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Einleitung

Wihrend ich tiber die ersten Worter fiir den Anfang dieses Buchs nachdenke,
schaue ich mit einem Kaffee in der Hand auf 20 Kameras in meinem Biiro. Einige
der analogen Modelle auf dem Regal sind bereits 50 Jahre alt, lassen Erinnerungen
an meine Anfinge in dieser Kunst hochkommen, werden aber heute viel zu selten
benutzt. Darunter sind verléssliche Arbeitstiere, einige sind sogar fiir den Unter-
wassereinsatz konzipiert. Meine neueste Kamera kann fliegen und eine andere ist
eigentlich ein Telefon. Je nachdem kommen bei mir im Jahr so etwa 100.000 Auf-
nahmen zusammen. Einige von ihnen sind gut, die meisten sind es nicht. Wenn man
den Zahlen aus dem Internet trauen darf, so wurden im Jahr 2014 pro Tag 1,8 Mil-
liarden Bilder in sozialen Medien wie Instagram und Facebook hochgeladen. Das
macht 657 Milliarden Fotos pro Jahr, die aus einer ebenfalls erstaunlichen Anzahl
von Kameras stammten. Dieser Umstand sagt mir zweierlei. Erstens: Es gibt ein
unstillbares Verlangen nach dem Machen und Weitergeben von Bildern. Zweitens:
Die notigen Kenntnisse, eine komplizierte Kamera bedienen zu kénnen, sind kein

Hinderungsgrund mehr, diese Bilder auch erzeugen zu kénnen.
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Unter diesen hunderttausend Bildern, die ich in einem Jahr mache, sind nach mei-
nem Dafiirhalten nur ein Bruchteil als Erfolg zu bewerten. Der Rest ist ungeniigend.
Das liegt meist nicht daran, dass sie unscharf oder nicht korrekt belichtet wiren; die
Kamera nimmt mir vieles ab, was mir selbst nicht besser gelinge. Die Mehrzahl mei-
ner Bilder ist ungeniigend, weil ihnen die Seele fehlt. Wenn meine Bilder allerdings
doch so funktionieren, wie ich mir das vorgestellt hatte, ist das umgekehrt auch nicht

das Verdienst der Kamera.

Mit zunehmender Anzahl der weltweit tiglich fotografierten und geteilten Bilder
nimmt auch das so genannte Rauschen zu. Und je mehr es rauscht, desto schwerer
wird man gehort. Diesem Rauschen mit noch mehr Rauschen zu begegnen, macht
die Sache nicht besser. Die Antwort kann also nicht in noch mehr Fotos und damit
noch mehr Rauschen liegen. Die Antwort kann nur in mehr Signal liegen. Die Ant-
wort besteht also aus Fotos, die Verbindungen herstellen, die sich von Banalen, nur
aufsich selbst bezogenen Selfies abheben. Die Antwort ist mehr Menschlichkeit,

mehr Seele.

Sollen also die Kamera und die aus ihr stammenden Fotos diese Seele haben, so
muss sie von uns kommen. Wir sind es, die diese Menschlichkeit, die Vorstellungs-

kraft und die Poesie in unsere Fotos legen.

Ich verehre das Wunderwerk, das die Kamera darstellt. Schon als 15-Jéhriger, der
das Bild in der eigenen Dunkelkammer aus dem Nichts hat entstehen sehen, war

ich von diesem Wunder fasziniert. Doch so wundersam das Zusammenwirken von
Kamera, Objektivund der jeweiligen Einstellungen auch sein mag, dieses Buch
reduziert ihre Rolle auf den Status von stummen Dienern beim kreativen Tun.
Meine Hoffnung besteht darin, mit diesem Buch den Einzelnen zu férdern, tiber die
Anzahl der Megapixel, die Schirfe und die Freude tiber die neue Ausriistung hinaus-
zublicken und nach etwas Tieferem und zugegebenermafien viel Schwierigerem zu
suchen. Die Eigenschaften der neuesten Kamera oder des Objektivs fotografisch zu

demonstrieren, ist sehr einfach. Viel schwerer ist es, im Foto seine Seele zu zeigen,
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Risiken einzugehen, etwas zu schaffen, das unsere Vorstellungskraft und Mensch-

lichkeit zutage fordert.

Der Grund, warum ich all das auf mich nehme, besteht darin, dass ich die Fotografie
mit all ihren Moéglichkeiten liebe: Geschichten zu erzéihlen, die Fantasie anzuregen,
Empathie in den Herzen auszulésen und Verinderungen zu bewirken. Ich glaube
immer mehr, dass man mit den Rohstoffen Zeit und Licht mit seiner Kamera die
Welt mit offeneren Augen sehen und mit ihr Momente festhalten und mit anderen
teilen kann, die ansonsten in der Vielzahl der Eindriicke des Lebens untergehen
wiirden. Wie gesagt, ist die Kamera bereits an sich ein Wunder, doch in der Hand des
Poeten, des Geschichtenerzihlers, des Verdanderungswilligen oder des frustrierten
Kiinstlers kann sie etwas Lebendiges erschaffen, das an unsere Menschlichkeit

appelliert.

Ein Foto kann ein hervorragendes Mittel zur Schaffung von Verbindung und
Kommunikation sein. Doch dafiir miissen wir zunéchst auch etwas zu sagen haben.
Selbst wenn es nur fiir ein eiliges »Eh, schau Dir das mal an!« reicht, kann ein Foto
auf Hunderte von Arten sagen: »Schau Dir das mal an!« Einige dieser vielen M6g-
lichkeiten verlangen gewiss eine Portion technisches Verstindnis, und wie ich spiter
in diesem Buch noch ausfiihren werde, hat die Technik ihren Platz. Doch die meisten
guten Fotos beruhen auf weit weniger technischen Aspekten, sondern darauf, wo
wir beim Fotografieren stehen, in welchem Moment wir auslésen, was wir ins Bild
nehmen und was nicht. Die besten griinden eher darauf, dass der Fotograf etwas
gesehen hat, das der Rest von uns iibersehen hat. Um solche Fotos zu machen, muss
man aufgeschlossen bei der Sache sein und die Welt auf eine unnachahmliche Weise

sehen.

Meine Biicherregale sind gefiillt mit Fotobiichern. Einige um mich herum stammen
von Sebastido Salgado, Vincent Munier, Dorothea Lange, Vivian Maier, Edward
Weston, Ara Giiler und Gordon Parks, und von jedem Foto dieser Meister kann ich
aufrichtig behaupten, dass ich es auch hiatte machen kénnen. Habe ich aber nicht. Ich

bin nicht dabei gewesen. Ich habe es nicht gesehen. Und selbst wenn ich dort gewesen
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wiire, hitte ich es bestimmt anders gesehen. Auch wenn unsere Augen gleich gebaut
sind, so unterscheiden sich unsere Gehirne, mit denen wir unsere Umwelt wahrneh-
men, derart deutlich, dass selbst wir vor dem gleichen Motiv nebeneinanderstehend
es unterschiedlich gesehen und fotografiert hiitten. Die eigentlich Wahrheit lautet

also: Nein und nochmals nein, ich hatte diese Fotos nicht machen kénnen.

Die Werke der einstigen und jetzigen Meister der Fotografie haben kaum etwas mit
deren verwendeten Kameras zu tun. In manchen Féllen ist das neben mir liegende
iPhone den Kameras aus der Zeit dieser Fotografen weit tiberlegen. Nein, die von
ihnen erzeugten Bilder entsprangen den Kiinstlern selbst — einzigartigen Menschen
mit einzigartigen Sichtweisen und Gelegenheiten gepaart mit dem Mut, diese Fotos

tiberhaupt zu machen, Fotos, in die sie ihre Seele haben einfliefien lassen.

Viele Fotografen wiinschen sich nichts mehr, als »bessere Fotos« zu machen, und
ich glaube, dass dieses Buch diesem Anliegen zu Ehren entstanden ist. Doch viele
Fotografen halten niemals inne, um sich zu fragen, was bei ihren eigenen Fotos

nun eigentlich »besser« oder »gut« heift. Die Fotowettbewerbe, die zu den Grund-
festen von Fotoclubs und -verbédnden gehoren, ndhren die Vorstellung, dass diese
»besseren« Fotos anhand von bestimmte Kriterien punkteméfig bemessen werden
konnten, so, als ob man die Seele bemessen konnte. Das konnen wir besser machen.
Dieses Buch ist also ein weiterer Versuch herauszufinden, was es bedeutet, bessere
Fotos zu machen. Wie bei allem anderen, das ich geschrieben habe, philosophiere
ich zwar gern und viel, doch soll auch dieses Buch im besten Sinne pragmatisch sein.
Wenn die hier vorgebrachten Ideen am Ende nicht noch mehr Fragen aufwerfen,
bringen sie niemanden weiter. Dieses Buch ist allerdings keine Marschroute zu
besagten besseren Fotos, sondern mehr ein Austausch dariiber, was den Fotografen
besser macht. Wir haben fast 200 Jahre damit verbracht, die Kameras von heute zu
erfinden. Sie sind sehr weit entwickelt. Jetzt ist es an der Zeit, sich wirklich um das

zu kiimmern, was bessere Fotos bringt, den Fotografen selbst.
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Uber die Kunst

Es wird bei mir viel um Kunst gehen. Dabei betrachte ich mich selbst und andere als
Kiinstler. Das meine ich in keiner Weise wertend und ich werde diesen Status auch
nicht glorifizieren. Ohne eine klare Definition des Kunstbegriffs verfillt man nur
allzu leicht in Diskussionen, was Kunst ist und was nicht. Viele Dinge sind mir egal;

so auch die Definition von »Kunst«.

Aufjeden Fall mochte ich Kunst erschaffen, sie erleben. Ich méchte kiinstlerisch
leben. Ich méchte aber nicht dartiber diskutieren. Ich habe mich daher nie gefragt,
ob etwas Bestimmtes Kunst sei. Stattdessen frage ich mich immer, ob es beseelt ist,
ob es lebt. Kann ich darin etwas vom Kiinstler erkennen? Bewegt es mich? Regt es
mich zum Nachdenken an? Fordert es mich heraus? Bereichert es mein Menschsein?
Wenn ja, reicht mir das. Es gibt gute Kunst, schlechte Kunst, moderne Kunst,
bildende Kunst. Doch gegen das aufgewogen, was mein Leben bereichert, bringen

mich diese Einordnungen weder weiter, noch bereichern sie meine Fotos.

Wenn Sie sich also unter der Vorstellung, ein Kiinstler zu sein, winden und mit

den Folgen dessen hadern, so mochte ich nur den Blick auf den Sinn unserer Arbeit
lenken, das Einflieflenlassen von Seele. Ganz gleich, ob es sich dabei um Hochzeits-,
Werbe-, Reportage-, Natur- oder Sportfotografie handelt, das Ziel ist stets dasselbe.
Wenn es das nicht ist, so ist es vielleicht an der Zeit zu fragen, ob wir uns nicht schon
damit abgefunden haben, unter unseren Moglichkeiten zu bleiben. Die Leute reagie-
ren schliefllich auf die Seele, die Sie Ihren Bildern eingehaucht haben. Freunden Sie
sich mit dieser Vorstellung an, und falls Thnen das nicht gelingen will, setzen Sie sich

mit ihr auseinander.

Uber die Fotos

Ich habe beschlossen, Die Seele der Kamera mit Bildern zu illustrieren, die dem
Grundgedanken dieses Buchs entsprechen, unsere Menschlichkeit. Manche dieser
Bilder wurden bereits woanders veroffentlicht, und manche davon bisher nur in
Farbe. Da es hier um die Seele geht, habe ich mich fiir Schwarz-Weif-Fotos ent-

schlossen, da schon der kanadische Fotograf Ted Grant sagte: »Fotografiert man die
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Menschen in Farbe, fotografiert man ihre Kleidung. Fotografiert man sie hingegen

in Schwarz-Weif, fotografiert man ihre Seelen.«

Die Bilder entstanden mit Kameras von Canon, Nikon, Leica, Fuji und Apple,
wobei die Kameraeinstellungen und -brennweiten so unwichtig sind, dass ich zum
ersten Mal entschieden habe, sie in einem Buch wegzulassen. Damit verbinde

ich die Hoffnung, dass Thr Vorstellungsvermogen angeregt wird, wie sie wohl
entstanden sein mogen. Explizite Informationen kénnen uns denkfaul machen und
von der eigentlichen Sache, dem schwer zu beschreibenden Prozess des Sehens, des
Erkennens von richtigem Licht und des entscheidenden Moments ablenken. Wenn
es dann noch um Fotos von Menschen geht, sagen diese Daten zudem gar nichts

iiber die in Beziehung stehenden Bildelemente aus, die tiber alles entscheiden.

Wenn Sie sich dartiber Sorgen machen, dass auf den Bildern nur menschliche
Themen zum Zuge kommen, und daraus schlieflen, dass es nur um diese Sujets geht,
seien Sie beruhigt; dem ist nicht so. Jedes Foto hat das Potenzial, mit Seele, Geist,
Verbindung oder wie Sie es auch immer nennen wollen, angereichert zu werden.
Schauen Sie sich dazu nur die Tieraufnahmen von Paul Nicklen, die Stillleben von
Edward Weston oder die Industrielandschaften von Edward Burtynsky an: allesamt
erfiillt von Leben, Wundern, Menschlichkeit, ohne dass Personen darin vorkommen.
Meine Bilder sollen daher nur diese Vorstellung unterstreichen, Seele und Mensch-
lichkeit hochleben lassen und keine Einengung darstellen, auf welche Art und Weise

man seine Ideen in Werken auszudriicken hat.
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Die Rolle der
Technik

Zu erwihnen, dass die Kamera in der Fotografie eine wichtige Rolle spielt, mutet
schon fast komisch an. Dass wir als Fotografen eine noch grofiere Rolle spielen,
sollte ebenso klar sein. Ich personlich liebe meine Kameras, oftmals mit solcher
Inbrunst, dass sie manchen verwundert, der eine solche Verbundenheit mit seinen
geliebten Werkzeugen nicht kennt. Doch den eigentlichen kreativen Prozess und
die Fotos, die dabei herauskommen, liebe ich noch viel mehr. Das muss man wissen.
Auf den folgenden Seiten lege ich dar, warum der Vorzug eher auf Letzterem als auf
Ersterem liegen sollte. Man konnte sogar sagen, dass Ausriistung gut, dass Sehen
aber noch besser sei. Ich habe es schon so oft gesagt, dass es zu einer Art person-
lichem Mantra geworden ist. Doch damit Sie nicht befiirchten miissen, dass ich die
totale fotografische Anarchie ausrufe, lassen Sie mich vorher noch ein paar Dinge

klaren.

Technik ist wichtig. Die Fotografie besteht zu einem gewissen Anteil aus Wissen-
schaft und Technologie, zumindest in ihrer Funktionsweise. Davon sollte man
immerhin so viel verstehen, dass man seine Aufgaben l6sen kann. Doch die Foto-

grafie ist, zumindest nach meinem Verstédndnis, kein rein technisches Unterfangen.
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Sie ist vor allem ein dsthetisches unter Einsatz von technischen Mitteln. Schluss-
endlich werden die Leute nicht tiber die Bildschérfe oder Thre iiberwiltigenden
Histogramme sprechen. Sie werden auch nicht daran zurtickdenken, wie geschickt
Sie die ISO-Einstellungen gemeistert haben. Wenn ich auf die Werke der Fotografen
zuriickschaue, die mich inspiriert haben, kann ich mich an keines erinnern, bei

dem das technische Verstindnis fiir mich eine Rolle gespielt hitte. Meistens weif
ich auch nicht, welche Kameras meine Idole verwendet haben, welche Objektive sie
besaflen oder mit welchen Einstellungen sie am liebsten arbeiteten. Ich kann mich

nur an das Erlebnis des Fotos oder des Gesamtwerks erinnern, das mich beriihrt hat.

Die Fotos, die uns am meisten inspiriert haben, die zu Ikonen geworden sind oder
bei uns zuhause hingen, haben dies nicht erreicht, weil die Kameraeinstellungen
perfekt waren, ebenso wenig wie uns die Verse von Rumi bertihren, bloff weil er
wusste, wie man liest und schreibt. Sie beriihren uns wegen der Herzlichkeit und
Menschlichkeit des Poeten und seiner Bereitschaft, sie vor uns in Worten auszu-
breiten. Dabei verstand er sein Handwerk aus Wortern und Grammatik so gut, dass

diese ihm nicht im Weg standen und seiner Weisung folgten.

Unser Handwerkszeug ist wichtig. Fehlt es uns, fehlt uns das Ausdrucksmittel,
zumindest wenn wir fotografieren wollen. Zu verstehen, mit unserem Handwerks-
zeug umzugehen, ist ebenso wichtig, denn wenn wir das nicht tun, steht es uns im
Weg. Das heift nicht, dass wir gar kein Foto zustande bekimen; doch ein Foto, das
andere beriihren soll, gelingt uns dann nur schwer. Je umsténdlicher und kameraori-
entierter wir agieren, desto unwahrscheinlicher ist es, dass wir in einen Zustand
geraten, den viele als Flow bezeichnen, den kreativen Zustand, in dem wir Zugang zu
unserer Intuition und unserem Unterbewusstsein haben. Um noch einmal auf das
Beispiel des Dichters Rumi zuriickzukommen:

Je weniger wir unsere technischen Mittel beherrschen, desto wahrscheinlicher ist

es, dass wir zwar Siitze hervorbringen, aber keine Poesie erschaffen.
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Sein Handwerk zu verstehen kann eine lebenslange Aufgabe sein, vor allem, da
Kameras sich stetig weiterentwickeln, mehr Moglichkeiten bieten und mit diesen
Moglichkeiten der Grad an Komplexitit steigt. Damit mochte ich nicht gesagt haben,
dass die Beherrschung der Technik unbedingte Voraussetzung zum Erschaffen

von Kunst wire. Sie ist bestenfalls Beiwerk. Ich hoffe jedenfalls, dass es stimmt,
dass wir mit zunehmender Vertrautheit mit unserer Ausriistung und den gesamten
Arbeitstechniken immer etwas besser werden und uns diese Fertigkeit grofRere
Freiheiten einriumt, die Dinge auszudriicken, die wir vermitteln wollen. Mit
zunehmendem Wissen und tieferem Verstindnis unserer Mittel konnen sich unsere

Moglichkeiten nur erweitern.

Was allerdings auch stimmt, ist, dass die Kamera und alles andere Physische um sie
herum bei Weitem nicht die einzigen Werkzeuge sind, mit denen wir uns vertraut
machen miissen. Beschrinken wir uns nur darauf, wird dies zum groften Hindernis
auf dem Weg zu den Fotos, die wir uns ertraumt haben. Schlussendlich ist die
Kamera recht einfach zu bedienen. Man muss nur wissen, wie man die Belichtung
fur die gewiinschte Bildstimmung den Lichtverhiltnissen entsprechend wihlt und

schon geht es weiter. Das Gleiche gilt fiir das Thema Scharfstellung.

Beim grofien Rest handelt es sich um die nicht greifbaren Werkzeuge der Bildspra-
che. Deren Funktionsweise zu verstehen ist sehr viel schwerer. Meiner Einschétzung
versteht die tiberwiegende Mehrheit der Fotografen sie niemals vollig, da sie unter
der Tyrannei von Bedienungsknépfen und -ridern stehen oder gehorsam Regeln
befolgen. Damit konnen sie bisweilen sogar einen Preis in einem Fotowettbewerb
gewinnen, wie man auch einen Preis in einem Fleiflwettbewerb in der Schule
gewinnen kann. Doch werden Sie so niemals den viel groeren Preis gewinnen: den
der Freude tiber etwas Wahrhaftes und Authentisches, etwas, das viel tiefer geht als

die Anerkennung, dass Sie die Kamera beherrschen.

Lernen Sie Ihre Kamera und anderen Einsatzmittel, die Sie gerne einsetzen, wie
Blitze und Filter, gut kennen. Eignen Sie sich neue Techniken an, sollte [hre Neugier

Sie dorthin fithren. Lernen Sie die Technik so gut kennen, dass sie ein Teil von Thnen
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wird, sie sich Thnen nicht in den Weg stellt und Thnen die so viel wichtigere Arbeit
als Fotograf ermdoglicht: prasent und aufnahmefihig zu sein, auf neue Arten zu
sehen und mit den Elementen der Bildsprache zu spielen, um etwas zu erschaffen,

das mehr als nur ein Schnappschuss ist.

Man muss wissen, wie man einen Stift richtig verwendet, doch wenn man ein
Gedicht oder eine Geschichte damit aufschreibt, tritt er vollig in den Hintergrund.
Es ist also nicht dieser Stift, der die Leser anspricht, sondern es sind Sie und Thre
Geschichten. Die Kamera und wir, die wir sie benutzen, miissen immer etwas
Groflerem dienen als der Technik, wenn wir uns Hoffnung auf Fotos machen wollen,

in denen wir und andere Seele finden. Dieses Grofdere ist das Sehen.



Venedig, Italien, 2016
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Wenn wir unsere
Fotos anschauen
und darin nicht den
kleinsten Hauch

von uns selbst
wiederfinden, ist das

ein deutliches Zeichen,
dass unsere Bilder ihre

Seelen verloren haben.



Die Entdeckung
des Sehens

Ich habe in den letzten Jahren so viel iiber das Sehen geschrieben, dass ich mich
etwas gehemmt fiihle, noch mehr dariiber zu schreiben. Ein Teil dieser Gehemmt-
heit rithrt daher, dass ich des Ofteren schon um Worte zu diesem Thema gerungen
habe, ein anderer aus dem Gefiihl, dass, je mehr ich tiber fotografisches Sehen als
Konzept nachdenke, es mir umso mehr entwischt. Es liegt in der Natur der Sache,
dass es mit begrifflicher Unschérfe behaftet ist, und so bringt es mich in eine

verzwickte Lage, als wollte ich einen Pudding an die Wand nageln.

Wir alle fotografieren aus unterschiedlichen Griinden, und diese Griinde sind
untrennbarer Bestandteil unseres Sehens. Von daher bin ich nicht versessen darauf,
so lange meinen Kopf auf die Tastatur zu hauen, bis ich mir eine Definition abge-
rungen habe. Ich schéitze, dass Sie wissen, was damit gemeint ist: Sehen, Absicht,
die Dinge, die wir, wie unperfekt auch immer, mit der Kamera in unserer Hand

ausdriicken wollen.

Viel wichtiger als eine Definition des Sehens ist, es herauszufinden, es zu entdecken.

Dabei ist noch nicht einmal entscheidend wie man es entdeckt, sondern zu erfahren,
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dass man es iberhaupt entdecken kann. Dazu gehort eine gewisse Portion sprich-
wortlichen Selbstbewusstseins, etwas Selbstbetrachtung. Wie schon fiir uns, dass
die Kamera und der mit ihr verbundene kreative Prozess ein so schoner Bestandteil
dieser Selbstfindung sind. Wir benutzen die Kamera nicht nur, sondern betrachten
sie in diesem Prozess als Mitarbeiterin. Dabei haben wir meist schon eine gewisse
Ahnung dessen, was wir ausdriicken wollen (manchmal sogar ganz dezidierte
Vorstellungen), doch nur selten geschieht es, dass wir zur Kamera greifen und schon
beim ersten Anlauf das Bild im Kasten haben, das wir uns vorgestellt hatten, und
fertig sind. Meistens reift das Sehen nach und nach, wihrend die Muse uns immer

mehr in ihren Bann zieht und sich Bild ftr Bild immer mehr zeigt.

