bild vorhanden, aber der Betrachter fügt sie gedanklich ins Bild mit ein. Eines ist allen Linien eigen, sie führen den Blick des Betrachters. Als Designer weiß ich, welche wichtige Rolle der Linienverlauf im Design einnimmt. Schon kleine Änderungen an einer Linie, können den Gesamteindruck eines Objekts ändern. Dementsprechend, wird viel Wert auf eine gute Linienführung im Design gelegt. Das sollte beim Fotografieren nicht anders sein.
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Linien führen den Blick durchs Bild und können zum Hauptmotiv hinleiten.



Horizontale Linien:

Von horizontalen Linien erwartet der Betrachter, dass sie waagerecht im Bild liegen, denn eine nicht exakt waagerechte Linie wirkt unentschlossen und wie gut gemeint, aber nicht gekonnt. Im westlichen Kulturkreis führen wegen unserer Leserichtung Linien, die von links ins Bild ragen und dort enden, den Blick ins Bild hinein. Linien die im Bild beginnen und am rechten Bildrand enden, führen den Blick aus dem Bild heraus. Um dies zu vermeiden, sollte man mit einem Blickfang, der die Linie kreuzt oder nahe bei ihr liegt, den Blick stoppen und ihn ins Bild zurückführen.

Horizontale Linien, die unten im Bildbereich liegen, geben diesem eine optische Stabilität, während horizontale Linien in der Bildmitte neutral wirken, aber manchmal auch langweilig sein können. Horizontale Linien, die im oberen Bildbereich sich befinden, wirken oft drückend, ja sogar bedrohlich, besonders wenn sie dunkel sind, wie zum Beispiel ein Himmel bei Gewitter.
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Vertikale Linien:

Vertikale Linien führen ebenfalls den Blick und betonen vertikale Motive. Der Blick wandert entlang der Linie hoch und runter im Bild. Dies ist besonders bei Hochformatfotos, ein willkommener Effekt.

Vertikale Linien, die von oben bis unten das Bild durchlaufen, zerschneiden es förmlich und lassen es manchmal wie zwei Fotos erscheinen. Wenn eine solche Linie nahe am Rand liegt, wirkt sie eher wie eine Rahmenlinie.
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Diagonale Linien:

Diagonale Linien sind sehr gut zur Blickführung geeignet und erwecken einen Eindruck von Bewegung und Dynamik. Dies gilt besonders für Linien, die nahe oder exakt in Bildecken entspringen. Diagonale Linien geben dem Foto auch mehr Tiefenwirkung. Eine Linie, die von links oben nach rechts unten durchs Bild verläuft, wirkt stärker und dynamischer und zieht den Blick zum unteren rechten Bildbereich. Eine von links unten nach rechts oben wirkt etwas schwächer dynamisch und wird als Aufwärtsbewegung interpretiert, wodurch sie oft positiver erscheint, was aber auch stark vom Motiv abhängt.
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Geschwungene Linien:

S-Kurven und geschwungene Linien leiten den Blick des Betrachters nicht so schnell und direkt durchs Bild, wie die geraden Linien und laden so zum Verweilen im Bild ein und lassen es den Betrachter erkunden.

Kurven haben eine innere Eleganz und wecken den Eindruck von Geschwindigkeit und Bewegung, noch mehr als dies diagonale Linien tun. Geschwungene Linien und Kurven sind ein starkes Gestaltungselement, das aber auch nicht so einfach einzusetzen ist, wie gerade Linien.
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Angedeutete Linien:

Beim betrachten eines Bildes, gibt es auch Linien, die nur vor dem geistigen Auge des Betrachters entstehen. Die angedeuteten Linien finden sich oft in Form einer Blickrichtung, einer abgebildeten Person oder auch eines Tieres, denn unser Auge folgt unbewusst dem Blick der Person im Foto, um zu sehen, auf was sie blickt. Auch eine Reihe von Objekten wird als imaginäre Linie wahrgenommen, so zum Beispiel eine Reihe von Blumenkübeln entlang einer Linie.
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Flächen:

Flächen bestehen aus Farben und Schattierungen, die durch Linien umschlossen und begrenzt werden. Ihre Wirkung hängt also stark von ihrer Hauptausdehnungsrichtung ab. Also gilt ähnliches wie für die Linien nur eben in Kombination von Höhe und Breite. Ein weiterer wichtiger Aspekt ist die Helligkeit der Fläche, denn helle Stellen im Bild ziehen den Blick sehr stark an. Darum sollte es vermieden werden, dass unwichtige Bildelemente heller sind, als das Hauptmotiv des Bildes. Dies kann zum Beispiel nachträglich durch eine Vignette erreicht werden.
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Unwichtiges sollte immer dunkler sein als Bildwichtiges, aber besser ist es, das Unwichtige erst gar nicht mit zu fotografieren.