Ich glaube kaum, dass wir uns iiber fotografisches Sehen unterhalten kénnen, ohne
die spezifische Sichtweise und Darstellung der Kamera selbst zu beriicksichtigen.
Damit méchte ich zum Ausdruck bringen, dass das Wissen, wie man Fotos macht,
genauso wichtig ist wie zu wissen, was man mit ihr ausdriicken moéchte. Denn es ist
oftmals nur der Moment des Bildermachens, der Blick durch den Sucher, der Tanz
mit dem Licht, dem Raum und der Zeit, weshalb sich viele von uns tiberhaupt in
dieses Medium verliebt haben, das uns schlieflich die vor uns liegenden Méglich-
keiten eroffnet. Dieser sich stetig wiederholende kreative Prozess hingte derart
von einem Strom von Ideen und Umsténden ab, dass ich mir kaum vorstellen kann,
dass es sich anders verhilt. Von daher ist es vermutlich am besten, dass wir in dem
Wissen vorgehen, dass unser Sehen eher langsam daherkommt, statt sofort préisent

zu sein. Kommen tut es aber.

Ich bin mir dessen sicher, weil wir sehen kénnen. Manche kénnen weiter sehen als
andere, andere wiederum haben tiefere Einblicke. Doch wir alle bilden uns eine
Meinung tiber diese Welt und haben unsere eigene Sicht auf die Menschen, die in

ihr leben, und die Dinge, die wir schon, interessant, wundersam oder sonst wie
finden — wodurch sich unsere personliche Sichtweise formt. Dabei kommt es weniger
darauf an, was wir betrachten, sondern wie wir es betrachten. Nicht was wir sehen
ist wichtig, sondern wie wir es wahrnehmen und wie wir dartiber denken, was wir

wahrnehmen.
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Warum ich glaube, dass diese Diskussion wichtig und weit mehr ist als ein Aufruf
zur Selbstreflexion und zur Bereitschaft, den inneren Poeten anzunehmen, ist der
Umstand, dass unsere Fotos niemandem etwas sagen, wenn wir selbst, das Leben
und die Seele der Kamera in unserer Hand nichts zu sagen haben. Dabei reicht es
schon, wenn wir tiber eine Landschaft blicken, die uns tiberwiltigt, und wir sagen:
»Mein Gott, wie schon!« Es reicht mehr als aus, wenn die Dinge, die wir ausdriicken
wollen, einfach und menschlich sind. Halten wir uns vor Augen, dass selbst »ein-
fache« Schonheit etwas ist, nach dem die menschliche Seele lechzt. Wir miissen
allerdings etwas zu sagen haben, da ansonsten die Geschichten, die wir mit unseren
Kameras schreiben, nichts weiter als bedeutungslose Worter sind, die auf hungrige

Seelen und Gemdiiter niedergehen.

Es ist wichtig, sich dies zu vergegenwirtigen, denn nur die Kamera auf die Dinge zu
richten, tiber die wir etwas sagen wollen, und abzudriicken, ergibt nichts weiter als einen
Schnappschuss. Dabei entsteht bestenfalls ein Foto von etwas, aber nicht iiber etwas.

Nicht jeder Blickwinkel oder Aufnahmezeitpunkt bringt das Motiv voll zur Geltung,

Doch wie bringt man sein Motiv zur Geltung? Diese Frage kann letztendlich

nur durch unser Sehen beantwortet werden und das oftmals mit der Kamerain
unserer Hand, wihrend wir unseren Tanz mit ihr vollfiihren und dabei so lange

mit dem Motiv arbeiten, bis es uns selbst klar wird. Was wir dann denken, fiihlen,
auszusagen versuchen und wie wir es unter den unzihligen Moglichkeiten auszu-
sagen versuchen, ist einem Wandel unterworfen, der nicht unbedingt iiber Nacht,
wohl aber mit der Zeit stattfindet, in der wir uns als Menschen und Kiinstler nach
und nach weiterentwickeln. Bringen wir in unsere Kunst nicht ein wenig dieses
Bewusstseins iiber diesen Wandel mit ein, riskieren wir, uns selbst immer nur zu
wiederholen und irgendwann festzustellen, dass unsere Fotos anderen nichts mehr
sagen und auch in uns keinerlei Regung aufkommen lassen. Wenn wir unsere Fotos
anschauen und darin nicht den kleinsten Hauch von uns selbst wiederfinden, ist das
ein untriigliches Zeichen, dass unsere Bilder ihre Seelen verloren haben. Sie kénnen
Ihren Fotos keine Seele einhauchen, wenn Sie beim Blick auf Ihr Innenleben ins

Leere schauen.
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Das Gespir fiir sie fallt nicht allen gleich leicht. Manche Menschen leben schein-
bar gliicklich ohne Bewusstsein tiber ihre eigenen Gedanken und haben grofite
Schwierigkeiten, ihre Gefiihle mitzuteilen. Anderen wiederum fillt es leichter, ihr
sich weiterentwickelndes Sehen zu bemerken, wobei ihnen jedoch der Mut oder die
Kreativitit fehlen, Fotos zu machen, die das wiedergeben. Es ist nicht einfach. Doch

es gibt Moglichkeiten, in diese tieferen Regionen vorzudringen.

Eine dieser Moglichkeiten ist das Tagebuchschreiben. Seit ich 15 Jahre alt bin,
schreibe ich regelméflig etwas in Notizbiicher. Die meisten dieser frithen, von Un-
sicherheit geprigten, vollgeschriebenen Seiten sind mittlerweile zu Asche geworden,
da sie ihren Zweck erfiillt haben, der nur mir allein diente und niemanden sonst.
Schreiben tue ich allerdings immer noch. Dabei geht es um meine Gedanken, meine
Befiirchtungen, meine Freuden, meine Neugier, und ich finde, dass das Schreiben
sich wunderbar mit meiner Fotografie ergiinzt, wenn auch nicht so, wie Sie vielleicht
denken. Es geht ja schliefilich nicht um das, was ich fiir andere schreibe (beispiels-
weise in meinen Biichern oder meinem Blog), sondern um das, was ich fiir mich
selbst schreibe. Schon der Akt des Niederschreibens von Gedankenfetzen und deren
zunehmende Ausformulierung ist modellhaft fiir meine Fotografie. Es ibt mich in
Geduld mit dem kreativen Prozess und, noch wichtiger, regt mich zum Denken {iber
das Denken an, bringt mich dazu, mich meiner Gedanken, meiner Wiinsche und
meiner Frustrationen bewusst zu werden. Das Schreiben zwingt mich dazu, meine
Gedanken so klar zu strukturieren, dass ich sie direkt niederschreiben kann. Es

trainiert mein Gehirn zum Bewusstsein tiber mich selbst.

Allerdings gibt es da einen Unterschied zwischen Selbstbewusstsein und Selbstzen-
triertheit. Bei Letzterem kommen nur egozentrische Bilder heraus, die niemanden
interessieren. Ein Bewusstsein von sich selbst lisst uns reflektieren, eigene Fragen
bedenken und die Griinde unserer Priferenzen hinterfragen. Dies kann uns zu
besseren Bildern fithren und damit meine ich solche, die sowohl authentischer sind

als auch die Themen und Inhalte unserer Fotos besser transportieren.

Es kann sein, das dieses Bewusstsein von sich selbst nicht der einzige Weg ist, zu

authentischen, aussagekriftigen Bildern zu kommen. Es mag einige Fotografen
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geben, denen dies von Natur aus so intuitiv gelingt, dass sie sich tiber ihr Sehen oder
wie sie Dinge in einem Bild ausdriicken wollen, keine Gedanken machen miissen.
Damit soll nicht gesagt sein, dass sie keine Vorstellungskraft besifen. Ich glaube
jedoch, dass solche Menschen, genau wie Heinzelméinnchen, seltener anzutreffen
sind als wir glauben méchten. Und, mal ganz ehrlich, wenn Sie dieses Buch lesen,
gehoren Sie vermutlich nicht zu dieser Gattung, weil Sie sonst lieber draufien eben
diese Bilder machen wiirden, statt tiber etwas zu lesen, das Thnen keinen weiteren
Nutzen bringt. Der Rest von uns wird mit der Muse ringen, was ich umso mehr

geniefle, je mehr ich mich darauf einlasse.

Sie konnen sehen. Wir alle konnen es. Doch was fast noch mehr zahlt als die Befihi-
gung, ist die Bereitschaft, mit dem Sehen Schritt zu halten, sich auf dessen Wandel
im Verlauf der persénlichen Entwicklung einzulassen und sich auf diese Weise neue
Moglichkeiten des visuellen Ausdrucks zu erschlieflen. Wer die Dinge eher prag-
matisch angeht, hadert vielleicht mit dieser Vorstellung. Doch auch wenn Sie sich
an dieser Stelle lediglich fragen kénnen, was Sie versuchen zu sagen, ist das bereits
ein guter Ausgangspunkt. Ein anderer sehr guter Einstieg wire: »Worum geht es

in diesem Bild und was wire die beste Moglichkeit (die authentischste, interessan-

teste), dies auszudriicken?«

Wenn Sie sich in keiner dieser Fragen wiederfinden, ist es vielleicht eher diese hier:
»Wie soll sich dieses Bild anfiithlen?« Nochmals, um diese und noch weitere Fragen

gehtes.

Die Welt braucht nicht noch mehr Bilder; sie wird bereits mit Schnappschiissen
iiberschiittet, wogegen im Prinzip nichts einzuwenden ist, da sie schlieflich irgend-
jemandem irgendwas bedeuten. Doch wenn Thnen Thre Bilder mehr bedeuten sollen
und andere, die sie betrachten, mehr ansprechen sollen, sind Sie auf der Suche nach
tiefergehenden, zielgerichteteren Fotos. Es sollte mich doch sehr wundern, sollten
Sie dies erreichen, ohne sich stets Gedanken dariiber zu machen, was Sie mit diesen

Fotos aussagen wollen.



Venedig, Italien, 2016



\©
S
S
N
=
2
=
S
=
~
>
~
I
<
=
QL
=







Wenn IThnen Thre

Bil
SO
sie betrac
ans

der me

len und

hr bedeuten
andere, die

hten, mehr

brechen sollen,

sind Sie auf der Suche

nac

h tiefergehenden,

zielgerichteteren Fotos.
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Achtsamkeit
in der Sprache

Garry Winogrand sagte einmal: »Ich habe in keinem meiner Bilder etwas zu sagen.«
Das kann sein und ich kenne viele Fotografen, die genauso denken. Doch keinen
Plan zu haben und angeblich nichts zu sagen zu haben, ldsst die Bilder keineswegs
verstummen. Das gilt ohnehin nur, wenn Sie davon ausgehen, dass Fotografen

wie Gary Winogrand wirklich nichts zu sagen hiitten, wovon ich persénlich nicht
iiberzeugt bin. Zumindest sagen unsere Fotos immer so etwas wie: »Schau Dir das
an.« Wir stellen einen bestimmten Moment heraus und durch eine von unzihligen
Kombinationen von Verschlusszeiten, Blenden, Brennweiten, Perspektiven sagen
wir etwas iiber diesen Moment und wie wir ihn gesehen haben aus. Da wir ihn
schliefdlich nicht nur mit den Augen, sondern auch mit unserem Verstand wahrge-
nommen haben, scheint mir, dass es immer darum geht, wie wir diesen Moment
erfahren, was wir {iber ihn gedacht haben. Jede Entscheidung, die wir bei jedem
einzelnen Foto getroffen haben, hat eine Bedeutung und wird vom Betrachter auf

die eine oder andere Weise interpretiert.
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Ich empfinde tiefsten Respekt fiir Gary Winogrand als Fotografen, doch fiir mich
ist sein Ausspruch eine falsche Bescheidenheit. Natiirlich haben seine Bilder eine
Aussage, denn ganz gleich, ob wir wollen oder nicht, werden unsere und seine Bilder
von anderen interpretiert. Die Fotografie ist wie die Musik eine Sprache, unprizise
zwar, doch spricht sie uns oft stark an. Wiihrend ich diese Zeilen verfasse, tobt
gerade ein Disput Giber die Arbeiten von Steve McCurry, dessen vielgeschiitzte
Bilder sich zum Teil als manipuliert herausgestellt haben - sei es dadurch, dass sie
gestellt waren, oder durch Bildbearbeitung. Unter den vorwurfsvollen Begriffen
fanden sich »Irrefithrung« und »Manipulation«. Diese sind Begriffe aus dem Gebiet

Kommunikation und Sprachgebrauch.

Der Fotograf, der seinem Publikum mit Wertschitzung entgegentritt und seine
Bildsprache achtsam einsetzt, erschafft eher Bilder, die stirker und menschlicher
wirken. Wie wird die eine Linienfiihrung im Vergleich zu der anderen im Foto
wahrgenommen? Wird sie den Blick aus dem Bild tragen oder die Bildelemente
verkniipfen? Wie leitet eine Farbe das Auge und wie beeinflusst eine bestimmte
Farbgebung die Bildstimmung? Wie zieht ein Weitwinkelobjektiv, das ganz nah am
Geschehen ist, den Betrachter heran, sodass er mittendrin in der Szenerie ist? Wie
wirkt sich im Gegensatz dazu eine lange Brennweite aus? Tritt durch eine grof3e
Blendeno6ffnung und entsprechend unscharfe Bildbereiche ein Bildelement derart in
den Hintergrund, dass die Aufmerksamkeit von ihm weg auf etwas anderes gelenkt
wird? Wie ist die Bildaussage, wenn auf die Braut scharfgestellt und der Briutigam
unscharf dargestellt ist? Was driicken wir damit aus, wenn wir auf unser Motiv

hinabschauen, statt ihm auf Augenh6he zu begegnen?

Jede dieser Entscheidungen zieht eine entsprechende Wirkung nach sich. Diesen
Umstand zu ignorieren und diese Zusammenhinge nicht zu studieren bedeutet,
die erstaunliche Fahigkeit der Fotografie, durch Licht und Zeit unsere Geschichten
vermitteln zu konnen, aus der Hand zu geben. Denn ganz gleich, ob wir es tun oder

nicht, interpretiert werden unsere Bilder so oder so.
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In unserem Handwerk gibt es scheinbar endlose Moglichkeiten, die sich allesamt
darauf auswirken, wie unsere Arbeiten gelesen oder wahrgenommen werden. Aus
meinem Gedichtnis heraus gehoren zu diesen Moglichkeiten die Ausrichtung des
Bildausschnitts, das Seitenverhaltnis, die Grofenverhiltnisse im Bild, die von uns
eingeschlossenen Bildelemente und deren Bezichungen untereinander, das, was wir
weglassen, der Moment des Auslosens, die Entscheidung tiber Farbe oder Schwarz-
Weifd, worauf wir fokussieren und wie groff die Schirfentiefe ausfillt sowie die
Wahl unserer Verschlusszeit und deren Wirkung auf die Wahrnehmung der Zeit.
Wir withlen unsere Perspektive und ordnen die Linienfiihrung und Bildelemente
so an, wie wir es wiinschen, und es gibt noch sehr viel mehr weitere Méglichkeiten.
Jede dieser schier endlosen Moglichkeiten und somit unterschiedlichen Fotos sagt

das eine oder andere aus.

Eine der angenehmen Eigenschaften der visuellen Kiinste wie der Fotografie ist,
dass es keine Geheimnisse gibt. Bis auf ganz wenige Ausnahmen ist alles sichtbar
und erlernbar. Bei mir zuhause biegen sich die Biicherregale mit Fotobiichern, und
jede Woche kann es passieren, dass gut 20 Kilo davon neu angeliefert werden, sodass
meine Frau sich langsam gezwungen sieht, dem Einhalt zu gebieten. Die beiden
besten Wege, die Fotografie zu erlernen, sind erstens, selber Fotos zu machen und

sie zu studieren, und zweitens, die Werke anderer Fotografen zu studieren.

In besagten Regalen finden sich Biinde von Sebastidao Salgado, Josef Koudelka,
Richard Avedon, Vivian Maier, Dorothea Lange, Diane Arbus, Gordon Parks,
Helmut Newton, Yousuf Karsh, Elliott Erwitt, Henri Cartier-Bresson und vielen
anderen, denen ich personlich niemals begegnet bin, aber von denen ich so viel
gelernt habe. Ich preise deren Arbeiten, analysiere sie und nehme etwas davon mit.
Warum funktioniert dieses eine Bild? Warum empfinde ich dieses Bild und sein
Thema genau so? Warum hatte der Fotograf diesen bestimmten Blickwinkel, diese

Linienfiihrung, diese Gegeniiberstellung gewéhlt?

Ich studiere diese Fotos wie ein Schriftsteller die Biicher anderer Autoren: mit

groflem Appetit. Ich verschlinge sie und analysiere sie. Ich bléttere nicht einfach nur
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die Seiten durch und denke: »Hiibsches Bild.« Ich schitze die Bilder sehr und lasse
sie zunichst emotional auf mich wirken, bevor ich sie mit dem Verstand angehe.

Mir ist klar, dass es noch Millionen kleinster Feinheiten zu lernen gibt, und je mehr
ich die Elemente der Bildsprache erfasse, desto mehr bin ich in der Lage, sie in
meinen eigenen Arbeiten anzuwenden. Das Wunderbare daran ist, dass diese Reise
niemals ein Ende haben wird. Ich werde niemals an einen Punkt gelangen, an dem
ich von anderen nichts mehr lernen kann. Selbst ein einziges neues Wort in meinem
visuellen Vokabular, ein neues visuelles Erlebnis, das mich aufriittelt und mich
weinen, lachen oder kopfschiitteln lisst, 6ffnet meine Augen fiir neue Moglichkeiten

in meinen eigenen Fotos.

Die zunehmende Achtsamkeit bei der Verwendung der Bildsprache er6ffnet mir
neue Wege des personlichen Ausdrucks, selbst wenn ich niemals verstanden werden
sollte. Schliefilich ist das Verstehen nicht die einzige Moglichkeit, etwas zu erfah-
ren. Der Maler Kandinsky beispielsweise hat nicht gemalt, um verstanden, sondern
um erfahren zu werden. Er hat gewissermafien Musik gemalt. Als ich davon gehort
hatte, hat es etwas in mir ausgelost, das mir die Freiheit gab, grofie Bereiche der
Kunst an mich heranzulassen, die ich bisher abgeschrieben hatte. Vom Wein muss
man schliefSlich auch nicht viel verstehen, um ihn zu erfahren. Es hilft zwar, ist aber
nicht unbedingt nétig. Um die Kraft von Wagners Walkiirenritt zu spiiren, muss
man ihn auch nicht verstehen. Von dem, was Van Morrison singt, verstehe ich auch
nur die Halfte und doch verehre ich seine Musik. Die Anteile, die ich nicht verstehe,
fiille ich selbst aus. Und deshalb ist es so, dass diejenigen, die unsere Absichten

und Bildaussagen nicht vollstindig erfassen, ganz gleich, ob wir die Bildsprache

auf geniale Weise einsetzen oder nicht, unsere Werke erleben konnen. Doch ohne
Anerkennung einer allgemeinen Sprache der Fotografie bin ich mir nicht sicher, ob
wir Hoffnung auf mehr haben kénnen, als nur mit der Kamera herumzuwedeln und
zufillig abzudriicken, geschweige denn etwas Bedeutsames und Menschliches mit

ihr hervorzubringen.
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Was ein Foto von in
cins iiber macht, ist
die Interpretation -
unter Einbeziehung
aller technischen
Moglichkeiten, der
Bildsprache und des

Appells an das Getiihl.
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Die Bereitschaft
zur Interpretation

Im vorigen Essay ging es um die Bildsprache an sich; in diesem geht es darum,
tiberhaupt etwas zu sagen, den Mut zu einer eigenen Meinung aufzubringen und

Fragen aufzuwerfen.

Die Annahme, dass die Fotografie uns ein ihr eigenes Arsenal an Ausdrucksmog-
lichkeiten bietet, ist, ohne diese auch anzuwenden, bedeutungslos. Ohne mensch-
liches Herz und Verstand, die etwas mitteilen wollen, und ohne die Bereitschaft, mit
Entscheidungen Risiken einzugehen oder etwas Wichtiges ausdriicken zu wollen,
kann keine Sprache der Welt etwas ausrichten. Leider ist die Fotografie schon sehr
frith in ihrer Geschichte mit der Eigenschaft belegt worden, untriiglich zu sein, mit
der Erwartung, dass die Kamera niemals liige. Dies ist insofern ungliicklich, da der
Fotografie auf diese Weise eine Objektivitit unterstellt wird, die sie niemals hatte.
Da wir schliefilich selbst auch daran glaubten, vergaen wir die Verantwortung fir
das zu iibernehmen, was unsere Fotos tiber das reine Handwerk zur Kunst erheben
kann: Entscheidungen, Interpretation. Es ist die Interpretation infolge der vielen
Entscheidungen, die wir bei jedem einzelnen Bild treffen miissen, die uns ermog-

licht, das auszudriicken, was wir sagen wollen.
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Wenn ich mit anderen iiber die Aussage unserer Fotos spreche, spiire ich immer bei
denen eine gewisse Anspannung, die mit der Vorstellung Schwierigkeiten haben,
dass wir mit der Fotografie Kunst betreiben (oder betreiben konnen). Derart
zuriickhaltend zu sein bei der Vorstellung, Kunst zu produzieren oder irgendetwas
ausdriicken zu wollen, ist nicht gerade hilfreich. Wir konnen Kunst produzieren
und es auch so nennen, ohne damit gleichzeitig zu sagen, dass sie hervorragend oder
iiberhaupt gut sei. Wir konnen durch die Kunst Dinge zum Ausdruck bringen, die
weder besonders klug noch weltbewegend sind. Seit wann soll es nicht gentigen,
einen einfachen Moment zwischen Mutter und Kind visuell darzustellen und damit
zum Ausdruck zu bringen, dass dies schon oder menschlich sei? Wir driicken es
vielleicht nicht immer elegant aus, sind ungeschickt in der Wahl der Mittel und

verfallen in Klischees, und trotzdem bleibt es Kunst und kann etwas aussagen.

Wenn ich Sie also ermutige, Kunst zu machen und damit etwas zum Ausdruck zu
bringen, sage ich damit nicht, dass es gute Kunst sein miisse oder sonst keine. So

ist es nicht. Wir machen Kunst. Wir versuchen, visuell Gedichte zu verfassen, und
dabei mag vielleicht zunichst nur die schlimmste Prosa herauskommen. Doch

je mehr wir selbst schreiben, uns die Werke anderer Poeten erschliefien, die dies
schon viel linger betreiben, und auf diese Weise unser Vokabular erweitern, desto
besser werden auch unsere Gedichte. Und tatsichlich werden eines Tages einige von
ihnen hervorragend sein. Dies werden sie aber durch das stete Bemiihen, sich besser
auszudriicken. Unsere Arbeiten haben sich noch nie verbessert, indem wir herum-
saflen und Didumchen drehten oder indem wir darauf beharrten, dass wir nichts zu

sagen hitten.

Wenn Sie ansprechendere Fotos machen wollen, miissen Sie die Vorstellung
akzeptieren, dass jedes absichtsvoll entstandene Foto ein Akt der Interpretation ist
und die Verantwortlichkeit der Entscheidungen zur bestmdglichen Interpretation
des Motivs bei einem selbst liegt. Die Kamera kann dies nicht fiir uns tibernehmen.
Wir miissen zur Interpretation willig sein. Das vor uns liegende Motiv mag fiir

uns personlich eine Bedeutung haben, doch es bleibt unsere Aufgabe, den besten

und iiberzeugendsten Weg zu finden, diese Bedeutung zu vermitteln. Die kreative
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Fotografie ist ein zutiefst subjektives Unterfangen. Ich wiirde sogar so weit gehen,
dass Fotojournalismus und forensische Fotografie sehr viel subjektiver sind, als wir
vermeintlich glauben. Dies soll nicht als Kritik verstanden werden, sondern dem
Fotografen eine grofere Rolle der Verantwortlichkeit fiir die aufrichtige Interpreta-

tion zukommen lassen.

Diese Sichtweise eriffnet viele Freiheiten. Das Wissen, dass jede Entscheidung
unsere Interpretation des Motivs und somit dessen Wahrnehmung beeinflusst
(wenn auch nicht kontrolliert), gibt uns reichlich Spielraum. Wir kénnen mit der
Perspektive arbeiten und schauen, wie die Kameraposition die Beziehungen der
Bildelemente untereinander verindert und wie man folglich tiber sie denkt. Wir
konnen in einem bestimmten Moment auslosen und nicht in einem anderen, was
wiederum einen Akt der Interpretation darstellt, der die Bedeutung des Bildes
veridndert. So geht es immer weiter: die Wahl von Blende, Brennweite, Verschluss-
zeit, Bildausschnitt - alles hat Einfluss darauf, wie das Foto gelesen wird. Diese
Freiheiten auszukosten und die Verantwortlichkeit tiber diese Entscheidungen

anzunehmen, bestimmt, wie kreativ wir auf dem Weg zum finalen Bild sind.

Wenn es stimmt, dass mit dem Grad der Freiheit auch der der Verantwortung
wichst, konnen wir nachvollziehen, warum dies manchen von uns so schwer fallt.
Mit der Verantwortung meine ich die, das Foto und seine Betrachter bewusst in
Verbindung treten zu lassen. Dies mag auch erkliaren, warum viele unserer Fotos
nur uns selbst etwas sagen. Wenn ich ein Foto mache, sind nur ich, meine Kamera
und die Dinge dabei, auf die mein Blick fillt. Darum herum sind noch Tausende von
Geriichen und Geriauschen und andere Geschehnisse, die meine Umwelt darstellen,
aus dem ich mein Motiv pfliicke. Nicht zu wissen, was wir sagen wollen, oder der
Mangel an Bereitschaft zur Entscheidung, was die Kamera fiir uns in zwei Dimensi-
onen umsetzen soll, fiihrt in der Regel dazu, dass am Ende viel mehr auf dem Bild ist
als notig und der Bildeindruck dadurch geschmilert wird. Wenn wir dagegen zu viel
weglassen, schlieffen wir den Kontext aus, der dem Betrachter oftmals den einzigen

Hinweis zum Verstiandnis des Bildes liefert.
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Fiir diejenigen unter uns, deren Arbeiten von anderen gesehen und verstanden
werden sollen, reicht es nicht, dass wir lediglich uns und unsere Kamera in den

Akt des Fotografierens einbringen. Wiahrend wir uns unserem eigenen Sehen und
unseren Vorlieben hingeben, miissen wir zumindest an unser Publikum denken und
die Szenerie auf eine Weise interpretieren, die deren Perzeption beriicksichtigt.
Natiirlich kann man nur ahnen, wie man die Entscheidungen im Einzelfall zu
treffen hat, und braucht entsprechend Mut, das Risiko von Widerspriichen und
Missverstindnissen einzugehen. Die Welt ist voll von Fotos, die auf halbem Wege
steckenbleiben und sich ohne eigene Meinung vor Kritik schiitzen wollen, sodass
haufig nur Nachahmerprodukte herauskommen. Das kénnen wir besser. Wir kénnen
tief in unserem Inneren graben. Es stimmt zwar, dass schon alles fotografiert wurde,
doch solange wir mehr als den Ist-Zustand dokumentieren wollen und noch nicht
unsere ganz subjektive personliche Sicht- und Fiihlweise darlegen kénnen, haben

wir noch Verbesserungspotenzial.

Der Maler Robert Henri, der in seinen Schriften meine Gedanken tiber das Erschaf-
fen von Kunst sehr viel eloquenter dargelegt hat als ich, riet den Malern einmal:
»Malt lieber den fliegenden Geist des Vogels als dessen Federn.« Er ruft uns damit
zur Interpretation auf. Obwohl er weif}, dass die einfache Illustration auch ihren
Platz hat, ist sie doch nicht das, womit wir im tiefsten Inneren mitschwingen. Er
spricht sich fiir einen subjektiven Ansatz des Kunstschaffens und das Liebdugeln mit
der Abstraktion aus. Ich glaube, dass er damit auch zum Ausdruck bringen will, dass
ein Gemiilde (oder Foto), das iiber etwas erzihlt, wirkungsvoller ist oder sein kann,

als eines, das nur von etwas erzihlt.

Was ein Foto von in eins éiiber macht, ist die Interpretation — unter Einbeziehung
aller technischen Moglichkeiten, der Bildsprache und des Appells an das Gefiihl.
Die Farbe ist dazu in der Lage, wie auch die Bewegung, die Spannung und die
Grofenverhiltnisse. Die Herausforderung besteht natiirlich darin, diese Ausdrucks-
mittel mit dem in Einklang zu bringen, was wir mitteilen wollen. Um noch einmal
auf Henris Beispiel zuriickzukommen: Die beste Ausdrucksmoglichkeit dessen

zu finden, was wir iber den Vogel denken und fiihlen, bleibt immer eine grofie
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Herausforderung. Dies erklirt auch, warum sich viele mit weniger zufriedengeben
und im rein Handwerklichen steckenbleiben, statt das Risiko einzugehen, sich selbst
und damit den Betrachter gefiihlsmiRig tiefer einzubeziehen. Darin liegt auch der
Grund, warum wir wahrhaft ergriffen sind, sobald wir auf diese Weise beriihrt
werden, und schliefSlich selbst diesen Weg beschreiten: wenn wir es endlich hinbe-
kommen und uns der Schauer der Gliickseligkeit tiber unsere eigene Kreation iiber

den Riicken lduft.
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Die notige
Aufgeschlossenheit

Alsich etwa 15 Jahre alt war, sagte man zu mir, dass ich ein gutes Auge hétte. Ich
fasste es, wie es gemeint war, als Kompliment auf. Doch wie so viele Metaphern

ist auch diese problematisch, da sie so unterschiedlich ausgelegt werden kann. Ein
gutes Auge zu haben klingt so, als sei man damit geboren worden, als sei das eine
gliickliche Fiigung der Genetik. Was fiir ein Gliick fiir mich, aber wie ich bereits
angemerkt habe, sehen wir nicht nur mit unseren Augen. Das Auge ist nicht einmal
im Entferntesten das, wo das Wunder des Sehens geschieht. Es geschieht im Gehirn.

Das Auge trigt also bestenfalls so viel wie die Kamera zum Gelingen des Bildes bei.

Dieses Verdienst gebiihrt der Denkweise des Fotografen. Ein gutes Auge zu

haben, bedeutet also eher so etwas wie: »Du hast eine wunderbare Art, gedanklich
umzusetzen, was Du siehst.« Und doch bedeutet es noch mehr. Es bedeutet, dass
Thr Gehirn die Welt nicht nur auf interessante Weise wahrnimmt, sondern auch die
Hunderte von Entscheidungen zu treffen vermag, die nétig sind, dies in einem Foto
zum Ausdruck zu bringen. Wenn das Foto gemacht wird, ist die Aufgabe des Auges

lingst erledigt. Die wirkliche Arbeit des Fotografen passiert im Gehirn.
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Beim Lernen des fotografischen Sehens geht es daher gar nicht um das Sehen mit
den Augen. Es geht um die Schulung der Wahrnehmung. Dies ist eine gute Nach-
richt, da unser Gehirn viel formbarer ist, als wir uns bisher vorgestellt haben, und
sich neu verschalten kann. Wir konnen lernen, auf neue Arten wahrzunehmen und
zu denken und in der Folge auch neu zu sehen. Wir konnen zwar lernen, aufgeschlos-
sen durch die Welt zu gehen, doch leider stellen wir dabei oft fest, dass wir bereits
iibervoll sind. Was wir bereits in uns tragen, verursacht hiaufig die vielen Probleme.

Auf neue Weisen zu denken bedeutet oftmals die alten zu verlernen.

Aufdie Fotografie tibertragen kann ich von mir behaupten, dass mich nichts mehr
verblendet als eine vorgefasste Erwartungshaltung. Wenn ich also vor einer Reise
nach Indien stehe, ist mein Kopf bereits voll von Bildern, wie es dort aussieht, und
von solchen, die ich dort machen mochte. Bin ich frei von solchen Erwartungen, ist
die Chance grofSer als null, dass ich den Ort so sehe, wie er wirklich ist. Was wir also
erwarten, macht uns blind fiir das, was wirklich ist. Uns gefillt zwar die Vorstellung,
dass wir mit offenen Augen durch die Welt gehen, doch unsere blinden Flecken sind

erstaunlich grof3.

Ich habe zwo6lf Jahre lang als Komiker und Zauberer meinen Lebensunterhalt
bestritten. Diese Titigkeit hat mir die wichtige Erkenntnis gebracht, dass uns
Erwartungen in die Irre fithren. Was mir besonders dabei auffiel, war Folgendes: Je
mehr wir versuchen, uns auf etwas zu konzentrieren, je mehr wir versuchen, alles zu
sehen, desto sicherer sind wir uns, dass wir nicht hereingelegt werden, obwohl dies
in Wirklichkeit dann umso wahrscheinlicher ist. Je mehr wir also nur auf eine Sache
schauen, desto eher sehen wir andere Dinge nicht. Das ist es, was die Erwartungs-
haltung bei Fotografen anrichtet. Entscheidend ist also, nicht intensiver, sondern

offener hinzuschauen.

Auf die Gefahr hin, zu Zen-artig zu klingen (kann man eigentlich zu Zen-artig
sein?), schlage ich eine bessere Methode vor, als unsere Anstrengung beim Sehen zu
verdoppeln. So gegensitzlich es auch erscheinen mag, was wir brauchen, ist Aufge-

schlossenheit. Wir konnen uns darin tiben. Achten wir dazu einfach darauf, was wir
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wiedererkennen. Im Wort wiedererkennen steckt »etwas wieder wissen«, »etwas ins

Gedéichtnis rufen.

Wenn Sie einmal einen ganzen Tag im Auto verbringen, werden Sie jede Menge
roter Autos sehen, die Sie aber wahrscheinlich nicht beachten. Sie erkennen Sie

so gesehen nicht wieder. Thre Augen funktionieren wunderbar, doch Thr Gehirn
blendet diese Information als irrelevant aus. Dieses Phinomen kennt man als
Mustererkennung und spielt uns als Fotografen dann einen Streich, wenn wir den
Baum oder Laternenmast, der einer Person auf dem Bild aus dem Kopf zu wachsen
scheint, nicht sehen, bevor das Foto entstanden ist. Unser Gehirn hat den Baum als
zu weit entfernt und unwichtig ausgeblendet und erst im Ausdruck (wenn wir das
Motiv zwei- statt dreidimensional wahrnehmen) sticht dieses Detail ins Auge. Fillt
einem dies rechtzeitig auf, erkennt man es also wieder, nimmt das Gehirn solche
Sachen schon wahr, wihrend man fotografiert. Dieses Phinomen der selektiven
Wahrnehmung nenne ich auch den Rote-Autos-Effekt, wenn man also Dinge so
lange nicht bemerkt, bis sie fiir einen wichtig werden. Wenn Sie sich ein rotes Auto
kaufen und plétzlich tiberall rote Autos sehen, liegt das nicht daran, dass es mehr
von ihnen gibt, sondern weil Ihr Gehirn sie nicht linger als unwichtig ansieht und sie

wahrnimmt, sobald Thre Augen eines erblicken.

Die Mustererkennung hilft uns auch, wenn wir diese Muster hervorheben wollen.
Je mehr man beispielsweise auf gute Bildkomposition achtet, desto leichter wird
man sie erkennen. Deswegen pliadiere ich auch dafiir, Fotos nicht nur passiv, son-
dern aktiv anzuschauen. Studieren Sie sie, achten Sie auf die Linienfiihrung, den
Ausschnitt, das Licht. Beschreiben Sie fiir sich, was den Erfolg des Bildes ausmacht.
Sie konnen sich in einem Notizbuch auch kleine Zeichnungen jeder erdenklichen
Bildkomposition anfertigen. Sobald das Gehirn sich dieser Moglichkeiten bewusst

und damit vertraut wird, erkennt es sie in Zukunft sehr viel einfacher wieder.

Robert Capa prigte den berithmten Spruch: »Wenn Thr Foto nicht gut geworden
ist, waren Sie nicht nah genug dran.« Nach meinem Versténdnis bezog er sich damit

nicht nur auf die physische Nihe zum Motiv. Eine tiefere Vertrautheit mit ihm (also
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nicht die Alltdglichkeit, die uns langweilt) hilft uns, Dinge zu sehen, die andere nicht
sehen konnen, da sie diese kleinen Details als unwichtig erachten. Die Vertrautheit
mit dem Motiv fithrt zu mehr Aufgeschlossenheit, besserer Wiedererkennung und

damit mehr Gelegenheiten zu aussagekriftigen Fotos.

Dies gilt fiir Sport- als auch Landschaftsfotografen gleichermafien, die tieferes
Verstindnis des Motivs Dinge vorausahnen lassen, die andere verpassen, und Dinge
wahrnehmen, die anderen entgehen. Aus diesem Grund kénnen wir direkt neben
anderen Fotografen stehen und bei der spéteren Betrachtung der Fotos mit Recht
sagen: »Ich habe das noch nicht einmal gesehen!« Vermutlich haben Sie es schon
gesehen, doch Thr Gehirn hat es als unwichtig herausgefiltert. Um das Gehirn vom
Gegenteil zu tiberzeugen, muss man es diesen Dingen hiufig genug aussetzen, damit
es diese Verbindungen herstellen kann, sich neu bahnt und sie in der Folge schneller

erkennt.

An dieser Stelle konnen wir noch ein weiteres bertihmtes Fotografenzitat bemiihen
und zwar das von Weegee: »Blende 8 und priisent sein.« Dies ist kein schlechter Rat,
vorausgesetzt, dass damit zwei Dinge gemeint sind: die bewusste Wahl der Blende
und vollstindig priasent zu sein. Das Gehirn ist ein wahres Wunderwerk, kann aber
nicht gleichzeitig alles gut. All die anderen Dinge, die wir gerade denken, konnen
uns genauso blind machen wie unsere vorgefassten Erwartungen. Wir miissen also
priasent sein und an das Jetzt denken. An diesen Moment, diese Sekunde. Nur allzu
viele Momente werden verpasst, weil wir getrieben von der Furcht, diesen Moment
nicht perfekt einzufangen, das Bild auf dem Kameradisplay auf korrekte Fokus-
sierung und Belichtung tiberpriifen. In solchen Situationen schliipfen wir in den
Moment hinein und wieder heraus, wobei unsere Aufmerksamkeit diesen Wechseln
hinterherhinkt. Wenn wir die Kamera schliefllich wieder als Auge nehmen, wurde
der entscheidende Moment entweder vollsténdig verpasst oder wir sind nicht richtig
bei der Sache, um ihn auch zu erwischen. Durch den Blick auf die Kamera werden
wohl mehr schone Momente verpasst als jemals durch schlechte Fokussierung oder

Belichtung zusammen.
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An dieser Stelle kommt noch einmal das Handwerkszeug ins Spiel: Je besser man
mit seinen Knopfen und Einstellrddern vertraut ist und die Kamera bedienen kann,

desto weniger wird sie einem im Weg stehen und umso prisenter und empfinglicher

bleibt man beim Fotografieren.
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Vertrauen Sie
demselben kreativen
Prozess, der sich

bei Tausenden
Kinstlergenerationen
vor Ihnen bereits
bewahrt hat.
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Geduld

Wenn man die Zeit zu den Rohmaterialien unseres Handwerks zihlt, ist die Geduld
die notwendige Fihigkeit, die Zeit absichtlich in Wiirde verstreichen zu lassen bzw.
unsere Reaktion darauf unter Kontrolle zu haben. Es ist iiberdies die Fahigkeit,
nicht einfach nur abzuwarten, sondern wihrenddessen weiter empfinglich zu blei-
ben. Im Wissen, dass nichts immer gleich bleibt, bleiben wir aufgeschlossen, auch
wissend, dass wenn wir nur lange genug warten, irgendetwas passieren wird. Vieles
von dem, was uns fotografisch gelingt ist, ist sicher Gliickssache, doch je langer wir
geduldig, mit offenen Augen ausharren, desto wahrscheinlicher widerfihrt uns

dieses Gluck.
Bei der Geduld geht es nicht darum, sich einfach mehr Zeit zu lassen.
Bei der Geduld geht es beispielsweise darum, auf anderes Licht zu warten. Nicht

unbedingt, weil es gerade schlecht wire, aber weil es vielleicht noch besser, interes-

santer werden konnte. Solchem Warten wohnt eine gewisse Neugier inne.
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Geduld ist auch angesagt, wenn man bei einer Portritsitzung abwartet, bis man der
Person etwas mehr entlocken kann als die Maske, die sie sich auferlegt hat. Auf Ihre
Bereitschaft hin, sich einzubringen und geduldig abzuwarten, bis die Person sich gut
genug fiihlt, ist sie vielleicht nicht gefasst, zeigt sie sich schliefllich von ihrer weichen
Seite. Sie warten einfach ab, bis sich etwas tut. Diese Art von Geduld ist von einem
Hunger nach mehr begleitet: einer gewissen kreativen Unzufriedenheit gepaart mit

der Hoffnung, dass mit der Zeit noch etwas besseres kommen kénnte.

Geduld beweist man auch beim Warten auf die Flut bei der Aufnahme einer Kiis-
tenlandschaft, die man ins Auge gefasst hat, dabei noch zehn weitere Moglichkeiten
entdeckt und tiberrascht feststellt, dass eine darunter davon noch viel besser ist als
die, auf die man eigentlich warten wollte. Warten ist in Ordnung, doch mit geschlos-

senen Augen zu warten ist keine produktive Geduld, sondern blindes Ausharren.

Gespannte Geduld ist auch gefragt, wenn der Adler, dem man schon den ganzen Tag
beobachtet, endlich seinen Kopfins Licht drehen oder der Delfin noch ein einziges
Mal aus dem Wasser springen soll, damit er die Art von Silhouette erzeugt, die Sie

die ersten hundert Male verpasst haben.

Zur Geduld gehort auch, sich viel mehr Zeit einzurdumen, als man jemals fiir
moglich gehalten hitte, sein Handwerk zu erlernen. Die vielen Zeitschriften und die
Werbung haben einen nicht im Geringsten vermuten lassen, dass mit der Beherr-
schung der Kamera bestenfalls der erste Schritt einer lebenslangen Reise ohne

festes Ziel getan ist.

Geduld mit sich selbst ist gefordert, wenn die eigenen Arbeiten eine iiberraschende
Wendung nehmen und man die Neugier an sich heranlassen muss, die einen zu

neuen Ufern fiihrt.

Geduldig muss man sein, wenn man von anderen nicht verstanden wird, weil sich
die eigenen Werke nicht gleich erschliefien und sie sich den Werken erst annéhern

miissen. Immerhin haben Sie ja Thre Werke verstanden und so lassen Sie sich nicht
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beirren. Machen Sie einfach weiter, bis die anderen Ihre Arbeiten anders sehen oder

bis Sie es tun.

Weder einfach Zeit verstreichen zu lassen noch blind dem gutgemeinten Rat zu
folgen, einfach mehr Fotos zu machen, machen den Unterschied aus. Die Frage ist
vielmehr, wie wir abwarten, genauso wie wir mehr Fotos machen. Die Zeit an sich
bringt so einiges mit sich und somit mal mehr und mal weniger visuell ansprechende
Momente, doch solange wir diese nicht wahrnehmen, werden sie von sich aus nicht

in Fotos gemiinzt.

Die Geduld ist auch deswegen so wichtig, weil unsere kreative Arbeit sehr viel auf
Wiederholung beruht, der Art, wie Inspiration und Ideen sich aus Fehlschligen und
Umwegen ergeben. Unsere Geduld lidsst uns diese Niederlagen iiberwinden und
nicht den Mut verlieren, wenn wir fernab von unseren Vorstellungen grofe Umwege
gehen, auf diese Weise interessantes Neuland entdecken und nicht in der Sackgasse

enden.

Voraussetzung fiir diese Geduld ist Vertrauen, und das ist nicht einfach. Die meisten
Kiinstler und die meisten Menschen tiberhaupt kimpfen mit der Angst. Je wichtiger
uns unsere Kunst ist und je mehr wir in die kreative Arbeit investieren, desto mehr
haben wir zu verlieren und desto schwerer fillt es uns, geduldig zu sein. Ohne jetzt
wieder zu Zen-artig wirken zu wollen, rate ich dazu, die Dinge lockerer zu sehen. Es
ist jain Ordnung, etwas mit jeder Faser zu wollen, doch wenn wir glauben zu wissen,
wie der Weg dahin genau zu verlaufen hat, klammern wir uns an die Kontrolle von
etwas Unkontrollierbarem. Unser Verlangen, das zu sehen, was wir uns erhofft
hatten, macht uns blind fiir das, was bereits da ist. Es bedarf kaum der Erwéhnung,
dass alles, was uns blind macht, uns nicht gerade in die Lage versetzt, die wir far

unsere Fotos brauchen.