Schattierungen:

Schattierungen geben den Objekten im Bild ein Volumen. Erst durch einen Helligkeitsverlauf ist es uns möglich, in den zweidimensionalen Objekten auf Fotos, ein Volumen zu erkennen. Diese Helligkeitsverläufe lassen sich durch gezielte Lichtsetzung, am besten steuern.
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Objekte platzieren



Die Platzierung von Objekten im Bild ist oft ausschlaggebend für eine gelungene Bildkomposition. Um die Anordnung von Motiven gekonnt umzusetzen, ist es elementar einige grundlegende Gestaltungsprinzipien zu kennen, wie den Goldenen Schnitt, die Fibonacci Spirale oder die Drittelregel.

[image: ]

Der Goldene Schnitt:

Der Goldene Schnitt ist eine der ältesten Proportionsregeln der Welt, die schon der Grieche Euklid von Alexandria in der Antike beschrieben hat.

Auch in Bauten wie zum Beispiel der Akropolis wurde er architektonisch umgesetzt. Das Verhältnis des Goldenen Schnitts wird mit 1:1,6180339887 angegeben. In der Praxis rechnet man aber meist nur mit einem Verhältnis von 1:1,618.

In der Fotografie rechnet man natürlich nicht exakt das proportionale Verhältnis aus, sondern verlässt sich auf sein geschultes Auge. Um die Sache zu vereinfachen, hat man die Drittelregel erfunden, die sich stark am Goldenen Schnitt orientiert.
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Es ist gut sein Hauptmotiv auf die Kreuzungspunkte des Goldenen Schnittes zu legen. Also genauso wie bei der Drittelregel.



Die Drittelregel

Bei der Drittelregel teilt man das Bild vertikal und horizontal in Drittel ein. Dadurch ergeben sich Linien und Kreuzungspunkte, an die man wichtige Bildmotive platzieren kann, um diese ausgewogen auszurichten. Dies funktioniert bei vielen Motiven sehr gut, aber eben nicht bei allen. Hier ist wieder das gestalterische Empfinden des Fotografen gefragt, dies zu erkennen. Am häufigsten wird die Drittelregel zur Platzierung des Horizontes angewandt. Je nachdem was einem im Bild wichtiger ist, legt man den Horizont auf die obere, oder untere Drittelllinie je nachdem, ob mehr Himmel oder mehr Landschaft das Foto dominieren soll.
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Die Fibonacci Spirale

Die Fibonacci Spirale geht zurück auf den italienischen Mathematiker Leonardo Fibonacci, der 1170 in Pisa geboren wurde. Fibonacci entwickelte im Jahr 1202 eine Zahlenreihe um das Wachstum einer Kaninchenpopulation zu beschreiben. Dabei stellte sich heraus, dass auch andere natürliche Wachstumsprozesse nach der gleichen Regel ablaufen. Die Fibonacci-Folge weist eine große Nähe zum Golden Schnitt auf. Bei der Fibonacci-Folge werden immer die zwei vorherigen Zahlen zur nächsten addiert. Also 1,2,3,5,8,13,21...u.s.w. Aus dieser Zahlenfolge lässt sich eine Spirale entwickeln, die bekannte Fibonacci-Spirale.

Mit Hilfe der Fibonacci-Spirale lassen sich wichtige Bildmotive platzieren, indem man das Hauptmotiv im Spiralzentrum platziert und so den Blick auf dieses lenkt. Dies bewirkt vor allem eine Asymmetrie im Bild, die uns dazu bringt, das Bild ausgewogener zu gestalten.
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Schaubild Fibonaccispirale



All diese Regeln und Gestaltungsprinzipien sind für uns Fotografen aber eher schwierig umzusetzen, da beim fotografieren ja die Wirklichkeit uns das Motiv vorgibt. Deshalb können wir uns nur annäherungsweise an diese Gestaltungsprinzipien halten. Ein Maler hat hier eindeutig mehr Spielraum, um sein Bild zu komponieren. Beim fotografieren müssen wir uns auf unser ästhetisches Empfinden und unsere Intuition verlassen. Darum analysieren Sie Ihre Fotos auf die oben genannten Gestaltungsprinzipien, um Ihr ästhetisches Empfinden zu schulen.