Vertrauen also. Nur in was? In nichts mehr als dies: Vertrauen Sie demselben
kreativen Prozess, der sich bei Tausenden Kiinstlergenerationen vor Ihnen bereits

bewihrt hat. Das ist keine Zauberei, sondern einfach harte Arbeit. Und wenn ich
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sage, dass sich das auch bei Thnen bewiihrt, mag es Thnen vorkommen, als habe die
Muse sie verraten. Doch wenn wir das Scheitern mit seinen schmerzhaften Ergeb-
nissen als grofiten Lehrmeister zulassen, werden wir uns anhand seiner Lektionen
weiterentwickeln. Sind wir schlieflich erfolgreich, ist dies aufgrund dieser Fehl-
schlige geschehen. Natiirlich ist diese zuniichst schwer zu verdauende Erkenntnis in
der Riickschau leichter zu verstehen. Da es auf diesem Weg so wenige Dinge gibt, die
wir kontrollieren konnen, lisst uns das Vertrauen in diesen Prozess empfinglicher

werden fiir Eindriicke und kreative Offenbarungen.

Nur wild um sich zu schlagen verschreckt die Muse. Seien Sie geduldig. Wenn das
vor Thnen liegende Motiv, dieses Foto, dieses Gesamtwerk nicht gelingen will, so
kann es doch passieren — mit Geduld. Selbst wenn nicht, kann nur die Geduld uns

weiter empfinglich halten.

Ich bin weder der talentierteste Fotograf, noch von Natur aus geduldig, doch habe
ich erfahren, dass ich fast jeden beim Warten {ibertreffen und dabei offen und
empfianglich bleiben kann. Das war fiir meine Arbeiten bisher immer wichtig. Die
Geduld ldsst mich die Augen offenhalten, doch wiirde ich nur der verstrichenen Zeit

wegen ausharren, wiirde das meine Fotos keinen Deut besser machen.

Zeit verindert die Dinge, und so auch mich. Diese Verdnderungen aktiv zu verfolgen,
wirkt sich auf das Potenzial meiner Fotos aus. Warten auch Sie mit offenen Augen

bei allem, was Sie fotografieren, bis Thr Moment gekommen ist.
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Finden Sie eine tolle
Szenerie, der nur
noch der richtige
Moment fehlt, so
warten Sie auf ihn.
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Den Moment
erfassen

Fotos lassen sich im Prinzip auf Licht, Linien und Momente reduzieren. Alles
andere leitet sich davon ab, ist eine Unterkategorie oder eine Wirkung aus diesen
drei Grundpfeilern. Je mehr Fotos ich aus der bisher kurzen Geschichte unseres
Mediums studiere, desto mehr bin ich davon liberzeugt, dass bereits alles fotogra-
fiert wurde. Unsere Herausforderung kann daher nur darin bestehen, Licht, Linien
und Momente so im Bildausschnitt anzuordnen, dass sie unserer einzigartigen

Sichtweise dieser schon so oft fotografierten Objekte gerecht werden.

In meinem Buch Within the Frame habe ich geschrieben, dass unser Handwerk aus
dem »Malen mit Licht in begrenzten Zeitabschnitten innerhalb unseres Bildaus-
schnitts« bestiinde. Diese Zeitabschnitte kommen und gehen; einige dauern linger
an, andere sind so kurzlebig, dass selbst unsere Kameras mit 1/8000 s kaum Schritt
halten kénnen. Doch selbst wenn die Kamera dieser Aufgabe gewachsen ist, so ist
unsere eigene Fiahigkeit, diese Momente vorauszuahnen, wahrzunehmen und in
Zusammenarbeit mit dem Licht und den Linien (also der Bildkomposition) umzu-
setzen, diejenige Fihigkeit, die viel mehr zu guten Bildern beitrigt als jede Form

der Technikverliebtheit, der wir uns so gerne hingeben. Damit ist nicht gesagt, dass
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die Liebe zur Technik uns nichts bringt. Doch einen guten Moment wahrzunehmen,
kommt vor dem Einfangen dieses Moments. Anders gesagt, was niitzt einem eine
Kamera, die auch den fliichtigsten Moment erfassen kann, wenn wir ihn erst gar

nicht als solchen erkennen?

Der entscheidende Moment

Als Henri Cartier-Bresson zum ersten Mal {iber den entscheidenden Moment
schrieb, ahnte er wohl kaum, dass er dadurch so oft zitiert wie missverstanden
wiirde. Denn auch wenn der entscheidende Moment derjenige ist, der eine Szenerie
oder Handlung am besten zum Ausdruck bringt, geht es noch um mehr. Es geht
tiberdies um den Zeitpunkt, in dem der Hohepunkt der Handlung mit der optimalen
Bildkomposition im Einklang steht. Wie der Begriff des entscheidenden Moments
schon sagt, geht es um Entscheidungen. Also nicht nur, wann genau wir auf den
Ausloser driicken, sondern wie wir dabei den Bildausschnitt wéihlen; es geht nicht

nur um den Moment, sondern wie wir diesen Moment in unserem Bild integrieren.

Wie man sich unschwer vorstellen kann, gibt es dafiir in der Straflenfotografie
Millionen von Moglichkeiten, doch stellen wir uns dazu einfach mal folgendes
Szenario vor: Ein Mann geht durch eine Menschenmenge und fillt Thnen auf, weil
er gegen den Strom lduft, helle Kleidung und einen tollen Hut triigt und sich dadurch
von der ihn umgebenden Menschenmasse in Anziigen deutlich abhebt. Doch wo
platzieren Sie ihn im Bildausschnitt? Wann wird sein Schreiten durch die Masse
am deutlichsten? In welcher Phase des Gehens kommt dieses Schreiten am besten
heraus und wirkt energiegeladen? An welcher Stelle kommt er in Threm Bild vor und
was wird dadurch vermittelt? Soll er in das Bild hinein- oder soll er herauslaufen?
Wenn es Thnen reicht, ihn einfach nur aufs Bild zu bekommen: fein. Doch wenn

Sie mehr Giber diesen auffallenden Mann in der homogenen Menge zum Ausdruck
bringen wollen, konnen das allein Thre Entscheidungen bewirken. Welcher Moment
ist also der entscheidende? Das liegt wieder einmal ganz bei Thnen und hingt davon

ab, was Sie mit dem Bild sagen wollen.
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Das Entscheidende an dieser Diskussion ist, dass wir die Relevanz des aktiven
Ansteuerns dieser Momente erkennen. Jeder Moment zihlt fir sich, aber welchen
wir auswihlen und wo wir ihn platzieren, entscheidet dariiber, wie unsere Fotos
wirken. Der Moment, den Sie wihlen, ist wahrscheinlich immer ein anderer als
der, fiir den ich mich entscheiden wiirde, was vollig in Ordnung ist, da wir ebenso
wahrscheinlich unterschiedliche Dinge zu sagen haben und dies entsprechend

unterschiedlich tun.

Die Ausriistung beherrschen

Ein ansprechendes Foto von einem tollen Moment hinzubekommen ist nicht
einfach, vor allem dann nicht, wenn man wihrend der ganzen Aktion noch mit
technischen Fragen wie Scharfstellung und Belichtung beschéftigt ist. Deswegen ist
der technische Bereich wichtig. Je leichter Ihnen Fokussierung und Scharfstellung
in diesen kritischen Momenten von der Hand gehen und je mehr die Kamera wie
eine natlirliche Verlingerung [hres Arms ist, desto eher gelingen Thnen Fotos, bei

denen Sie die Kontrolle iber das Geschehen haben.

Denjenigen unter Thnen, die eher der kiinstlerischen als der technischen Seite der
Fotografie zugeneigt sind, sei gesagt, dass es duflerst lohnenswert ist, sich dezidiert
Zeit zu nehmen, seine Hinde mit der Kamera vertraut zu machen. Dazu setzt man
sich am besten hin und geht die Knépfe und Réder durch, bis man sie mit geschlos-
senen Augen bedienen kann und sich die Abldufe in das Muskelgedéchtnis einge-
brannt haben. Auf diese Weise kann man seine Einstellungen vornehmen, ohne

an die Lage der Bedienungselemente zu denken, sodass in der Hitze des Gefechts
alle Aufmerksamkeit der Bildkomposition und dem Einfangen des Moments gelten
kann: kein mithsames Erinnern, wie man den kontinuierlichen Autofokus, die
schnelle Bildfolge, die Belichtungskorrektur oder die Fokuspunkte einstellt. Dies zu
erlernen erfordert nicht viel: 20 Minuten tiglich mit den Bedienungselementen und
Meniis spielen und nach einer Woche ist man dem Ziel, dass die Kamera einen nicht
ausbremst, ein grofies Stiick ndhergeriickt. Die Aufgabe des Kiinstlers in uns besteht
darin, sich selbst zu kennen, die des Technikers und Handwerkers in uns, unsere

Einsatzmittel zu kennen. Wenn beides zusammenkommt, passiert das GrofSe.
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Ahnen Sie den Moment voraus

Jeder, der schon einmal einen tollen Moment verpasst hat, kann sich schmerzlich
daran zuriickerinnern, wie schnell er kam und wieder ging und wie die eigenen
Bewegungen und die Versuche, ihn einzufangen, einfach zu langsam schienen. Doch
solche Momente vorauszuahnen erhoht unsere Bereitschaft fiir den Zeitpunkt,
wenn es so weit ist. Im Prinzip bleibt es ein Raten, aber wie treffsicher man dabei ist,

wirkt sich darauf aus, wie gut wir diesen Moment vorausahnen.

Beobachten Sie Ihr Motiv. Schauen Sie genau hin. Gibt es vielleicht Verhaltensmus-
ter oder -periodizititen, wenn sich bestimmtes Verhalten wiederholt? Gibt es even-
tuell Hinweise, die Sie auf eine bestimmte Aktion schliefden lassen konnen? Fiir eine
kurze wie segensreiche Zeit habe ich als Zauberer gearbeitet, in der ich regelmifig
einen Trick mit einer Taube vorfiihrte. Sie hatte die Angewohnheit, kurz bevor Sie
sich erleichterte, leicht die Haltung zu verindern und die Federn aufzustellen (was
tiberraschend héufig vorkam). Bald hatte ich heraus, dieses Verhalten rechtzeitig zu
erkennen, in Deckung zu gehen und gleichzeitig einen Lacher zu provozieren. Sobald
es mir auffiel, sagte ich dann: »Bleib hier. Mach sitz!« Dann machte sie ihr Geschift
auf den Boden, woraufhin ich enttduscht zu ihr schaute und sagte: »Du weifit, dass
ich das nicht gesagt habe. Ich sagte sitz.« Gut, das war nicht gerade h6chst originell,

hat aber immer funktioniert.

Ganz gleich, ob Sie nun Hochzeits-, Sport- oder Portritfotograf sind, die Person(en)
genau zu studieren und auf Schliisselsignale zu achten, hilft Thnen, besser auf diese

Momente gefasst zu sein.

Halten Sie den Moment fest

Selbstverstiandlich besteht die grofite Schwierigkeit darin, die entscheidenden
Momente schnell zu erfassen und dann festzuhalten. Es niitzt einem wenig, seine
Ausriistung gut zu kennen und den Moment vorauszuahnen, wenn man ihn schluss-
endlich nicht sieht und im Bild erfasst. Was mich sehr oft verwundert, ist, wie oft
Digitalfotografen schon nach wenigen Aufnahmen auf ihr Kameradisplay schauen.

Dort passiert der entscheidende Moment sicher nicht! Dann ist es bereits zu spéit.
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Besser ist es, wenn man die Augen weiter offenhélt und das Geschehen vor einem
beobachtet. Die Bilder konnen Sie sich spiter noch anschauen. Fragen Sie sich lieber,
was als Néchstes passieren konnte, und warten dann darauf. Wie schon in der vorigen
Abhandlung erwiihnt, geht es bei der Fotografie viel um Geduld. Finden Sie eine tolle
Handlung, bei der nur noch das Foto mit dem richtigen Moment fehlt, bleiben Sie
einfach dran. Wenn eine portritierte Person noch nicht ihre Maske hat fallen lassen
oder das Licht noch nicht so richtig schon auf die Augen geschienen hat, so warten Sie
einfach darauf. Was bei Portrits in der Regel eine Sache von Minuten ist, kann fir

den Landschaftsfotografen auch Monate oder Jahre des Wartens bedeuten.

Tolle Momente findet man nicht einfach oder stolpert driiber, sondern muss meist
aufsie warten. Ob Sie diesen Moment dann fotografisch festhalten oder nicht, hiangt

mafdgeblich von Threr Geduld ab - dafiir gibt es keine ideale Kameraeinstellung.

So spielt das Leben

Schlussendlich ist es eben so, dass man mehr Momente verpasst, als man jemals
sehen oder erzeugen konnte. Gleichzeitig bedeutet dies einerseits, dass solche
Momente immer vorkommen konnen, und dass sie anderseits sehr wertvoll sind,
wenn sich alles wunderbar fiigt, wir unseren Bildausschnitt um eine bestimmte
Kombination von Linien, Licht und den Moment legen kénnen und ein Bild machen,

das ansonsten unbemerkt vertan wére.

Solche Momente zu wiirdigen und unser Verlangen nach ihnen zu stillen, erhéht

unsere Kreativitiat und unsere Empfianglichkeit fiir sie. Den nie entstandenen Bil-
dern nachzutrauern oder damit zu hadern, dass unsere fotografischen Fihigkeiten
nicht mit der Geschwindigkeit des Geschehens Schritt halten konnen, hindert uns

blofd daran, uns als Kiinstler weiterzuentwickeln.

Das Handwerk beherrschen, priasent sein und weiter auf die nichste Aufnahme
gespannt sein, die wir so nicht erwartet haben, ohne Scheu nach vorne blickend und
dem Verpassten nicht nachtrauernd, so wird die Flamme der Kreativitit angefacht

und die Bilder angestofen und umgesetzt, an denen unser Herz hingt.
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Bei der Kreativitat
geht es um zwei Dinge:
unsere Art zu denken
und wie wir diese
Gedanken in die Tat
umsetzen.
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Respekt gegeniiber
dem kreativen
Prozess

Das Fotografieren ist ein kreativer Akt. Jedesmal, wenn Fotografen von sich
behaupten, sie seien »nicht besonders kreativ«, muss ich seufzen, da es so klingt, als
wiire dies ein genetischer Defekt, der sie daran hindere, die Dinge kreativ umzuset-
zen, von denen sie sich wiinschten, sie kdnnten es. Soweit ich sagen kann, geht es bei
der Kreativitiat um zwei Dinge: unsere Art zu denken und wie wir diese Gedanken in

die Tat umsetzen.

Die Kreativitét ldsst sich mit dem Verstand erfassen und wir konnen aktiv »kreati-
ver werden«. Das Erste, was wir tun konnen, ist, sich mit der Vorstellung vertraut
zu machen, dass die Kreativitit weniger ein linearer als ein spiralartig verlaufender
Prozess ist. Wir haben Gedanken, machen etwas mit ihnen und dann fithrt uns die
Kreativitit zu neuen Gedanken, neuen Fragen und wiederum zu neuen Kreationen.
Dabei beruht die Kreativitit auf Handlung. Die Kreativitét ist also mehr ein
Arbeitsethos als alles andere. Als Thomas Edison von einem Prozent Inspiration
und neunundneunzig Prozent Transpiration sprach, meinte er genau das damit, die

unmittelbare Verbindung des Denkens mit dem Handeln.
Die Frage, wie man kreativer werden kann, ist also sehr wichtig.

Doch zunichst ein kleiner Diskurs.
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Was Kreativitiit nicht ist

Im Zusammenhang mit diesen Uberlegungen finde ich es wichtig, Thnen zu

sagen, dass das alleinige Streben nach Originalitit nicht im Entferntesten mit
Kreativsein zu tun hat. Ich glaube kaum, dass Originalitét fiir sich genommen ein
erstrebenswertes Ziel ist. Im Prinzip leitet sich alles von irgendwo ab, und wie viele
Schriftsteller bereits gemerkt haben, sind alle Kiinstler in gewisser Weise Diebe.
Sie borgen sich Ideen, nehmen sie an und machen neue Dinge aus alten, sodass es im
Grunde nichts Neues unter der Sonne gibt. Der Originalitit nachzujagen ist daher
nicht nur sinnlos, sondern lisst meist auch das Publikum aufien vor, das die Werke
rezipieren soll. Ganz gleich, um wen es sich bei diesem Publikum handelt, so fiihlt
es sich doch insgesamt mehr zu den aufrechten, ansprechenden Arbeiten hinge-
zogen als zu denen, die allenfalls »neuartig« sind. Seien Sie also lieber Sie selbst,
seien Sie ehrlich, und dann stellt sich die Originalitat mitunter von selbst ein. Der
Schriftsteller C. S. Lewis bemerkte dazu treffend: »Auch in der Kunst und Literatur
wird niemand, der sich angestrengt um Originalitit bemiiht, jemals originell sein.
Versucht man jedoch, einfach die Wahrheit zu sagen (ohne sich einen Deut darum
zu scheren, wie oft sie schon gesagt worden ist), wird man in neun von zehn Féllen

originell sein, ohne es iiberhaupt zu merken.«

Auf Originalitit aus zu sein ist also eine Falle. Was soll das tiberhaupt sein? Denn
wenn wir nicht gerade etwas direkt kopieren wollen, ist alles von uns Geschaffene
streng genommen original. Fiir mich lautet die Frage also eher: »Ist es das, was ich
kreieren wollte? Gehort es zu mir?« Das geniigt mir, und diese beiden Fragen halten
mich davon ab, mich durch den vermeintlichen Anspruch einer so genannten Origi-
nalitét verleiten zu lassen. Derlei Bedenken iiberlasse ich gerne den Kunstkritikern,

die von der Biirde, selbst Dinge wie Kunst zu produzieren, befreit sind.

Doch wie nun kénnen wir unsere Befihigung zu neuen Ideen und deren Umsetzung

steigern?

Werden Sie interessierter
Als ein junger Fotograf Jay Maisel fragte, wie er interessantere Fotos machen

konne, gab dieser die beriihmt gewordene Antwort: »Werde eine interessantere
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Person.« Dem kénnte man meiner Meinung nach hinzufiigen: »Werde zu einer

interessierteren Person.«

Das Leben dreht sich nicht um die Fotografie, sondern in der Fotografie geht es um
das Leben. William Shatner war 1986 Gast in Saturday Night Live und stellte sich
selbst in einem Sketch Giber Star-Trek-Kongresse dar. Und wie er so vor den ganzen
Fans in Kostiimen und mit Spock-Ohren stand, rief er ihnen zu: »Habt Ihr denn
kein eigenes Leben?« Dieser Denkanstofd wére auch fiir jeden Kamerabesitzer der
richtige. Wenn sich bei uns alles nur noch um die Fotografie selbst dreht, wir uns
von den Einfliissen der Welt und den Lebenserfahrungen abkapseln, wovon sollen
dann unsere Fotos handeln? Wenn wir noch Fotokataloge wilzen und uns auf
Websites herumtreiben, auf denen der Einsatz von externen Blitzen erklart wird,
woraus sollen wir dann unsere eigene Kreativitit schopfen? Um die Kamera sinnvoll

in die Welt zu tragen, muss unsere Welt aus mehr bestehen als nur aus der Kamera.

Die Kreativitét ist kein magischer Prozess und weit davon entfernt, lediglich ein
Geschenk von Musen oder Engeln zu sein. Sie ist zwar gewiss eine Art Wunder, wie
unser Gehirn, aus dem sie entspringt, ebenso eines ist, doch die kreativen Vorgiinge
werden immer besser verstanden. Inzwischen wissen wir, dass die Ideen nicht wie
ein Blitz aus heiterem Himmel kommen. Wenn man die Idee hat, mag einem dies
zwar so vorkommen, doch die Saat fiir diese Idee wurde bereits sehr viel frither
ausgebracht und konnte in der Zwischenzeit in Ruhe aufgehen. Die Ideen kommen
also, wenn das Gehirn zuvor nicht assoziierte Gedanken in Verbindung bringt, und
je mehr dieser Gedanken uns als Rohmaterial zur Verfiigung stehen, desto mehr
dieser Verbindungen kénnen eingegangen werden. Steve Jobs sagte einmal, dass
Kreativitit kaum mehr sei, als Dinge zu verbinden. Solche Dinge zu sammeln, bringt
uns die beste Grundlage fiir neue Ideen. Mit diesen »neuen Ideen« meine ich nicht
die ganz groflen Wiirfe, die die Welt verindern. Mein Freund und Fotografenkollege
Zack Arias bemerkte dazu einmal, dass wir Fotografen seien und nicht Krebs heilen
wollten. Unter Ideen verstehe ich in diesem Zusammenhang mehr die Was-wiire-
wenn-Fragen, die wir an uns selbst richten und die unseren Arbeiten eine neue

Richtung geben.
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Wenn man sich einmal Zeit nimmt, Filme anzuschauen und sich tiber das bild-
liche Geschichtenerzihlen aus cineastischer Sicht Gedanken macht, kann das zu
folgenden Fragen fithren: Wie wiire es, ich wiirde die Farbgebung meiner Fotos
bewusst gestalten? Wie wire es, ein anderes Seitenverhiltnis zu verwenden?
Mein Weiflabgleich arbeitet immer so gnadenlos naturgetreu. Wie wire es, ich
wiirde die Farbtemperatur etwas freier gestalten und so die Bildstimmung gezielt

beeinflussen?

Einem Ballett zuzuschauen kann in einem die Leidenschaft fiir die Bewegung und
deren Umsetzung in den eigenen fotografischen Werken erwecken. Wie kann sich
der Besuch einer Van-Gogh-Ausstellung auf die eigenen Arbeiten auswirken? All
dies tiberlegen wir nicht, um schlicht nachzuahmen, sondern um Eindriicke zu
sammeln und vielleicht eines Tages, unter der Dusche, eine Idee zu haben, wie man
aus der Leidenschaft fiir ballettartige Bewegung und der Van Gogh’schen Farbge-
bung etwas Neues schaffen konnte, an das man noch nie gedacht hat. Ohne diese
Dinge, Eindriicke, gibt es nichts zu verbinden. Die Neugier wird Sie dazu bringen,
solche Eindriicke zu sammeln. Sich immer zu fragen, »was wire wenng, lisst Sie die
Verbindungen herstellen. Dahinter stecken das Bestreben, immer etwas Neues zu
lernen, und die Offenheit, mehr zu erfahren oder auszukosten, als man moglicher-

weise erwartet hat.

Wir sind durch die Summe der Einfliisse auf uns zu dem geworden, was wir sind. Je
gezielter, aber auch vielfiltiger diese Einfliisse sind, desto interessanter werden wir

als Person. Und daraus entstehen Werke, die ebenfalls interessanter sind.

Lassen Sie sich Zeit zur Reife

Die Eindriicke und Gedanken verkniipfen sich nicht auf der Stelle. Ideen brauchen
ihre Zeit zu reifen. Das Gehirn ist zwar fihig, erstaunliche Verbindungen herzu-
stellen, lisst dies allerdings eher tiber die Zeit geschehen. Durch die stindig neuen
Reize im Verlauf der Zeit bekommt das Gehirn mehr, mit dem es arbeiten kann. Es

braucht seine Zeit, um damit herumzuspielen, und Druck hilft da gar nicht.
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Der Schliissel zu neuen Ideen liegt also im Zugang zu verschiedenen Einfliissen

(je vielfiltiger desto besser) und darin, sich selbst Zeit zu geben, iiber sie nachzu-
denken. Es wiire natiirlich wunderbar, wenn es ausreichen wiirde, einfach mehr
Filme zu schauen oder mehr Biicher zu lesen, um neue Impulse fiir unsere Werke

zu erhalten. Doch leider konnen wir schlecht vorhersagen, welche dieser Impulse
sich mit welchen verkniipfen und vor allem wann. Dieses Rohmaterial reifen zu
lassen, wihrend wir stetig neues aufnehmen, ist also wichtig. Es reicht nicht, einfach

herumzusitzen und auf den Zauber zu warten. Es gibt hier keine Zauberei.

Sammeln Sie also Rohmaterialien, werfen Sie sie in den Topf und lassen Sie sie
garen, wihrend Sie neue Dinge auskundschaften. Nicht einfach nur mehr Dinge,
sondern neue. Sind Sie etwa Hochzeitsfotograf? Dann schauen Sie sich Aufnah-
mestile an, die ganz anders sind als der I hrige. Analysieren Sie Landschaftsfotos.
Lesen Sie Liebesgeschichten und schauen Sie franzosische Filme von Regisseuren,
deren Namen Sie nicht aussprechen kénnen. Finden Sie Anreize, an die andere nie
gedacht haben und von denen Sie nie etwas gehort haben, und schon bald tanzen

mehr Gedanken in Threm Kopf herum, als Sie glauben, verarbeiten zu kénnen.

Verurteilen Sie Thre Ideen nicht

Ihre Aufgabe besteht nicht darin, aktiv tolle Ideen zu produzieren. Ihre Aufgabe ist
es, neue Reize aufzugreifen und ihnen Zeit zu geben zu reifen, sich neu zu verkniip-
fen, um dann auf diese zu horen. Ich habe den Verdacht, dass wir viel mehr neue
Gedanken und Ideen haben, als wir uns zugestehen, wir diese aber oft verwerfen,
weil sie uns unrealistisch, undurchfiithrbar oder schlichtweg dumm erscheinen und
wir deswegen nicht auf sie horen. Vieles von dem ist sicher nicht Gold wert, wir soll-
ten diese Ideen dennoch beriicksichtigen und analysieren, denn wenn sie uns auch
zunichst unausgegoren erscheinen mogen, spéter, im Kontext anderer scheinbar
weniger guter Ideen, konnen sie vielleicht doch zu Gold werden. So gesehen gibt es
auch keine schlechten Ideen, sondern hochstens unvollstindige, die im geschiitzten
Raum noch etwas gedeihen miissen. Schreiben Sie sie also nicht komplett ab, bevor

Sie Thnen die Chance zum Wachstum und zur Wandlung gegeben haben.
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Bei meinen Fotos, die ja nichts anderes als Ideen in visueller Form sind, gehe ich
genau so vor. Ich sage zwar oft, dass ich Festplatten voller Schrottfotos habe, aber
eigentlich sind sie kein Schrott. Es sind Vorentwiirfe, die das kreative Riaderwerk
am Laufen halten und mich Fragen tiber meine Arbeiten stellen lassen, die mir
schlussendlich zu besseren Fotos verhelfen. Was hatte ich im Sinn? Warum hat das
nicht funktioniert? Hat es wirklich nicht funktioniert oder haben meine Erwar-
tungen mir einen Weg in eine neue Richtung oder zu einem Ergebnis versperrt,
das noch besser gewesen wire als meine Ursprungsidee? Wie kann ich diese Linie,
Form oder diese Beziehung zwischen Bildelementen durch besseres Licht oder
einen besseren Moment verstirken und dadurch etwas duflerst Wirkungsvolles

erschaffen?

Unsere Fragen bewirken hier oft schon mehr als die Antworten darauf. Die Fragen
eroffnen uns neue Moglichkeiten, wihrend uns konkrete Antworten nur jeweils
eine Moglichkeit erlauben und die anderen nicht mehr zum Zug kommen, was nicht

gerade der optimale Nihrboden fiir etwas wirklich Neues ist.

Legen Sie sich selbst mehr Beschrinkungen auf

Ich habe schon vielen Leuten nahegelegt, sich gemifd Lao-Tse selbst Beschrinkun-
gen aufzuerlegen: »Was Dir im Weg steht, ist der Weg.« Daran glaube ich immer
noch. Doch jetzt denke ich noch weiter und lege meinen Schiilern ans Herz, sich
ganz bewusst auf Beschrinkungen einzulassen, weiter unter ihnen zu arbeiten und

wenn sie nicht drastisch genug ausgefallen sind, sie nochmals zu verschirfen.

Um unsere Kreativitit anzufachen, konnten es Beschrinkungen wie diese sein:
Fotografieren Sie nur in Schwarz-Weif3. Verwenden Sie nur ein 24-mm-Objektiv.
Fotografieren Sie einen Monat lang nur im quadratischen Seitenverhéltnis.
Fotografieren Sie ausschlieflich bei Gegenlicht. Wiihlen Sie keine Verschlusszeit
unter 1/2 s. Wihlen Sie Thre personliche Beschrinkung aus und beobachten, wie
sich dann Ihre Ideen entwickeln, die unter dieser Vorgabe entstehen und in die Tat
umgesetzt werden. Bei jeder Reise oder Auftragsarbeit lege ich mir eine Beschrin-

kung aufund setze mir ein Ziel fiir das Ergebnis.
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Alsich beispielsweise in der Wildnis des Khutzeymateen Provincial Park in
Britisch-Kolumbien war, um dort Grizzlybéren zu fotografieren, habe ich mir
Beschrinkungen sowohl beim Fotografieren selbst als auch bei der Nachbear-
beitung auferlegt. Ich habe ausschliefllich im 16:9-Seitenverhéltnis fotografiert,
wodurch ich zu ganz anderen Bildkompositionen gezwungen war, als ich es von
4:5 gewohnt war, mit dem ich in den zwei Jahren zuvor meist gearbeitet hatte.
Bevor ich zu den Biren flog, hatte ich in Italien mich zum Seitenverhiltnis von 1:1
gezwungen. Derlei Beschriankungen erfordern neue Ideen und Arbeitsweisen. In
einem 16:9-Format muss man logischerweise ganz anders gestalten als bei 1:1. Aus

den neuen Anforderungen erwachsen ganz neue, iiberraschende Kompositionen.

Beginnen Sie jetzt

Je weniger Zeit zwischen der Saat einer neuen Idee (oder der seltenen Erleuchtung)
und der Umsetzung in die Tat vergeht, desto besser. Wihrend zwar einerseits Zeit
vergehen muss, damit eine Idee zur Reife kommt, sollte man andererseits bei der
Umsetzung nicht zu lange zogern, damit die Stimme der Angst, der so genannte
gesunde Menschenverstand, nicht wieder die Oberhand gewinnt oder Zerstreuun-
gen des Alltags diesen Schwung der Begeisterung ausbremsen. Sagen Sie sich nicht:
»Ich muss die Idee erst vollstindig durchdacht haben.« Das ist Blodsinn. Am besten
entwickeln sich die Ideen in der laufenden Praxis weiter. Machen Sie sich eine
Zeichnung in Ihrem Notizbuch, buchen Sie Ihr Modell oder ein Studio oder machen
Probeausdrucke fiir IThr neues Buch. Suchen Sie sich Mitstreiter oder tun sonst

etwas, das fiir Thren Plan zu tun ist. Legen Sie los!

Solange Sie Ihre Idee nicht angefangen haben umzusetzen und sie etwas Zeit, Raum,
kleinen Missgeschicken und unerwarteten Impulsen von aufen ausgesetzt haben,
konnen Sie nicht sagen, ob sie wirklich gut war oder nicht. Es ist vollig in Ordnung,
ein Projekt einzustampfen oder ihm eine vollig neue Richtung zu geben - schliefilich
geht es um Kreativitit und nicht um Hausaufgaben. Geben Sie trotzdem nicht auf,
bevor Sie es nicht ernsthaft probiert haben, denn nur durch Ausprobieren kann aus
solchen halb ausgereiften Projekten etwas werden, das Ihre Vorstellungen sogar

weit tibertreffen kann.
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Kreativitat ist schon
ohne den Versuch,
der Unsicherheit

des Lebens und den
eigenen Annahmen
und Erwartungen
gerecht zu werden,
keine einfache Sache.



95

Die Bereitschaft
zum Loslassen

Was den Kampf mit der Kreativitiit angeht, hat der kolumbianische Schriftsteller
Gabriel Garcia Marquez den besten Rat gegeben, den ich jemals gehort habe:
»Miihen Sie sich nicht zu sehr ab. Die besten Dinge passieren vollig unerwartet.«

Er propagiert damit das kreative Loslassen. Mit Aufgeben hat das nichts zu tun.

Es ist keine Resignation gegeniiber uns stéirker erscheinenden Kriften, die uns
zuriickhalten wollen. Es ist vielmehr die Bejahung von Kriften, die uns in Richtung
von Dingen treiben, die sich unserer Erwartungshaltung entziehen. Diese Richtung
ist bedeutsamer, interessanter, weil sie keine Kompromisse eingeht und sich nicht
mit weniger zufrieden gibt. Dieses Loslassen gibt unserem Verlangen nach etwas
Groflerem Raum, als wir uns zunéchst vorgestellt haben, und méchte nicht, dass wir
es verpassen. Es geht darum, den Strom des Lebens zu erkennen und in ihn einzu-

treten, statt gegen ihn anzukdmpfen.
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Diese Art des Loslassens, diese Aufnahmebereitschaft ist sowohl fiir unsere Kreati-
vitét als auch unser ganzes Leben wichtig. Es gibt Zeiten, in denen wir uns mit allen
Kriften fiir unsere Belange einsetzen, und andere, in denen wir loslassen miissen.
Dabei geht es nicht um Gewinnen oder Verlieren, nicht um Stolz oder um die Angst,
die Zeche zu zahlen. Nein, hier geht es darum, uns den Moglichkeiten hinzugeben

und zu schauen, wohin der Strom uns triagt.

Wenn wir nicht gerade im Studio arbeiten (und manchmal selbst dort), macht das
Leben mit uns, was es will. Es gab nicht einen einzigen Fall, bei dem sich die Situa-
tion auf einer verstaubten Strafie in Athiopien meiner Einwilligung entsprechend
abgespielt hitte. Die wundervollen Wesen, die ich dort fotografierte, haben stets
das getan, was sie fiir richtig hielten, ohne auf meine Wiinsche einzugehen. Die
Menschen, die wir fotografieren, haben alle eine eigene Seele und einen eigenen
Willen. Wenn wir authentisch an unsere Fotografie herangehen wollen, sind wir gut
damit beraten, uns deren Willen zu beugen und zu schauen, wohin uns das fiihrt.
Wir halten uns mit unseren Kameras fiir die entscheidenden Momente bereit. Der

Unflexible wird vom Leben selten belohnt, sondern eher bestraft.

Das Abmiihen fordert sehr viel Energie und Aufmerksamkeit von uns. Fiir die
meisten von uns besteht das Ziel nicht im Gewinnen, sondern im Erschaffen. Steven
Pressfield hat in seinem Buch The War of Art den Begriff des Kampfs in der Kreati-
vitit geprigt, doch das sollte nicht von dem ablenken, was er eigentlich sagen wollte.
Die Kunst selber ist kein Kampf, kein Krieg. Bei der Schlacht geht es nicht um
duflere Feinde, sondern um innere, die er treffend Widerstinde nennt: Die Stimme,
die uns im Bett hilt, statt um vier Uhr morgens aufzustehen, um den Sonnenaufgang
zu fotografieren; die Stimme, die uns klarmachen will, wie unangenehm es uns doch
sei, Fremden auf der Strafe niherzutreten; die Stimme, die uns das eigene Projekt
zu Seite legen, das Ausdrucken unserer Werke aufschieben oder Zweifel an unserem
Buchprojekt aufkommen lisst. Gegen diese Stimmen gilt es anzukdmpfen. Diese

Schlachten gilt es zu schlagen.
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Mir geht es jedoch nicht um den Kampf. Es geht mir nicht um diese Widerstiinde,

denen wir uns einfach hingeben sollen.

Der Kampf, den es loszulassen gilt, ist der, der uns von unseren besten Arbeiten
abhilt, der uns die kreative Energie und unser Bewusstsein fiir das Licht, die Linie
und die Momente raubt, die unsere Fotos ausmachen. Wir sollten den Kampf gegen

unsere Erwartungen aufgeben.

Kreativitit ist schon ohne den Versuch, der Unsicherheit des L.ebens und den
eigenen Annahmen und Erwartungen gerecht zu werden, keine einfache Sache.
Falls Sie der Gedanke des Loslassens Threr eigenen Annahmen und Erwartungen
iiberfordert oder Sie ihn als Schwiche auslegen, hilft Thnen vielleicht die Vorstel-
lung, wie Kraft in der Kampfsportart Aikido eingesetzt wird. Kraft wird dort nicht
mit Gegenkraft beantwortet, sondern abgeleitet. Der Schlag des Gegners wird also
nicht abgeblockt, sondern soll dorthin in die Luft gehen, wo er urspriinglich treffen
sollte. Der Angegriffene weicht unterdessen deutlich zur Seite aus und zieht den
Arm des Schlagenden unter Ausnutzung der Schlagenergie so, dass dieser zu Fall
kommt. Auf diese Weise wird der Kraft viel effizienter begegnet, vor allem dann,
wenn der Gegner eigentlich sehr viel stiarker ist. Das Ganze sieht auch sehr elegant

und wiirdevoll aus, wie ein Tanz.

Eine Situation anzunehmen, wie sie ist, ist der Schritt zur Erkenntnis, was ist.
Ringen wir mit unseren Erwartungen und Hoffnungen auf ein bestimmtes Foto,
werden wir unfihig zu erkennen, was ist. Dieser Tunnelblick hilt uns davon ab,
empfinglich und aufmerksam zu bleiben, was ja die wichtigsten Eigenschaften eines

Fotografen sind — ob er gerade eine Kamera in der Hand hilt oder nicht.

Loslassen heift, sich dem Lauf der Dinge zu {iberlassen. Damit sind weder Taten-
losigkeit noch Passivitit gemeint. Es ist vielleicht mehr ein Loslassen der Aktivitit
der linken Gehirnhilfte zu Gunsten der rechten, also das strikt analytische und
kritische Denken zugunsten einer gnidigen, offenen Haltung aufzugeben. Dadurch

erfiihlen wir mehr, was wir fotografieren, genau so (wenn nicht mehr), wie wir
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bewusst dariiber nachdenken. Dies als Passivitéit oder gar Apathie auszulegen, wire

bedauerlich.

Im Groflen und Ganzen bedeutet dies, sich dem Lauf der Dinge zu {iberlassen, diesen
FlieRRzustand (Flow) zu erleben. Dabei stellt sich auf einem hohen Niveau auch eine
Art Fliefgleichgewicht zwischen der Herausforderung der Aufgabe und unserem
Konnen ein. Dieses FliefSgefiihl stellt sich demnach nicht ein, wenn die Aufgabe
unsere Fiahigkeiten iibersteigt: Dann ist es Miithe. Umgekehrt verhilt es sich, wenn
unsere Kenntnisse und unser handwerkliches Kénnen unsere Anforderung an das
Sehen weit {ibertreffen. In solchen Fillen stellt sich Routine und Langeweile ein.
Das Fliefigefiihl haben wir, wenn unser Sehen unser technisches Kénnen fordert
und uns in einen Zustand extremer und fast unbewusst stattfindender Konzentra-

tion versetzt.

In solchen Augenblicken findet dieser Tanz statt, wenn wir nicht mehr versuchen,
die Kontrolle zu tibernehmen, uns dem Strom tiberlassen und schauen, wohin er uns

triagt.

Doch die ganze Diskussion um das Loslassen kann nicht dariiber hinwegtéiuschen,
dass wir den Fliezustand nicht bewusst kontrollieren konnen. Um dorthin zu
gelangen, hat man oft harte Arbeit vor sich. Ganz gleich, in welcher Disziplin wir
tétig sind, ohne technisches Kénnen und Vorstellungskraft gelangen wir nicht
dorthin. Es gehort immer eine gewisse Herausforderung dazu und die Féahigkeit,
diese zu meistern. Stellt sich bei mir dieses Fliegefiihl nicht ein, stelle ich mir diese
Herausforderung in Form einer Beschrinkung oder indem ich mir groflere Ziele
setze. Die Kreativitit muss sich an etwas abarbeiten. Eignen Sie sich neue Fertig-
keiten an, arbeiten Sie mit neuen Techniken, machen Sie sich téglich auf die Suche
nach etwas, das Sie inspiriert. Das Fliefigefiihl kommt auf dem Riicken harter Arbeit
dahergeritten und wenn es echt ist, miissen Sie wahrscheinlich nicht erst sehr stark

daran denken, sondern es einfach geschehen lassen und weiterarbeiten.
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Es scheint jetzt so, also wiirde ich hier zwei gegenteilige Ansichten vertreten,

also sowohl zu kiimpfen als auch loszulassen. Das liegt einfach daran, dass Sie im
kreativen Prozess beide ihren Platz haben. Mein Vorschlag lautet daher, so lange
zu kdmpfen, bis man in die Lage kommt, dass sich das Fliefigefiihl einstellen kann.
Kéampfen respektive arbeiten Sie fiir das, was Sie wollen, bleiben aber offen fiir
die grofleren Dinge (wie Gelegenheiten und Moglichkeiten, an die Sie nie gedacht
haben), wenn es um deren Umsetzung geht. Fiir die meisten von uns gilt, dass

das, was wir erschaffen, grofer ist, als wir zunichst angenommen haben, und das

FlieRgefiihl uns dorthin tragt.
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Je neugieriger wir
sind, desto kreativer
werden wir.
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Seien Sie
neugierig!

Kreativitit entfaltet sich am besten im Ungewissen, und jede kreative Unter-
nehmung, die somit auf unbekanntes Gebiet vordringt, fithrt zu nicht eindeutig
vorhersehbaren Ergebnissen. Die Neugier ist das unwiderstehliche Verlangen, in
das Unbekannte zu schauen und herauszufinden, was dort zu finden ist und welche
neuen Moglichkeiten sich daraus ergeben. Die Neugier ist seit Jahrhunderten
Motor fiir Innovationen, Erfindungen und wissenschaftliche Entdeckungen. Uns
Fotografen treibt sie ebenfalls zu neuen Entdeckungen, neuen Techniken und
Ausdrucksmitteln an. Sie ldsst uns tiber den Tellerrand und das Offensichtliche
schauen. Wer auf Reisen fotografiert, wird von der Neugier mit seiner Kamera an
unbekannte Orte gelockt, in ungeahnte Nebenstraflen gefiihrt, und, was vielleicht

am wichtigsten ist, fernab der bekannten Ausblicke der Postkartenfotos geleitet.

Fiir manche ist der Drang der Neugier unvermeidlich, sodass man es nicht lassen
kann, um die Ecken zu blicken und sich Fragen zu stellen, selbst wenn man es wollte.
Andere hingegen brauchen dazu einen kleinen Schubs. Ich bin fest davon tiberzeugt,
dass wir je neugieriger, desto kreativer sind. Walt Disney sagte einmal: »Die Neugier

fuhrt uns auf neue Pfade.« Auf diesen neuen Pfaden sehen wir neue Dinge, neue
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Sichtweisen und neue Moglichkeiten, davon Fotos zu machen, die diese neuen Dinge
wiedergeben oder ausdriicken. Fiir diejenigen, die sich um nichts in der Welt als
neugierig bezeichnen wiirden, gibt es Mittel und Wege, die Neugier zu wecken und

gedeihen zu lassen.

Machen Sie sich aufins Unbekannte

Ausgehend von der Annahme, dass die Neugier ihren Ursprung nicht im Vertrauten,
sondern im Unbekannten hat, besteht die beste Moglichkeit, seine Neugier zu
erwecken, darin, sich willentlich dem Unbekannten auszusetzen. Lesen Sie dazu
Biicher tiber Themen, iiber die Sie keine eigene Meinung haben. Lesen Sie {iber

das Fortpflanzungsverhalten von Quallen, wie man eine Jurte baut oder wie man
Tierpraparator wird. Unser Gehirn begreift Dinge, die wir interessant finden, am
leichtesten, und solange man sich nicht sehr vielen Dingen ausgesetzt hat, weif man

wenig iliber sich und was einen interessiert.

Dabei geht es nicht darum, sich mit Informationen volllaufen zu lassen, sondern sich
neuen Sachgebieten auszusetzen und zu schauen, was hingenbleibt. Lesen Sie dazu
auch Biografien von Menschen in der Kunstwelt, schauen, was diese interessiert und
gehen Sie dem nach. Es wire gar nicht schlecht, wenn Sie dabei herausfinden, dass
es viel auf dem Gebiet der visuellen Kunst oder der Geschichte der Fotografie gibt,

von dem Sie noch nichts gehort haben, und auf diese Weise ihre Neugier kultivieren.

Stellen Sie viele Fragen

Es liegt in der Natur von Fragen, dass sie das Unbekannte erschliefden, vor allem
wenn Sie ohne vorherige Planung entstehen. Meine besten Fotos sind stets ent-
standen, wenn ich meine Erwartungen und Annahmen hintangestellt habe und
einer Reihe von Fragen nachgegangen bin. Was wiirde passieren, wenn ich meinen
Standpunkt dnderte? Wie wiirde es aussehen, wenn ich mit kiirzerer Brennweite
oder lingerer Verschlusszeit fotografieren oder auch einfach linger abwarten
wiirde? Was wiirde passieren, wenn ich das Bild komplett anders aufnehmen wiirde,
als man es normalerweise macht oder mein erster Impuls mir gesagt hat? Wie wiirde

¢

Picasso dieses Motiv fotografieren?
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Auferhalb der Fotografie unsere tiglichen Handlungen zu hinterfragen hilft uns
ebenfalls, querzudenken. Je mehr wir auf unerwartete Antworten stofien, desto
mehr fiihren uns diese Entdeckungen zu neuen und erfiillenden Orten und umso

wahrscheinlicher wichst unsere Neugier.

Probieren Sie neue Dinge aus

Fragen zu stellen ist im Vergleich zum Ausprobieren neuer Dinge, also der aktiven
Form der Nachforschung, einfach. Lernen Sie daher nicht einfach neue Dinge,
machen Sie sie auch. Machen Sie einen Sprachkurs. Lernen Sie ein Flugzeug zu
fliegen. Machen Sie einen Tauchkurs oder lernen Sie zu topfern. Probieren Sie neue
Dinge aus, um mit dem Unbekannten Freundschaft zu schliefen und ihr Gehirn
aufneue Art zu beanspruchen und so Thre Neugier und Kreativitit anzufachen.
Dartiber hinaus eignen wir uns neue Kenntnisse und Denkweisen an, die uns bei

anderen Problemlosungen niitzlich sind.