Balance im Bild



Die optische Balance im Foto ist nicht so leicht wahrzunehmen, wie die Platzierung von Motiven im Bild oder führende Linien, das macht die Balance aber nicht weniger wichtig, ganz im Gegenteil.

[image: ]

[image: ]

Balance erst macht ein gut gestaltetes Foto aus. Die optische Balance hat viel mit Wahrnehmungspsychologie zu tun und wie wir unsere Umwelt sehen. Nun möchte ich hier nicht in die Tiefen der Wahrnehmungspsychologie einsteigen, denn hier gibt es sicher bessere Experten als mich, aber ein paar Grundlagen müssen doch erwähnt werden.

Das Empfinden von optischer Balance, hängt stark mit unserer Erfahrung mit Gleichgewicht und Schwerkraft in der Realität zusammen, denn ähnlich wie bei einer Wippe mit unterschiedlichen Gewichten auf beiden Seiten, empfinden wir Bilder, die einseitig komponiert sind, als kippend. Das kann sogar zu einer gefühlten Drehbewegung werden.

Dies auszubalancieren erfordert einiges an optischer Erfahrung und Übung.

Fotos kann man ausbalancieren, in dem man zwei gleich große Elemente symmetrisch gegenüberstellt. Das ergibt eine statische Balance. Diese kann aber schnell eintönig wirken.

Eine dynamischere Lösung ist es, wenn ein großes Objekt einem kleineren gegenüber gestellt wird, das aber weiter am Bildrand sitzt und so entsprechend einer Balkenwaage die Szene ausbalanciert.

Auch kann ein großes Objekt im Bild durch mehrere kleine Objekte ausbalanciert werden, was auch wieder eine Dynamik ins Bild bringt.

Außerdem ist es wichtig zu wissen, dass dunkle oder große Objekte schwerer wirken, als helle oder kleinere Objekte. So kann ein großes helles Element durch ein kleines dunkles Element aufgewogen werden.


[image: ]

Ein Gefühl für Balance entwickelt man nur durch Erfahrung.







Farbe und Schwarzweiß



Farben sind eines der stärksten Ausdrucksmittel einer jeden bildenden Künstlerin oder eines Künstlers. Ist Farbe doch immer mit Emotion verbunden. Nicht umsonst haben sich viele kluge Köpfe mit Farbe beschäftigt, wie zum Beispiel:

Goethe, Philipp Otto Runge oder Johannes Itten.
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Obwohl es jede Menge über Farbe zu schreiben gäbe, werde ich mich nur auf rudimentäre Grundlagen über Farbe beschränken.

Zunächst komme ich zum Farbkreis und den zwei unterschiedlichen Farbmischsystemen mit denen wir es in der Fotografie zu tun haben. Nämlich einmal, dem Mischen von farbigem Licht, bei der Aufnahme des Bildes und dem Mischen von Farben aus Pigmenten und Farbstoffen, beim Drucken oder Ausbelichten auf ein Druckmedium.

Beim Mischen von Licht in den Primärfarben Rot, Grün, Blau entsteht Weiß. Deshalb spricht man auch vom RGB Farbraum, bei Monitoren und Digitalkameras, da diese Bilder aus farbigem Licht erzeugen. Dieses Farbmischsystem nennt man additives Mischsystem. Dem gegenüber stehen die Körperfarben aus Pigmenten, die durch Reflektion von Licht entstehen und so als subtraktive Farbmischung bezeichnet werden.

Beim Mischen der klassischen Primärfarben aus Pigmenten, Rot, Gelb, Blau, entsteht fast Schwarz, da allerdings beim Mischen der Körperfarben Cyan, Magenta und Gelb klarere Farben erreicht werden, werden diese als Ausgangsfarben im Farbdruck verwendet. Außerdem wird zusätzlich noch Schwarz beigefügt, um klare Schwarztöne zu ermöglichen. Daraus ergibt sich der CMYK Farbraum für den Druck.

Zur Erläuterung CMYK aus dem Englischen:



	C=Cyan,
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	M = Magenta,
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	Y = Yellow = Gelb,
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	K = Key (Black) = Schwarz.
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Komplementäre Farben

Farben, die sich im Farbkreis gegenüberliegen nennt man Komplementärfarben. Da bei additivem Farbsystem aus Licht der Farbkreis etwas anders aussieht als beim subtraktiven Farbsystem sind auch die Komplementärfarben leicht verschoben. Dies ist wichtig zu wissen, wenn man Farben in Bildbearbeitungsprogrammen korrigieren möchte, in dem man mehr von der Komplementärfarbe beifügt. Dabei muss stets der richtige Farbkreis (RGB) beachtet werden, da es sonst nicht funktioniert.