Mein Schritt in die Welt des Tauchens hat mich an neue Orte gefiihrt, mich

neue Erfahrungen mit Licht machen lassen und mir kreative Moglichkeiten und
Arbeitsfelder eroffnet, die ich nie fiir méglich gehalten hatte. Neue Techniken oder
Ausriistungen auszuprobieren, kann auch neue Felder erschlieffen, selbst wenn der
unmittelbare Nutzen fiir die eigenen Arbeiten nicht ersichtlich ist. Probieren Sie
dieses eine Tilt-Shift-Objektiv aus, fotografieren ein wenig analog, lernen, wie man

Abziige macht, erlernen Sie historische Techniken und schauen, wohin das fiihrt.

Lernen Sie das Geheimnis schiitzen

Ein Puzzle zusammenzusetzen ist zwar ein guter Anfang, doch nichts regt die
Neugier und Kreativitit mehr an als ein gutes Geheimnis. Bei Puzzles gibt es
definierte Losungen, ein Geheimnis bleibt ungelést und gibt uns etwas, mit dem wir
uns auseinandersetzen und neue Moglichkeiten erproben konnen. Die Kreativitit
spielt sich im Gehirn ab und wird von Neugier und der Beschéftigung mit einem
Geheimnis in ganz anderen Arealen angeregt. Andere sagen, dass die treibende

Frage der Kreativitiit die wiire: »Was wire wenn?« Wenn diese und alle folgenden
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Fragen personlich werden und unsere Kunst beeinflussen, entspringen sie unserer

eigenen Neugier.

Lernt man das Geheimnisvolle schitzen, hat dies unmittelbar mit unserem Ver-
héltnis mit dem Unbekannten zu tun, was wiederum viel mit Angst zu tun hat. Man
gewoOhnt sich daran, nicht auf alles eine Antwort parat zu haben. Es geht mehr um
das Fragenstellen an sich, um dann so viele Reaktionen wie moglich auf diese Fra-
gen zu provozieren, statt sich gleich mit der ersten Antwort zufriedenzugeben und
es dabei zu belassen. Im spiiter folgenden Kapitel »Die Suche nach der Geschichte«
werde ich das Geheimnisvolle als wichtigen Teil unserer Fotos beleuchten, weil es
unserer Fantasie Raum gibt, etwas, mit der sie arbeiten kann. Das Gleiche gilt fiir
unseren eigenen kreativen Prozess. Neugier kann nur im Zusammenhang mit dem
Unbekannten bestehen. Je mehr Fragen wir offenlassen, desto mehr bricht sich

unsere Vorstellungskraft Bahn, was unserer Kreativitiit zusétzlich Auftrieb verleiht.

Meiden Sie Routine

Rituale und etablierte Pfade haben ihren Wert, doch sie kénnen uns auch einengen,
wenn wir es uns zu bequem machen. Dies gilt fiir die Fotografie und fiir das Leben
gleichermafden. Lockern Sie die Dinge etwas auf. Nehmen Sie auf dem Weg zum
Einkaufen eine andere Route. Essen Sie etwas, was sie sonst nicht essen. Setzen Sie

sich Dingen aus, die Sie aus Gewohnheit ansonsten nicht bevorzugen.

Wenn sich die Neuronen im Gehirn verschalten, tun sie das bei gewohnten Tatig-
keiten auf Dauer, was die Beschreitung neuer neuronaler Pfade erschwert. Strikte
Routinen zu meiden oder ihnen zumindest zeitweise zu entkommen, gibt dem
Gehirn die Chance, etwas Neues zu erfahren und auf diese Weise vielseitiger zu

werden.

Wire die Erschaffung besserer Fotos lediglich die Folge besseren technischen
Verstiandnisses, wire es viel leichter und vor allem berechenbarer: Wenn man dies
macht, kommt das dabei heraus. Doch das wiirde schnell langweilig werden, sowohl

fiir uns als auch den Betrachter. Das Unbekannte und der Umgang damit macht die
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Kunst so wirkungsvoll. Das Unbekannte ldsst uns die Welt mit anderen Augen sehen

und erfiihlen.

Je neugieriger wir uns selbst und der Welt entgegentreten, desto mehr Probleme
gibt es zu l6sen. Je mehr dieser Losungen wir begegnen, desto tiberraschender und
kreativer werden unsere Werke. Lautet der beste Rat der Fotografie »Blende 8 und
prasent sein«, konnte die beste Frage infolge unserer Neugier lauten: »Wo soll ich
priasent sein?« Gehen Sie der Frage nach und schauen, wohin sie fiithrt, und zeigen

uns dann, was Sie dort gefunden haben.
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Mit dem zu arbeiten,
was man vorfindet,
und sich von dessen
Energie leiten zu
lassen statt gegen

sie zu arbeiten,

ist elementarer
Bestandteil kreativer
Improvisation.
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Improvisation

Comedy und Jazz sind dafiir bekannt, dass sie auf Improvisationstalent beruhen.
Fotografie tut dies auch, selbst in kontrollierter Umgebung wie einem Studio. Als
Student habe ich Improvisationstheater gemacht und spiter als Komiker grofie
Anteile meines Programm aus dem Stegreif gespielt, da in diesem Metier nichts iiber
diese unmittelbare Energie und Authentizitit geht. Dasselbe gilt meiner Meinung

nach auch in der Fotografie.

Improvisation bedeutet, spontan auf das zu reagieren, was uns die Realitit bietet,
sei die Arbeit mit einem Model im Studio noch so sorgsam vorbereitet. Wir greifen
auf, was wir vorfinden, und arbeiten mit all unseren handwerklichen Fihigkeiten
damit. In der Improvisation ist das einzige, was wir wirklich im Griff haben, unser

Handwerk.

Aufgrund der unvorhersehbaren Natur des Komddiantentums haben die in diesem
Feld Tétigen im Laufe der Zeit eine Reihe von Prinzipien erarbeitet, die je nach Quelle
etwas unterschiedlich lauten. Im Folgenden habe ich ein paar davon zusammengetra-

gen, die meiner Meinung nach in der Fotografie gut Anwendung finden kénnen.
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Auf Zustimmung aus sein

Man konnte es auch als »ja sagen« oder »nicht nein sagen« ausdriicken. Nein zu
sagen unterbricht die Verbindung zwischen Thnen und Threm Partner, in unserem
Fall die sich vor Thnen entwickelnde Szene, die das Leben Ihnen gerade anbietet. Sie
ist eben, wie sie ist. Auch wenn man fiir die geplante Sonnenuntergangsszene mit
Nebel im Vordergrund eigens angereist ist, kann man sich nicht dariiber beklagen,
wenn es regnet. Das Beschweren torpediert letztlich nur die eigenen Ambitionen,
wenn man sich darauf fokussiert, was die Natur gerade nicht liefert und dann nicht
mehr sieht, was sich tatséchlich vor den Augen abspielt. Man kann nichts fotogra-
fieren, was nicht da ist. Hat man die Zeit, kann man eventuell darauf warten. Doch
warum sollte man in der Zwischenzeit nicht seine Kreativitit walten lassen und das

fotografieren, was man gerade vorfindet?

Auf einer nicht lang zuriickliegenden Japanreise hatte ich vor, eine Gruppe von
Wasserfillen zu fotografieren, deren Wasser einen sehr schonen Blauton hat. Die
Wasserfille waren in der Tat sehr schon, gaben aber an jenem Tag kein Foto ab,
jedenfalls nicht fiir mich und die Ausriistung, die ich mitfiihrte. Aber weil ich schon
mal da war, arbeitete ich mich an der der Szenerie ab, obwohl mir klar war, dass sie
mich im Grunde gar nicht interessierte. Meine zuvor gehegten Erwartungen liefRen
mich alles ablehnen, was ich vorfand, bis ich mich schliefflich von den Wasserfillen
abwendete und mich auf die Suche nach einem Motiv machte, fur das ich etwas

empfand.

Das zu akzeptieren, was da ist, trigt mafigeblich zur Wahrnehmung eines Ortes
oder einer portritierten Person bei. Das zu nehmen, was einem gegeben wird, und
damit zu arbeiten, sich mit dem Strom zu bewegen statt gegen ihn anzukdmpfen ist

ein wesentlicher Bestandteil der Improvisation.

Tragen Sie etwas bei
Das zweite Prinzip baut auf dem ersten auf: nicht nur »ja« zu sagen, sondern »ja
und ...« Trotz aller Bemiithungen von Fotojournalisten und Agitatoren ist und war

die Fotografie nie objektiv. Schon mit der Wahl der Brennweite, der Verschlusszeit
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und der Bildkomposition bringen wir immer unsere eigenen Gedanken, Ansichten
und Perspektiven mit in das Bild ein. Wir bestimmen, was aufs Bild kommt und was
nicht. Es geht nicht so sehr darum, was dort ist, sondern was ich sehe und wie ich es

sehe.

Wie machen Sie diesen Moment, diese Szenerie zu Ihrer eigenen? Wie driicken

Sie dem Foto Thren Stempel auf, sodass man es auch Jahre spéter noch als das
[hrige erkennt, wie man die Werke von Ansel Adams, Edward Weston oder Edward
Burtynsky eindeutig zuordnen kann? Diese Frage ist nicht leicht zu beantworten,
doch die Entdeckung méglicher Antworten macht zum Teil die Freude, zum Teil

auch gelegentlich den Frust am kreativen Prozess aus.

Machen Sie ihn sich zu eigen. Machen Sie sich keine Gedanken dariiber, wie ein
anderer Thr Motiv fotografiert hiitte oder was er dariiber denken wiirde, wie Sie es
fotografieren. Nehmen Sie Besitz, bereichern Sie es. Machen Sie aus jedem Foto eine

Zusammenarbeit mit dem, was Sie vorfinden.

Probieren Sie etwas aus

Das dritte Prinzip bezieht sich auf das vorige: »Treffen Sie Aussagen.« Oder anders
gesagt: »Stellen Sie keine offenen Fragen.« Da Sie die Gelegenheit haben, diesen
Moment zu Ihrem zu machen, tun Sie das dann auch. Das geht aber nicht, wenn
Sie offene Fragen stellen. Gehen Sie das Risiko ein, etwas zu probieren. Fragen Sie
sich nicht, was passieren wiirde, wenn Sie die Kamera weiter nach rechts bewegen.
Versetzen Sie sie einfach! Probieren Sie es aus! Wihlen Sie eine lingere Verschluss-
zeit oder benutzen eine kiirzere Brennweite. Lassen Sie [hre Fragen zu, und lassen
Sie sie nicht unbeantwortet. Wenn es mit der ersten Antwort nicht gleich klappt,
probieren Sie einfach eine andere. Beim Improvisieren geht es nicht darum, etwas
richtig oder perfekt zu machen. Es geht ums Experimentieren und wenn es dazu
einiger Fehlschlige und Frustration bedarf, um einmal Erfolg zu haben, ist es das

alles wert. Es kostet Sie nichts und kann Sie dennoch schwer belohnen.

Dies alles ist mit dem vierten Prinzip verbunden: »Es gibt keine Fehler.«
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Wie oft hore ich Fotografen iiber ihre Rate an gelungenen Bildern sprechen, als ob
es sich dabei um eine Sportart handelte, bei der sich unsere Ergebnisse bemessen
lieRen? Anders herum muss ich mich fragen, wie oft meine Sprache von negativem
Denken durchsetzt ist: »Heute war ich unterwegs und jede Aufnahme war Mist.«
Die dem zugrunde liegende Haltung bedeutet wohl, dass wir loszichen sollen, um
entsprechend oft den Ausloser zu driicken und mit tollen Fotos nach Hause zu
kommen. Das wiire so, als ob sich Komponisten ans Klavier séifden und schon beim
ersten Anlauf mit einem fertigen Stiick aufwarten konnten. Das tun sie nicht. Aber
eventuell finden sie einmal Melodien oder Akkordfolgen, die ihnen Hinweise auf
den Rest des Stiickes oder Liedes liefern, aus dem spiter vielleicht ein Klassiker

wird.

Unsere Entwurfsbilder liefern uns dhnliche Hinweise. Diese Bilder sind noch neu,
anfangs instabil und, ja, vielleicht auch nicht schén. Doch man muss sie heranziehen
und auf diese Hinweise hin studieren. Schliefilich hatten Sie ja jeweils einen Grund,
auf den Ausloser zu driicken. Worin bestand er? Das, was Sie auf das Motiv hat auf-
merksam werden lassen, was Sie dabei empfanden, mag zunéchst noch unbeholfen
zum Ausdruck gekommen sein, sodass die ersten Bilder noch etwas ungenau sind,
dennoch aber wichtiger Teil eines Prozesses sind. Wenn Sie sie gleich verwerfen
ohne darauf zu horen, was sie Thnen zu sagen haben, versdumen Sie, was Sie IThnen
zufliistern wollten. So lduft eigentlich der kreative Prozess in jeder Disziplin ab, die

mir in den Sinn kommt.

Erzihlen Sie eine Geschichte

Es miissen nicht alle Fotos unbedingt eine Geschichte erzihlen, doch woraufich
hinaus will, ist etwas anderes: Denken Sie auch an Ihr Publikum. Meine Fotos
entstehen zunichst einmal fir mich. Doch ich mache sie nicht ausschlieflich fiir
mich. Wenn Sie nur fiir sich fotografieren (wie die wunderbare Vivian Maier, die
ihre Fotos zeitlebens niemandem zeigte), hoffe ich, dass Sie daran viel Freude
haben. Das reicht dann. Doch diejenigen unter uns, die mit unseren Werken etwas

zum Ausdruck bringen wollen, und sei es auch nur, auf die erstaunlichen Dinge in



Improvisation 123

dieser Welt hinzuweisen und zu sagen, »schau mal hier,« miissen ihr Zielpublikum

in Betracht ziehen.

Improvisation gelingt unter gewissen Beschrinkungen am besten. Im Comedy-Be-
reich gibt es nur wenige Situationen (wenn tiberhaupt), in denen der Vortragende
einfach fiir die ganze Vorstellung in eine andere, nicht existierende Sprache wech-
seln konnte. Das wire nur am Anfang kurz lustig, die Lacher wiirden dann aber nach
und nach ausbleiben und das Publikum sich immer mehr langweilen, weil es aufien
vor bliebe. Niemand mochte gern ausgeschlossen werden, und wenn dem Publikum

keinerlei Anhaltspunkte geliefert werden, dann wird es das.

Geben Sie den Betrachtern Ihres Fotos also etwas, das ihnen hilft, die Geschichte
zu verstehen oder Zugang zur Emotion des Bildes verschafft. Gehen Sie nicht

davon aus, dass der Betrachter wissen kann, was sich aufSerhalb des Bildausschnitts
verbirgt, wenn dies zum Versténdnis des Bildes eigentlich erforderlich ist. Das heifdt
ganz und gar nicht, dass das Geheimnisvolle und unbeantwortete Fragen keinen
Platz hitten, doch geben Sie dem Publikum irgendetwas, das ihm als Hinweis dient,

anhand dessen es mit der eigenen Fantasie den Rest ausfiillen kann.

Es gibt zwar noch weitere Prinzipien der Improvisation, doch mit den hier erwéihn-
ten haben Sie eine gute Grundlage, um zu wissen, wie Sie mit dem vorgefundenen
Licht, den Linien und Momenten zusammenarbeiten konnen, um etwas hervorzu-

bringen, das Ihre Vorstellungen zum Ausdruck bringt und andere auch erkennen.

Gehen Sie dem nach. Machen Sie es sich zu eigen. Gehen Sie Risiken ein. Erwarten

Sie keine Perfektion. Denken Sie an Ihr Publikum.






Lalibela, Alhiopz’en, 2014






Lalibela, Athiopien, 2014




Jeder Zugewinn

an Scharfe oder
Dynamikumtang
macht eine Geschichte
nicht besser als

dies eine moderne
Schriftart bei einem
Gedicht tate.
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Brechen Sie mit
der Perfektion

Wenn wir auf dem Weg zur Meisterschaft predigen, dass Ubung den Meister mache,
miissen wir uns im gleichen Atemzug fragen, was damit konkret gemeint ist. Werden
wir jemals zwischendurch innehalten und uns fragen, ob Perfektion ein lohnens-
wertes Ziel wire? Streben wir Sie wirklich an? Noch weiter gefragt: Hat Perfektion
irgendetwas Menschliches? Vermutlich nicht, auch wenn ich das Gefiihl habe, dass die
Menschheit grofie Stiicke auf dieses Ideal hilt. Wir scheinen Spafy am Streben nach
Perfektion zu haben. Ich bin mir halt nur nicht sicher, was wir machen wiirden, wiir-
den wir sie erreichen, oder ob wir es iiberhaupt merken wiirden, wenn wir es geschafft
hitten. Wiren wir dann damit zufrieden, das perfekte Bild gemacht zu haben? Man
sagt ja auch, dass Langeweile ein Mangel an Unzulianglichkeit sei, dem Fehlen von
etwas, um das man sich bemiiht. Wiirde also das schliefllich erreichte perfekte Bild

nicht einfach ein tiefes Verlangen nach mehr nach sich ziehen? Ich denke schon.

Diese Suche nach Perfektion, vor allem wenn es dabei um technische Perfektion geht,
beunruhigt mich, wenn ich sie bei meinen Schiilern sehe, und es erschiittert mich
geradezu, wenn ich sie ansatzweise auch bei mir selbst beobachte. Der »Bedarf« an
groferem Dynamikumfang und noch schirferer Schirfe sind vermutlich Anzeichen

dafiir, dass wir nach einer Entsprechung zu dem suchen, das uns wirklich bewegt.
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Jeder Zugewinn an Schérfe oder Dynamikumfang macht eine Geschichte nicht

besser, als dies eine modernere Schriftart beim Schreiben eines Gedichts téte.

Warum mich das alles tiberhaupt so beschiftigt, ist, weil vor allem beziiglich der
Kreativitiit uns nicht das Uben besser macht, sondern das Spielen. Ich habe sogar
den Verdacht, dass Perfektion unmenschlich ist. Je scharfer unsere Bilder werden,
desto schwerer wird uns die Illusion (was Fotos letztendlich sind) abgekauft, da das
Leben eben nicht so ist. Diese Ablehnung der Uberschirfe erklirt auch, warum sich
20 Jahre nach Beginn der digitalen Revolution viele wieder der analogen Fotografie
mit Film zuwenden. Es erklirt auch, warum viele audiophile Musikhérer nach

20 Jahren unangefochtener Herrschaft von CD und MP3 wieder anfingen, Schall-
platten aufzulegen. Die organische, unperfekte Klangqualitét des analogen Mediums
bietet eine andere Form des Erlebnisses, so wie sich auch digitale und analoge Fotos
unterscheiden. Damit mochte ich nicht gesagt haben, dass das eine dem anderen
iiberlegen sei, sondern nur, dass sie unterschiedlich sind. Durch das Digitale kommen
wir jedoch unserer Vorstellung von Perfektion so nahe, dass es uns gleichzeitig weiter

von dem wegfiihrt, was wir als menschliche Erfahrung bezeichnen wiirden.

Natiirlich ist das in keinster Weise ein Problem von digital vs. analog. Vermutlich
tragt es zum eigentlichen Problem kaum bei, auch wenn es zur Veranschaulichung
ganz dienlich ist. Ein anderes Beispiel ist, dass man in jiingster Zeit aus allen Ecken
immer mehr Widerstand gegen den Gebrauch von Photoshop verspiirt, vor allem
wenn sich um die Beseitigung kérperlicher Makel auf Fotos handelt. Je mehr ich mir
diese wachsartigen, schwer mit Photoshop bearbeiteten Versionen menschlicher
Gestalten anschaue, desto schwerer féllt mir der Zugang zu ihnen. Mithilfe von
Software kommen wir niher an das perfekte Ebenbild der menschlichen Gestalt
und vertiefen uns weiter in die Illusion. Dadurch entfernen wir uns zunehmend von

der Realitiat und damit von unserer Menschlichkeit.

Was hat dies nun mit der Rolle des Fotografen beim Bildermachen zu tun? Es hat
vor allem mit unserer Bereitschaft zu tun, Tauschungen zu akzeptieren und mehr
an die (technische) Perfektion der Bilder heranzuriicken, als weiter unerbittlich

dem nachzugehen, was Bilder wirklich lebendig macht: tolle Momente, dramatisches
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Licht, das Gefiihl von Spontaneitit und Leben (selbst wenn es dabei um so schwere

Kost wie hervorragende Kriegsreportagefotos geht).

Was wir in unseren Fotos suchen, hiangt natiirlich unmittelbar mit dem zusammen,
was wir vor uns sehen. Und wenn wir uns fragen, warum unsere Bilder in unserem
ortlichen Fotoclub gut ankommen, dem Rest der Welt aber wenig reizvoll erschei-
nen, kann es sein, dass der »Rest der Welt« eben nach etwas anderem sucht, was ihn

bewegt.

Natiirlich wird es immer Leute geben, die ein Kino verlassen und hinterher mehr von
den Spezialeffekten schwérmen als von der Handlung des Films. Beim Fotografieren
miissen wir uns also fragen, ob es solche Leute sind, die wir beeindrucken wollen, und
ob uns das dann reicht. Falls nein, miissen wir uns auf die aufwindige Suche nach
Bildern machen, die ihre Wirkung, ihre Verbindung zu uns selbst und zu anderen

durch etwas anderes erreichen, das schwerer zu fassen ist als technische Perfektion.

Darin kann ibrigens auch ein Grund fiir das Streben nach technischer Perfektion
liegen. Vielleicht tun wir es, weil sie einfacher zu definieren ist. Sie ist auch ein-
facher zu erreichen, weil es mehr um die Anschaffung der neuesten Kamera geht.
Interessanterweise verschiebt sich unsere Vorstellung von technischer Perfektion
dabei mit jedem Technologiesprung. Die neue Technologie muss dann lediglich
fachgerecht und somit perfekt angewendet werden. Doch niemand, der sich mit der
Fotografie als Kunst beschiftigt, macht das, weil es einfach ist. Genau wie perfekt,
steht auch einfach nicht mit der menschlichen Seele im Einklang. Wir mochten es
zwar, befriedigen tut es uns aber nicht. Die besten und ehrlichsten Werke gehen
nicht leicht von der Hand. Zeigen Sie mir ein Meisterwerk aus dem Bereich der
Kunst oder Literatur, das viele Generationen angesprochen hat, und ich zeige Ihnen,
warum es dazu mehr als nur oberfldchlichen Einsatz und mehr als nur der Fiahigkeit

bedurfte, einen Pinsel oder Stift richtig zu halten.

Es ist nicht, weil die technische Perfektion zu grofd wire, dass ich Thnen dazu raten
sollte. Es ist, weil sie fiir sich genommen nicht reicht. Wir kénnen es besser. Wir

konnen tiefer gehen.






Kenia, 2011



Kenia, 2011



Kenia, 2011



Ladakh, Indien, 2009






»Worum geht es?« ist

nicht das Gleiche wie
»Was ist passiert?«
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Die Suche nach
der Geschichte

Schon seit Urzeiten sind Geschichten das Hauptmedium fiir die Ubermittlung

von Sinn und Wahrheit. Sie sind weit mehr als nur Gute-Nacht-Erzihlungen. Die
heute vorherrschende Form des Geschichtenerzihlens ist der Kinofilm, wovon die
milliardenschwere Filmindustrie und der hohe Status ihrer Stars kiinden und womit

gleichzeitig offenbar wird, wie wichtig Geschichten fiir uns sind.