Wenn es nun aber um die psychologische und visuelle Wirkung von Farbgestaltung geht, ist der klassische Farbkreis mit seinen Primärfarben, Rot, Gelb und Blau der Richtige. Allerdings würde es den Rahmen dieses Büchleins sprengen, auf die einzelnen Farbwirkungen näher einzugehen.

Farbharmonien

Um Farben harmonisch zu gestalten ist es sinnvoll, Komplementärfarben im Bild gegenüberzustellen. Dabei ist das Mengenverhältnis von besonderer Bedeutung. So sollte es eine Führungsfarbe und eine Akzentfarbe geben. Eine andere Möglichkeit ist es eine dominante Hauptfarbe im Bild zu haben und diese mit einer Subdominanten Farbe zu komponieren, die die Hauptfarbe harmonisch begleitet und dazu einen bewussten Farbakzent diametral dagegen zu setzen, der weniger Fläche einnimmt als die Dominante und subdominante Farbe.

Auch Buntton gleiche Farbharmonien wirken sehr schön, diese unterscheiden sich lediglich in ihrer Helligkeit.
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Beispiele für Farbharmonien
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Farbkreis mit Kompementär Farben
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Schwarzweiß Fotografie

In der Schwarzweiß Fotografie tritt der Abstraktionseffekt deutlicher hervor, als das bei Farbfotos der Fall ist. Schwarzweißfotos betonen besonders Konturen sowie Stukturen. Auch Formen werden besonders deutlich, in den Vordergrund gerückt. Durch das fehlen der Farbe, wird der Blick mehr auf die grafischen Elemente des Bildes gelenkt.

Bei Schwarzweiß Bildern ist es erst mal verwunderlich über Farbe zu sprechen. Scheint diese doch gänzlich zu fehlen. Wenn Sie sich aber einmal bewusst machen, dass hier nur die Farben in unterschiedliche Grautöne übersetzt werden, wird die Sache verständlicher. Darum ist es wichtig, in der Schwarzweiß-Umwandlung die verschiedenen Farben und ihre Nuancen als Grauwerte heraus zu arbeiten, so dass jeder Grauton eine andere Farbe repräsentiert. Zudem brauchen Schwarzweiß Aufnahmen einen höheren Kontrast als die gleiche Aufnahme in Farbe vertragen würde. Ansonsten gelten die gleichen Gestaltungsprinzipien wie bei Farbbildern auch.

Merke:

Achten Sie also auf die Farben im Bild und kombinieren Sie sie entsprechend den oben genanten Regeln. Das ist auch nachträglich in der Bildbearbeitung möglich, denken Sie daran.

Bei Schwarzweiß Fotos steht jeder Grauton für einen anderen Farbeton.
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Den Blick führen



[image: ]

Was leitet also den Blick durchs Bild?

Umso stärker die Kontraste sind, umso mehr ziehen sie den Blick auf sich.

Helle Bereiche ziehen ebenfalls den Blick an.

Linien leiten den Blick entlang des Linienverlaufs.

Schattierungen verleihen dem Motiv Volumen.

Platzierungen außerhalb der Mitte wirken meist spannender (siehe Drittelregel und Goldener Schnitt)

Eine ausgewogene Bildkomposition befriedigt das Auge des Betrachters.

Harmonische Farben lassen den Blick im Bild verweilen.

Schwarzweiß Fotos tut Kontrast meist gut.





Fazit:



Im Rahmen dieser kurzen Abhandlung über Bildgestaltung in der Fotografie habe ich relativ kurz die wichtigsten Punkte angesprochen. Um dieses Wissen in der Praxis gekonnt umzusetzen, braucht es Geduld, Ausdauer und Erfahrung. Mit der Zeit werden Ihnen die Gestaltungsprinzipien immer vertrauter werden und Ihre Fotografien an Qualität gewinnen.

Bitte, verstehen Sie diese Gestaltungsprinzipien nicht als unumstößliche Dogmen, denn das sind sie ganz sicher nicht. Also halten Sie sich an diese Gestaltungsprinzipien nur dann, wenn es Ihr Foto besser macht. Denn die letztendliche Entscheidung, welche Regel Sie beim konkreten Foto befolgen oder bewusst brechen, liegt nur bei Ihnen. Seien Sie also der Souverän über Ihr fotografisches Werk.

Ich wünsche Ihnen viele gute Fotos und Freude an der Fotografie.

Gut Licht!

Ihr Michael Lust
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