Die in einem Roman oder Film erzédhlte Geschichte ist im Vergleich zu der in

einem einzigen Foto selbstverstindlich eine vollig andere. Letztere spielt sich

in einem kurzen Moment ab (vielleicht nur 1/500 s), Erstere erstreckt sich tiber
Tage, Wochen, Jahre oder gar iber Generationen hinweg. Was das Erziihlen einer
Geschichte mithilfe nur eines Fotos so schwierig macht, ist das Fehlen dieser klas-
sisch erziihlenden Form. Das macht die Geschichte zwar nicht unmoglich, zwingt
jedoch zur Einhaltung gewisser Konventionen, damit sie verstanden und erlebbarer

wird.

Das Verstiandnis der wichtigen Elemente einer Geschichte und wie man diese in

seinen Bildern integriert, hilft uns, wirkungsvollere Bilder zu machen. Dabei ist es
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unerheblich, ob es sich um Reportage-, Werbe-, Hochzeits- oder Tierfotos handelt.

Der Hauch einer Geschichte macht Ihre Bilder lebendiger und ansprechender.

Beim Nachdenken tiber die Herausforderung, mit einem einzigen Bild eine
Geschichte zu erzihlen, kommen mir fiinf Gesichtspunkte in den Sinn: Grundthe-
men, die das Bild tiefer mit der uns allen innewohnenden menschlichen Erfahrung
in Verbindung bringen, der Konflikt, das Geheimnisvolle, die Handlung und die

Beziehung zwischen beteiligten Charakteren.

Das Grundthema
Mit innerer Beteiligung gelingt eine Geschichte, ohne sie nicht. Wenn man als

Betrachter nicht mitfiihlt, ist die Geschichte nicht wichtig.

Wenn Sie einen Freund fragen, worum es sich in einem Film handelt, den er gerade
gesehen hat, wird er [hnen normalerweise grob die Handlung erkliaren. Person X
hat dies gemacht und dann ist das passiert, um da wieder herauszukommen, hat er
dies und das gemacht usw. Doch bei Filmen geht es nicht priméir um den Handlungs-
strang. Die Geschichte des Films beinhaltet weit mehr. Vielleicht geht es in diesem
Film mehr um Rache, Liebe oder die Suche nach Sinn, also nach einem tieferen
Grundthema, das den Film durchzieht. Die Handlung ist kaum mehr als die Art

und Weise, wie wir dieses Grundthema vermitteln. »Worum geht es?« ist nicht das

Gleiche wie »Was ist passiert?«

Wenn Fotos Geschichten erzihlen sollen, muss es um irgendetwas gehen. Wahrheit,
Gerechtigkeit und Liebe oder auch ein Mangel derselben bzw. Suche nach ihnen sind
allesamt starke Grundthemen. Einsamkeit, Verrat, Neigung zur Selbstzerstorung,
Tod, Wiederauferstehung, familidre Bindungen sind es ebenso. Je universeller das
Grundthema ist, das aus Threm Bild spricht, desto wirkungsvoller wird es sein und
umso breiter wird auch Ihr Publikum. Wenn Sie nun denken, dass dies fur Thre Art
der Fotografie etwas zu tiefschiirfend sei, wie wire es stattdessen mit Grundthemen

wie Friede, Einsamkeit oder Schonheit?
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Lassen Sie Thre Bilder von etwas handeln. Wie gesagt, miissen Ihre Fotos nicht tiber
tiefe, griiblerische Themen handeln. In einem Foto einer Orchidee kann es um die
Klarheit und das Wunder der Natur gehen. Es kann um die Unschuld oder Kraft
einer Linie gehen. Selbst ein durch die Schneedecke dringender Krokus kann an

die Themen von Wiederauferstehung und neues Lebens ankniipfen. Lassen Sie Thre
Bilder von etwas handeln, damit die Leute, die Ihre Bilder sehen, etwas fiihlen und

so in Ihr Bild eingebunden werden.

Ich gebe zu, dass diese Beispiele mehr nach Poesie als nach Prosa einer Geschichte
klingen, aber das macht nichts. So sehr wir auch von tollen Geschichten angespro-
chen werden (oder angedachten Geschichten, die wir einzelnen tollen Momenten
entnehmen), geht es nicht nur darum, wie wir kommunizieren. Nicht jedes anspre-
chende Foto trigt eine Geschichte in sich, jedenfalls nicht mehr als gute schriftliche
Werke erzihlenden Charakter haben. Ansonsten miissten wir die schonsten
Gedichte der Welt aufen vor lassen. Manche Fotos sind mehr Gedichte als Geschich-
ten und bewegen uns auf vollig andere Weise, so wie sie auch unterschiedlich sind

und aus verschiedenen Griinden geschaffen wurden.

Wie dem auch sei, je intensiver und universeller das Grundthema Ihres Bildes
ausfillt, desto intensiver und universeller ist auch dessen Wirkung. Mit anderen

Worten: Je mehr der Betrachter mitfiihlt, desto starker ist die Geschichte.

Der Konflikt: das Herz einer Geschichte

In seinem Werk {iber die Prinzipien des Drehbuchschreibens schrieb Robert
McKee: »Der Konflikt ist die Musik der Geschichte ... ohne Konflikt geht in einer
Geschichte nichts vorwirts.« Als Drehbuchschreiber zahlreicher erfolgreicher

Filme sollte er es wissen.

Doch wie bringen wir einen Konflikt in einer einzigen Aufnahme unter? Ein
offener Konflikt lasst sich durch Waffen, Fauste und wiitende Gesten leicht dar-

stellen, doch was, wenn er nicht so offensichtlich ist? Wie ist es mit Geschichten,
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die von etwas anderem handeln, dennoch aber einen Konflikt brauchen, um sich

weiterzuentwickeln?

Aufeinem Foto wird der Konflikt meist durch Kontraste dargestellt. Damit sind
nicht nur Tonwertunterschiede zwischen hell und dunkel gemeint, sondern auch
die konzeptuellen Unterschiede zwischen grof$ und klein, kiinstlich und natiirlich,
glatt und konturiert. Jede Form solcher Gegeniiberstellungen bezeichne ich als
»konzeptuelle« Kontraste, und diese konnen im Foto genau erzeugt werden wie der

klassische Konflikt im Film.

Tom Stoddart hat einmal in Ruanda ein beeindruckendes Foto von einem kleinen
Jungen gemacht, der im Schatten einer grofieren Person kauerte, die ihre Hinde auf
die Hiiften stiitzte. Der Kontrast zwischen grof und klein erzeugt einen visuellen
wie konzeptuellen Konflikt. Aus derselben Serie stammt ein Bild, auf dem ein
kleiner ruandischer Junge unter einem grofen weiflen Soldaten sitzt: kleiner afri-
kanischer Junge und grofier europiischer Mann. Der Kontrast spricht fiir Konflikt
und erzeugt eine Geschichte, ohne dass es dazu erkldarender Bildunterschriften
bediirfte. Auch ohne Zusatzinformationen werden wir bewegt, da die Intensitét der

Gegensitze dies in uns auslost.

Ami Vitale hat in Kaschmir einmal ein wunderbares Foto von Soldaten aufgenom-
men, die, jeder mit Gewehr auf dem Schof, in ihren Tarnanziigen in hellgelben,

mit bunten Bandern geschmiickten und Herzen bemalten Shikara-Booten auf dem
Dal-See salen. Herzen und Gewehre, Tarnung und lustige Farben. Hier riithrt der
Konflikt aus dem Aufeinandertreffen von Welten: den bunten Farben der Kindheit,

der Unschuld und den Gewehren mit den Farben des Kriegs.

Dieses Prinzip lasst sich auch auf Fotos anwenden, die zu keiner Reportage gehoren.
Selbst ein Sonnenuntergangsfoto enthilt Elemente konzeptueller Kontraste: Him-
mel und Erde, Sonne und Wasser, Helligkeit und Dunkelheit. Starke Gegensitze
und Kontraste erzeugen ein Gefiihl von Konflikt, der den Puls einer Geschichte

ausmacht.
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Das Geheimnisvolle: Hinweise geben und Fragen aufwerfen

Ein guter Geschichtenerzihler erzihlt [hnen nicht jede Kleinigkeit. Er oder sie
erzihlt gerade so viel, dass die Handlung fortschreitet und Sie bei der Sache bleiben,
aber auch nicht mehr. Ausschweifende Details erzeugen nur Verwirrung. Dadurch
wird die Geschichte nicht nur tiberfrachtet, sondern auch samtlicher Fantasie

beraubt.

Eine gute Geschichte braucht einen gewissen Zauber. Sie muss die Neugier anregen
und etwas Unausgesprochenes offenlassen, auf dem wir herumkauen konnen. Im
Foto kann dies ein Blick aus dem Bild sein, wobei wir den Ausdruck auf dem Gesicht
der Person kennen, uns aber fragen, wen sie gerade anschaut. Oder ein Gesicht wird
in dem Moment zu einer Silhouette, in dem wir auf den Ausléser driicken, wodurch
das Gesicht einer bestimmten Frau zu einem Foto irgendeiner Frau wird, die von

etwas Geheimnisvollem umgeben ist.

Und was innerhalb des Bildausschnitts bleibt, muss zur Geschichte gehoren. Es
muss Teil der visuellen Handlung sein, selbst wenn es nur der Ort des Geschehens
ist. Wahllos mit groffem Bildwinkel einen unaufgeriumten Hintergrund ins Bild

zu nehmen ist keine gute Darstellung des Orts des Geschehens, sondern schlecht
gemachte Fotografie. Jedes Bildelement muss bewusst gewiihlt werden, selbst wenn
dies im gewissen Sinne intuitiv geschieht. Je mehr dieser Bildelemente sich auf dem
Foto befinden, desto weniger kann jedes von ihnen seine Kraft entfalten, wodurch

die Geschichte verwissert wird.

Die Entscheidungen, was Sie ins Bild nehmen und was nicht, sind so gesehen
redaktionelle Entscheidungen, die dariiber bestimmen, wie klar die Geschichte

herauskommt.

Es gilt also einen gesunden Mittelweg zu finden: Liefern Sie genug Hinweise fiir
die Geschichte und lassen sie genug weg, damit sie geheimnisvoll bleibt. Ungeloste

Fragen beziehen den Betrachter mit ein und erzeugen so eine Wechselwirkung
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zwischen ihm und dem Bild. Diese tiefergehende innere Beteiligung ermdoglicht dem
Betrachter mehr mitzufiihlen und mitzudenken und von der Geschichte beriihrt zu

werden.

Die Handlung

Schlussendlich geht es bei Geschichten um Verinderungen. Irgendetwas passiert,
das in den Protagonisten Handlungen auslést, wodurch sich Dinge éindern. Darum
geht es beim Konflikt, dem Auslésen von Handlung. Je stirker der Konflikt,

desto extremer ist die dadurch induzierte Handlung und die damit verbundene

Verinderung.

Im unbewegten Bild wird die Geschichte am besten nicht nur durch die Handlung
per se, sondern durch den intensivsten visuellen Ausdruck derselben dargestellt. Ein
Ballwerfer wirft den Baseball. In einem Video dieser Handlung giibe es eine Bewe-
gungsfolge vom Ausholen bis zum Loslassen. Beim unbewegten Bild miissen wir uns
entscheiden. In welchem Moment des Bewegungsablaufs siecht der Wurf am meisten
nach einem Wurf aus? In welchem Moment ist die Energie am hochsten? Wird diese
Energie durch unsere Bildkomposition {ibertrieben oder heruntergespielt? Neh-
men wir den Schliger oder die Person, die den Ball fingt, mit ins Bild und fithren
dadurch ein zweites Bildelement ein, wodurch die Moglichkeit des Beziehungsauf-

baus zwischen den beiden entsteht?

Die Beziehungen
Die Beziechungen der Bildelemente untereinander sind wesentliche Grundpfeiler
der Bildkomposition, die dem Betrachter entweder deutliche Hinweise auf die sich

entwickelnde Geschichte innerhalb eines Bildes liefern oder sie verwehren.

Ist ein Objekt groler als ein anderes, sagt dies etwas tiber die Machtverhiltnisse
zwischen ihnen aus. Der Abstand zweier Bildelemente oder Personen innerhalb
eines Bildes sagt etwas liber deren Verbundenheit aus bzw. in welcher Beziehung
sie stehen. Durch einfache Anderung der Perspektive, des Blickwinkels oder der
Brennweitenwahl kénnen die Bildstimmung und die Darstellung der Beziehungen

innerhalb des Fotos dramatisch veridndert werden.
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Mithilfe des Teleobjektivs kann man beispielsweise hervorragend weiter entfernte
Objekte im Raum zusammenriicken und so niher erscheinen lassen. Um auf das
Beispiel mit dem Baseballwerfer zuriickzukommen, wiirde man auf einem Bild

mit einem Normalobjektiv, von der rechten Seite aufgenommen, den Ballwerfer im
Vordergrund und die Zuschauermenge weit hinten sehen. Auf einer Aufnahme des
gleichen Motivs mit einem 200-mm-0Objektiv wird der Raum zwischen Vorder-
grund (wo der Ballwerfer steht) und Mittelgrund verdichtet, wodurch eine stirkere
Beziehung zwischen Ballwerfer und Schliger erzeugt wird und das Stadion als
Umgebung nicht zur Geltung kommt. Bezogen auf die Bildgeschichte wiirde der eine
den Hauptcharakter in seiner Umgebung darstellen und somit die Zuschauermenge
als dritten Charakter mit einfithren, wihrend jemand anders vielleicht das enge,
scheinbar unzertrennliche Verhiltnis zwischen Werfer und Schléiger darstellen und

sich somit mehr auf den Konflikt zwischen diesen beiden konzentrieren wiirde.

Mochte man denselben Ballwerfer noch imposanter darstellen und zeigen, wie hoch
der Einsatz ist, ginge man vielleicht sogar mit einem Weitwinkelobjektiv sehr nahe
an ihn heran, wodurch das Stadion sehr viel ausladender und eine grofere Men-

schenmasse dargestellt wiirde.

Die Wahl Ihres Objektivs hingt also von der Geschichte ab, die Sie erzihlen wollen,
so wie Sie auch andere Entscheidungen treffen, die von der Geschichte abhéngen,
und was Sie mochten, dass Ihre Betrachter tiber die Charaktere bzw. Bildelemente

innerhalb des Ausschnitts denken oder fiihlen sollen.

Sich dieser Mittel bewusst zu sein und sie gezielt einzusetzen, macht Thre Geschich-
ten ansprechender und bestimmt bei denjenigen, die Ihre Fotos lesen, auch zuver-

lassiger, was diese dabei fithlen sollen, um Ihre Fotos tiefer zu erleben.






Kenia, 2011



Bhaktapur, Nepal, 2010



Kathmandu, Nepal, 2009







Kenia, 2011



Je besser wir unser

Publikum verstehen,
desto besser stehen
die Chancen, mit

ihm in Verbindung
zu treten.
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Die Rolle des
Publikums

Bis auf rithmliche Ausnahmen wie Vivian Maier gehen die meisten von uns davon
aus, dass auch andere unsere Werke zu Gesicht bekommen. Wir gehen davon aus,
dass unsere Liebsten unserer Portrits in Ehren halten, dass unsere Dokumentation
auch einem breiteren Publikum Geschichten erzihlt oder dass unsere Reisefotos
von denen gesehen und genossen werden, die unsere Blogs lesen oder uns in den
sozialen Medien folgen. Dieses Publikum wertzuschétzen und die Beziehung zu ihm
aktiv zu gestalten, ist wichtig. Da sich dieses ganze Buch um die Diskussion Giber die
Erschaffung von Fotos mit Seele dreht, darfich annehmen, dass wir dies tun, damit
wir Bilder erhalten, die andere ansprechen. Diese Annahme mag nicht gesichert

erscheinen, dennoch spreche ich sie hier aus.

Sobald wir in der einen oder anderen Form kommunizieren, gibt es zwei alles
umfassende Fragen zu beriicksichtigen: Was mdchte ich sagen und wie mache

ich mich dem verstindlich, mit dem ich kommuniziere? Beriicksichtigt man sein
Publikum unzureichend, kann man auf diese Weise zwar einen tiefschiirfenden und
einzigartigen Ausdruck seiner selbst hervorbringen (und wenn man darauf aus ist,
ohne jemals verstanden werden zu wollen, kann man hier aufhéren zu lesen), doch

eine effektive Kommunikation wird so kaum zustande kommen.
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Es ist daher wichtig zu wissen, in welcher Sprache das eigene Publikum spricht,
welchen kulturellen Hintergrund es hat und welche Symbole es erkennt. Auch wenn
wir dies berticksichtigen, gibt es keine Garantie dafiir, dass wir vollstdndig verstan-
den werden, was aber schlussendlich auch nicht das Ziel ist. Dennoch kénnen wir
unser Bestes versuchen. Denn je besser wir unser Publikum verstehen, desto grofler

sind die Chancen, dass wir Zugang zu ihm finden.

In der Konsequenz bedeutet dies zweierlei. Erstens kann die Wichtigkeit der visuel-
len Bildung nicht hoch genug eingeschétzt werden, was wiederum tiberhaupt nichts
mit der Kamera zu tun hat. Es hat mit dem zu tun, was wir in das Bild nehmen, was
wir weglassen und wie wir es gestalten. Es hat mit den Beziechungen zwischen den
von uns gewihlten Bildelementen und Farben zu tun. Es hat mit der Perspektive, der
Spannung, der Balance und den Kontrasten zu tun. Je besser wir diese Werkzeuge
der fotografischen Bildsprache einsetzen konnen, desto grofier stehen unsere Chan-

cen, mit unseren Bildern zu unserem auserwéhlten Publikum sprechen zu kénnen.

Zweitens kann die Selektion unseres Publikums nicht eng genug eingeschétzt
werden. Anders gesagt, man kann nicht jeden erreichen. Nicht jedem werden unsere
Werke gefallen, noch werden sie von jedem verstanden. Das ist ganz normal. Ein
Schriftsteller wiirde auch nicht davon ausgehen, dass sein in Englisch geschriebenes
Buch von Spanischsprechenden verstanden wird. Ein christlicher Mystiker aus dem
zehnten Jahrhundert wird von einem Wissenschaftler aus dem 21. Jahrhundert
auch nicht verstanden. Auch wenn wir als Menschheit so vieles gemeinsam haben,
gibt es kulturelle Graben, die wir niemals iiberwinden werden. Und dann wire da
noch, ganz unpathetisch, der individuelle Geschmack. Ganz gleich, wie grof IThr
Publikum ist, werden diejenigen in der Uberzahl sein, die Sie mit ihren Arbeiten

nicht erreichen kénnen.

Dies ist deshalb wichtig zu betonen, weil es Thnen die Freiheit gibt, sich allein
Ihrem Zielpublikum zuzuwenden und sich vor dem Rest nicht zuriickhalten miis-
sen. Dadurch haben wir auch die Freiheit, unseren Launen, unserer Neugier und
unserer Inspiration zu folgen und miissen uns nicht nach den Erwartungen anderer

richten. Das wiederum bringt die Freiheit, Werke zu erschaffen, die ehrlicher und
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authentischer sind. Natiirlich nutzen wir diese Freiheit nicht immer, denn es ist
schon fir uns allein schwer genug, aufrichtig zu sein oder unseren eigenen verriick-
ten Ideen nachzugehen, ganz zu schweigen, wenn uns dabei noch jemand tiber die

Schulter zu schauen scheint.

Bei diesen elementaren Voraussetzungen einer Kommunikation habe ich bewusst
nicht das Gegeniiber als Erstes erwihnt, sondern die Frage, was man sagen méchte.
Was dies angeht, ist das Publikum nicht unwichtig, aber fast. In dem Moment, in
dem man mit seiner Arbeit zunichst nach Akzeptanz aus ist und nicht rein von der
Kreativitit getrieben wird, hat man verloren. Ganz gleich, wie wir Kunst definieren,
muss sie etwas von dem Kiinstler in sich tragen. Der Liedermacher Josh Ritter hat
dies einmal in folgende wunderbar prophetische Worte gefasst: »Ich singe aus Liebe
zum Singen. Gnade dem, der der Bewunderung wegen singt.« Ja, das Publikum
spielt eine Rolle und zum Teil werden wir ja auch davon angetrieben, Bilder mit
Seele zu erschaffen, damit wir uns mit den tieferliegenden Schichten unseres
Menschseins verbinden und an eben diese in anderen mit unseren Bildern appellie-
ren. Doch wenn wir das in uns Liegende ignorieren und nur losziehen, um anderen
zu gefallen, gefallen wir aller Wahrscheinlichkeit nach am Ende niemandem. Das
Streben nach Authentizitit geschieht nicht um ihrer selbst willen, sondern damit
wir eine Verbindung zu unserem Publikum finden. Dabei geht es weniger darum,

was wir machen, als wie und warum wir es machen.

Wenn Sie also wirkungsvollere Bilder erschaffen wollen (und damit meine ich
solche, bei denen die anderen diese Wirkung verspiiren), miissen Sie Ihr Publikum
im Hinterkopfbehalten und dessen Sprache sprechen. Im Gegenzug untergraben Sie
alles, wenn Sie Ihr Publikum so weit beeinflusst, dass es Auswirkungen auf Inhalte
und Beweggriinde Threr Arbeiten hat. Hier die Balance zu wahren ist nicht einfach:
einerseits sein Publikum tief zu verehren und mit ihm in Verbindung treten zu
wollen und andererseits sich keinen Deut darum zu scheren, was es von Ihrer Kunst
hilt. Der einzige Weg aus diesem Spannungsfeld ist meiner Meinung nach der, das
Ego mit Argusaugen zu beobachten und zu schauen, ob man sein Werk nicht als

allzu bedeutend betrachtet.
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Lassen Sie Thre Arbeiten fiir sich sprechen. Wenn sie Sie gliicklich machen, reicht
dies vermutlich aus. Wenn andere keinen Zugang dazu finden, wie es oft der Fall ist,
ist das auch in Ordnung. Versuchen Sie herauszufinden, warum ihnen dieser Zugang
verwehrt bleibt. Verbessern Sie sich handwerklich. Versuchen Sie Ihr Publikum
besser zu verstehen oder finden Sie einfach ein anderes. Versuchen Sie es aufs Neue,
doch tauschen Sie den Kiinstler in Thnen niemals gegen die Akzeptanz der Masse
ein. Es gibt eine Moglichkeit, sich in seinen Bildern persénlich bestmoglich auszu-
driicken und dafiir ein empfingliches Publikum zu finden. Irgendetwas in mir sagt
mir jedoch, dass die Leichtigkeit, mit der das gelingt, im umgekehrten Verhéltnis

dazu steht, wie viel Befriedigung einem dieses verschafft.

Dartiiber hinaus gibt es noch einen weiteren Aspekt der Rolle des Publikums, der
meiner Meinung nach viel mit dem Wesen der Kunst an sich zu tun hat: Letztendlich
haben wir keine Kontrolle dariiber, wie unsere Kunst von anderen interpretiert oder
erlebt wird. Es gibt zwar eine Chance, dass unser Zielpublikum sie gut annimmt,
doch unsere Kunst fiihrt gewissermafien ein Eigenleben, und wenn wir Gliick
haben, erreicht sie mehr, als wir uns zuvor erhofft haben. Schliefilich sind wir nicht
immer zugegen, um erkliren zu kénnen, worin unsere Absichten bestanden oder
was wir zum Ausdruck bringen wollten. Die fotografische Lesart der einen kulturel-
len Gruppe unterscheidet sich von der der nichsten. Das Publikum ist genauso wie
der Kiinstler in das Kunsterlebnis mit eingebunden, und jeder Kiinstler, der glaubt,
auch nur fiir einen Moment den erzihlenden Charakter seiner Bilder vollstindig
unter Kontrolle haben zu miissen, sollte sich auf ein gehériges Maf an Frustration

gefasst machen.

Wir erschaffen etwas nach bestem Gewissen und entlassen es dann in die Welt,
damit andere es erleben konnen und damit machen, was sie wollen. Das Wissen
darum macht uns entweder verriickt oder wirklich frei, was immer und wie immer
uns gefillt zu erschaffen und zu wissen, dass es zumindest unseren Absichten getreu
entstanden ist. Das ist vermutlich das beste, auf das wir hoffen konnen. Diese Form
der Freiheit ermoglicht grofiere Kunst, als jedes Mafs technischen Kénnens jemals

hervorgebracht hat.
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Die Verweigerung
von Vergleichen

Wenn es in unserer Fotografie um die Rolle der anderen geht, betrifft dies nicht nur
unser Publikum, sondern auch die anderen Fotografen, deren Arbeiten wir mitunter
etwas nervos betrachten. Wie beim Austausch mit dem Publikum gibt es hier eine

gewisse Zweischneidigkeit.

Wir schauen uns des Ofteren bei anderen visuellen Kiinstlern um, um uns hand-
werklich weiterzuentwickeln und uns im Groflen und Ganzen irgendwo einzuord-
nen. Von ihnen und deren Arbeiten beziehen wir oftmals unsere Vorstellungen,

in welche Richtung wir gehen wollen, vom Exzellenzniveau her, beziiglich Ver-
besserungsmoglichkeiten und Techniken, die wir noch erkunden wollen. Dadurch
entsteht eine Gemeinschaft unter Kiinstlern, mit denen wir eine Disziplin teilen und

deren Werke wir wiirdigen sollten.

Doch leider betrachten wir die Werke anderer nicht immer mit wohlwollenden

Augen, sondern argwohnisch, als stiinden wir in Konkurrenz.
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Die Kunst ist etwas hochst Subjektives und Personliches und deshalb gibt es auch
keine verbindlichen Mafistibe, anhand derer wir objektiv unseren Rang auf diesem
Feld bemessen konnen. Selbst wenn wir es konnten, wire ich mir nicht sicher, ob das
den meisten von uns gefiele oder uns zu besseren Arbeiten animieren wiirde. Es ist
mir ein Ratsel, warum das menschliche Wesen so sehr darauf aus ist, seinen Platz in
der Welt zu kennen, und so versessen ist, sich zu vergleichen und abzugrenzen. Viel-
leicht griindet sich dies auf einem evolutionsbiologischen Vorteil. Doch es liegt auf
der Hand, dass die natiirliche Selektion scheinbar nicht das seelische Wohlbefinden
von Kiinstlern im Sinn hat, denn deren Neigung, sich und einander zu vergleichen,

hilft nicht weiter.

Was es auch sei, die Kunst ist kein Wettbewerb. Dariiber hinaus wird unsere Kunst
nicht dadurch besser, dass wir versuchen, sie besser zu machen als andere. Hand-

werkliches Schaffen kann man bemessen, kiinstlerisches nicht.

Mein Freund Paul Nicklen ist Tierfotograf mit der Seele eines Kiinstlers. Neulich
unterhielten wir uns iiber den Widerstreit zwischen Konkurrenz und Wertschit-
zung. Seiner Meinung nach machen Wertschiitzung und das Verlangen nach dem
Erleben der Arbeiten anderer, sie zu uns sprechen zu lassen und unsere Augen fiir
neue Sichtweisen zu 6ffnen, das Wesen der Kunst aus — wenn wir deren Werke also
als Kunst und nicht als Bedrohung verstehen. Fassen wir sie als Kunst auf, 6ffnen
wir uns, um zu staunen und von ihnen zu lernen. Wenn wir sie dagegen aus Angst
als Bedrohung verstehen oder als Profi befiirchten, dass andere mehr Auftrige
bekommen als wir, schneiden wir uns von der Erfahrung des Lernens, der neuen
Sichtweisen und der nétigen Portion Grofiziigigkeit ab, die wir eigentlich in unsere

Werke einflieffen lassen wollen.

Die Kunst sollte ein Akt des Gebens und nicht des Nehmens sein. Fithlen wir uns
so frei, die Werke anderer wertzuschétzen, statt mit ihnen in Konkurrenz zu gehen,
haben wir auch die Freiheit zu lernen, authentisch kreativ zu sein und uns bis zur
Meisterschaft vorzukdmpfen, ohne dabei die Last des Egos und des Vergleichs mit

anderen zu tragen.
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Wenn wir uns mit anderen Fotografen vergleichen, sehen wir in der Regel nur deren
beste, mitunter kuratierte ausgearbeitete Werke. Ihre Tausende Entwiirfe, Fehl-
schldge und grofien Zweifel an sich bekommen wir nicht mit. Wir sehen nicht, wie
hart sie gearbeitet haben. Wir sehen nur das grofe Talent, das wir oftmals leichten
Herzens anderen zugestehen, uns selbst aber nicht. Unser Urteilsvermogen steht

deshalb auf tonernen Fiiflen und fithrt uns weit in die Irre.

Doch das ist noch nicht einmal der wesentliche Punkt. Der Punkt ist, dass, wenn
wir uns mit anderen vergleichen, wir an der falschen Stelle suchen. Unsere besten

Arbeiten entstehen, wenn wir unserer Neugier und nicht unserem Neid nachgehen.

Wollen wir Vergleiche anstellen, die uns weiterbringen sollen, bringt es nur etwas,
unsere eigenen Arbeiten nebeneinander zu betrachten. Bevor andere sie zu Gesicht
bekommen, priifen wir selbst, wie gut sie unserer eigenen Sichtweise entsprechen.
Wenn also die Kunst etwas ist, in dem man uns selbst und unsere Beziehung zur
Welt wiederfindet, ist es genau das, nach dem wir suchen sollen. Eine Kiinstlerge-
meinschaft, die sich argwohnisch miteinander vergleicht, ist keine Gemeinschaft,
die bessere Kunst zustande bringt. Solch eine Gemeinschaft stellt keine interes-
santeren Fragen, sucht nicht nach neuen interessanten Orten oder etwas, das die

Fantasie und die Herzen in Flammen setzt.

Die Entwicklung eines Kiinstlers sollte sich von der Masse abheben. Mit der Zeit
sollten die Werke immer weniger wie die aussehen, von denen sie inspiriert wurden

und somit zunehmend als Originale den Kiinstler selbst widerspiegeln.
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Authentizita

Die Gefahr von Phrasen und Werbeslogans besteht darin, dass sie einem so oft um
die Ohren gehauen werden, bis man sie irgendwann nicht mehr wahrnimmt und sie
komplett ihre Bedeutung verlieren. Wihrend ich dies schreibe, ist gerade das Wort
Authentizitdt in aller Munde und wird von Hipstern und Marketingleuten, um eine
zunehmend zynisch gewordene Kéuferschicht zu erreichen, derart strapaziert, dass
auch dieses Wort an Bedeutung einzubiiflen droht. Es ist die neue Art zu sagen,
etwas wiire das einzig Wahre, ohne dabei zu oberschlau zu klingen. Das Problem
dabei ist nur, dass irgendwann auch authentisch als oberschlau aufgefasst wird und
sich die Konnotation ins Gegenteil verkehrt. Dennoch ist das Konzept von Authenti-

zitat noch relevant und wir diirfen ihm nachgehen, ohne das Wort zu missbrauchen.

Das Wort selbst entlehnt sich den Wortern Autor und Autoritdt und meint so viel wie

»man selbst sein,« deutet also darauf hin, dass man selbst die Quelle ist.

Von meinen Werken zu behaupten, sie seien authentisch, blof weil sie von mir
stammen, wire natiirlich eine grobe Vereinfachung. Der Wunsch nach Authentizitét

hiangt deshalb so hoch, weil wir wissen, wie schwierig es ist, ganz man selbst zu sein.



174 Die Seele der Kamera

Etwas zu schaffen, das aus unserem tiefsten Inneren kommt und viel von uns selbst
ausdriickt, ist nun einmal sehr schwer. Jeder kann etwas hervorbringen, das gefillt.
Das ist einfach. Doch die menschliche Seele trachtet nicht nur danach, geliebt zu
werden. Wir wollen vollkommen verstanden und vollkommen geliebt werden und das
mit all unseren Fehlern und Widerspriichen. Vollkommen verstanden zu werden,
gar uns selbst in groflen Teilen zu verstehen, erfordert sehr viel Mut und Giite, zu
denen wir oft erst spiter im Leben finden, wenn uns die Kritik ein paarmal vom

hohen Ross geholt hat.

Sobald wir Fotos machen, die mit uns stimmiger sind, die schonungslos und vor-
wirtsgewandt sind, sich nicht an anderen orientieren, sondern nur an uns selbst,
lassen sie den Funken tiberspringen, da solche Arbeiten so selten, so menschlich und
so schwer zu machen sind. Das sind dann Fotos, die wahrgenommen werden. Authen-
tische Fotos wirken stiirker als solche, die andere Stile nachahmen, und schon allein

deshalb sind sie der Miihe wert. Doch es gibt noch einen wichtigeren Grund.

Werke, die sich ihren Weg aus unserem tiefsten Inneren bahnen, sind es, die wir
erschaffen miissen. Einfach fiir uns selbst. Dies sind die Werke, die uns am meisten
Genugtuung verschaffen, selbst wenn sie uns an unsere Grenzen treiben und wir sie
deshalb scheuen. Das gilt auch fiir den Fall, dass diese Werke anderen missfallen
oder, noch schlimmer, ignoriert werden. Es sind Arbeiten, die uns helfen, uns besser
kennenzulernen, da der Prozess des Kunstschaffens einer der Erkenntnis ist.

Diese Werke werden bessere nach sich ziehen, da sie einen starken Kern haben, der

nachhallt.

Die schwieriger zu beantwortende Frage ist folgende: Wie konnen wir wissen, ob
unsere Arbeiten authentisch sind oder es werden? Ich bin mir nicht sicher, ob ich

die Antwort selber weifS. Ich glaube, dass es eine dieser Fragen ist, die man sich

am besten immer wieder aufs Neue stellt, statt sie ein fiir alle mal beantworten zu
wollen. Diese Frage treibt uns dazu an, besser zu werden, uns neuen Einfliissen
auszusetzen, ein wenig tiefer zu gehen, um herauszufinden, was uns wirklich wichtig
ist, und im Gegenzug die Arbeiten einzustellen, die nicht mehr mit dem in Einklang

stehen, wohin wir uns entwickelt haben.
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Wir sollten auch die eine Frage zulassen, die unmittelbar eine ganze Kaskade

von anderen nach sich zieht: Mache ich, was ich will, oder das, was andere von

mir erwarten? Wiederhole ich mich selbst, suche Sicherheit in alten Mustern und
flirchte, etwas Neues auszuprobieren? Stagniere ich, weil ich keine neuen Herange-

hensweisen finde und meine bisherigen Ansichten nicht hinterfrage?

Vielleicht geht die Frage nach der Authentizitit zu weit. Vielleicht ist die Frage zu
sehr aufgeladen und bedriangt uns zu sehr. Vielleicht reicht es uns zu fragen: »Bin
ich das?« Anschliefend macht man sich auf die Suche nach Wegen, diese Frage in
den eigenen Werken zu beantworten. Wege, die immer ungeschiitzter sind und die
uns helfen, uns und die Welt besser wahrzunehmen. Wege, die zunehmend von der

Gleichformigkeit abweichen, die sich heimlich in unsere Werke einschleichen kann.

In der Schopfungsgeschichte ist der Mensch aus Lehm entstanden, dem der
Schopfer das Leben eingehaucht hat, sodass er als sein Ebenbild geschaffen wurde.
Ich finde den Symbolgehalt darin erstaunlich und wichtig. Soll auch unser Werk
menschlich sein, ist es unsere Aufgabe, ihm Leben als Schopfer einzuhauchen. Zur
Inspiration, dem sprichwortliche Einatmen, gehort alles, was wir tun, um unseren
tiefsten Atem aus unserer Umwelt zu schopfen, alles was wir lieben und schétzen,
alles was uns personlich wichtig ist und wir schiitzen moéchten. Doch der Vorgang
des Ausatmens in unsere Werke ist es, der sie zu unseren eigenen macht, ihnen das

Leben einhaucht.

[hre authentischen und besten Werke entstehen in Ihrem Bild. Es wird [hnen und
der Welt sie selbst widerspiegeln. Noch mag dies nicht der Fall sein. Wir sind alle auf
unterschiedlichen Stufen auf dem Weg zur Meisterschaft. Doch irgendwann wird

es der Fall sein. Oder es kann der Fall sein. Nicht alle schaffen es, und ich selbst bin
mir auch nicht sicher, ob ich dort hingelange. Diese Frage kann ich allerdings nur
beantworten, indem ich mich zeige und meine Arbeit mache, in der Hoffnung, dass

es sich an guten Tagen in meinen Bildern niederschligt.
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Kritik

Jetzt, wo der Aspekt, was andere tiber unsere Arbeiten denken, schon betrachtet
wurde, ist eine Diskussion iiber Kritik angebracht. Es gibt kaum etwas besseres als
qualifizierte Kritik, die einen Fotografen darin weiterbringt, die Liicke zwischen

der eigenen Auffassung seiner Werke und der anderer zu verringern.

An Kritik als solcher mangelt es nicht. Jeder hat seine Meinung, und sobald man
seine Werke im Internet zur Schau stellt, werden sie jedweder ungefragter Kritik
ausgesetzt. Dabei kommt es allerdings selten vor, dass diese Kritik uns weiterbringt.
Meistens kommt sie von Fotografen, die gerade einmal selber so lange fotografieren,
dass Sie ihr Handwerk einigermafden beherrschen, das Wesen der kreativen Foto-
grafie aber noch lange nicht innerlich erfasst haben. So kommt es, dass die meiste
Kritik entweder aus Eifersucht oder Neid oder gut gemeinten Ratschligen besteht:

»Nun, wenn das mein Foto wire ...«

Dann gibt es da noch die Thnen Nahestehenden, die ganz losgelést von handwerk-
lich-kiinstlerischen Uberlegungen IThre Werke lieben. Diese Menschen lassen Sie

innerlich aufleben und geben Thnen Riickhalt, so wie es sein soll. Doch verwechseln
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Sie dies nicht mit dem, was Sie tatséichlich weiterbringt. Wenn Sie weiterkommen
wollen, brauchen Sie Kritiker und keine Fans. Am besten hat man beides, sollte sich
aber genau iberlegen, nach welchen Stimmen man sich orientiert — dabei beden-

kend, dass noch schlimmer als auf die falschen zu horen ist, auf zu viele zu horen.

Der gut ausgesuchte Kritiker ist derjenige, von dem man das Gefiihl hat, etwas lernen
zu konnen. Das ist jemand, dem man vertraut und der etwas Substanzielles beitragen
kann. Idealerweise ist diese Person selber kreativ titig und bringt daher die entspre-
chende Reputation mit sich. Man méchte jemanden, der weifd wie es ist, kreativ zu
sein, sich zu bemiihen, authentisch zu sein und sein Tun mit seinen Vorstellungen in
Einklang zu bringen. Man méchte auch jemanden, der seinen Werken das Mafi an
Aufmerksamkeit entgegenbringt, die sie verdienen. Es ist schon schwer genug, einer
anderen Person seine sehr personlichen Arbeiten anzuvertrauen. Je weniger Hinder-

nisse einer wahren Offenheit und Ehrlichkeit im Wege stehen, desto besser.

Mit der Wahl eines Mentors oder einer anderen Person, die die eigenen Arbeiten
beurteilt, legt man zum einen fest, auf wen man hort, zum anderen aber auch,

auf wen nicht. Das bedeutet zwar nicht unbedingt, dass man sich von simtlichen
Einfliissen anderer Art abkapselt, sondern dass man sich jeweils nach einer Stimme
richtet. Ansonsten riskiert man aufgrund der zu vielen Auslegungen vollig tiberfor-
dert zu werden. Jede einzelne Kritik anzuhoren gibt Thnen genug Zeit, sie gegeniiber
den Auslegungen und Vorstellungen, die man zuvor hatte, abzuwigen. So verschafft
man sich auch ausreichend Raum, sich tatsichlich zu 6ffnen. Es ist besser, sich nur
einer Sache vollstindig zu 6ffnen, statt vielem gleichzeitig nur zum Teil, wobei sich

einiges von dem auch noch widerspricht.

Kritik zu empfangen ist im Prinzip einfach. Man lisst jemand anderen seine Werke
betrachten und einen Blick in die eigene Seele werfen. Um dem aber wirklich
zuzuhoren, erfordert es neben der Bereitschaft dazu noch eine Portion Demut -
beides Eigenschaften, die manchen Leuten und auch mir nicht leichtfallen. Doch um

unsere blinden Flecken zu erkennen, sind diese Eigenschaften notig.
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Manche von uns miissen zu Ohren bekommen, dass die Werke schwichlich sind,
andere brauchen Leute, die ihnen sagen, dass die Werke intensiv sind. Aus den
unterschiedlichsten Griinden versagen wir den einen oder den anderen oder sogar
beiden Stimmen das Gehor. Doch wenn unsere Kunst so viel von uns wie moglich
enthalten soll und wir daraus noch mehr machen wollen, miissen wir uns nicht nur
einer qualifizierten Auenwahrnehmung 6ffnen, sondern sie sogar aktiv aufsuchen.
Wenn es also zu unserer Aufgabe gehort, die Welt auf neue Weise zu sehen, gehort
auch dies zu unserer Aufgabe. Empfindsamkeit ist also nicht nur in den Zeiten

gefragt, in denen es gut liuft.

Ich glaube allerdings auch, dass selber Kritiken zu geben wichtig ist. Die Fotografie
hat mir so viel gegeben, dass ich gerne etwas zuriickgebe. Ich liebe es zu unterrich-
ten und jemanden auf seinem kreativen Weg zu begleiten. Dennoch ist mein Verlan-
gen, die Werke anderer anzusehen und zu diskutieren, nicht vollkommen selbstlos.
Wie aus Biichern lerne ich auch beim Unterrichten und bei der Bildkritik. Dadurch
vertieft sich mein Wissen, stelle ich meine Grundiiberzeugungen infrage und bringe

meine eigenen, in der Reife befindlichen Ideen in Schwung.

Wie man nun genau konstruktive Kritik dufiert, wird in der allgemeinen Fotografie
kaum diskutiert. Ich habe meine eigenen Vorstellungen entwickelt, wie man so
kritisiert, dass der Empféanger und nicht mein Ego etwas davon hat und dass die
Kritik ehrlich ausfillt, ohne dass er oder sie verletzt werden und sich deshalb total
abschotten wiirden. Deshalb war ich angenehm tiberrascht, als ich meine Haltung von
Johann Wolfgang von Goethe bestitigt fand. Goethe schlug drei Prinzipien der Kritik
vor, die er in drei Fragesitze fasste: Was versuchte der Kiinstler auszudriicken? War
der Kiinstler damit erfolgreich? War es die Sache wert? Ich glaube, dass diese Fragen

nicht nur bei der Kritik fremder, sondern auch bei der eigener Werke hilfreich sind.

‘Was versuchte der Kiinstler auszudriicken?
Hier geht es um die Vorstellungskraft. Dass ich dies so explizit erwihne, wird Sie
nicht verwundern. Ich glaube, dass die Vorstellungskraft im fotografischen Sehen

den Beginn des fotografischen Prozesses ausmacht. Es ist dasjenige in uns, was
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uns die Kamera zum Auge fiihren lisst. Es ist auch das, an dem sich unsere Werke
messen lassen miissen, ganz gleich, ob es sich dabei um das letztendlich erfolgreiche

Bild oder nur eines auf dem Weg dorthin handelt.

Kein Kritiker, weder jemand anders noch unser innerer Kritiker, kann etwas Sub-
stanzielles beitragen, bis er diese Frage nicht beantwortet hat. Solange die anderen
sich unsicher sind, was Sie ausdriicken wollten, auf was Sie hinweisen wollten,
welche Fragen Sie stellen wollten, konnen sie auch nicht sagen, ob das daraus
resultierende Foto diese Aufgabe erfiillt. Wenn Sie sich selber iiber diese Dinge im
Unklaren oder nicht bereit sind, diese mit Ihrer Kamera zu entdecken, werden Sie
es auch schwer haben, Ihre eigenen Werke zu beurteilen. Auch die Entstehung des

Fotos an sich wiirde dadurch erschwert.

War der Kiinstler damit erfolgreich?

Hier geht es um die Ausfiihrung. Hat der Fotograf aus den zahlreichen Moglich-
keiten diejenige gewihlt, die das Foto der urspriinglichen Vorstellung am nichsten
gebracht hat? Dabei geht es nicht nur um rein handwerkliche Fragen, sondern auch
um geschmackliche. So werden einige einen anderen Ausschnitt bevorzugen als
wiederum andere, fiir die Perspektive gilt das Gleiche. Manche bevorzugen das
spontanere Grundgefiihl mit ein wenig Bewegungsunschérfe, manche bevorzugen

ein durchgehend scharfes Bild.

Dies sind letztlich Geschmacksfragen. Die Kritik hat also nicht die Aufgabe, das
eine oder das andere als besser anzusehen, sondern die Moglichkeiten und die damit
verbundenen Entscheidungen abzuwigen. Haben diese Entscheidungen das Bild der
Absicht des Fotografen nihergebracht oder eher davon entfernt? Welche anderen
Entscheidungen wurden getroffen? Das Wort »sollte« hat in diesen Diskussionen

nichts verloren.

War es die Sache wert?
Ich stelle mir diese Frage anders: Spielt es eine Rolle? Und wenn schon? Wen

kiimmert es? Ich mochte, dass meine Arbeiten andere ansprechen. Ich méchte, dass
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sie etwas aus meinem Inneren zum Ausdruck bringen. Ich méchte, dass sie einen
Gedanken oder ein Gefiihl verkérpern oder in manchen Fillen auch verstirken. Das
Leben ist zum einen zu kurz und zum anderen zu schén und zu wichtig, um Fotos zu
machen, die mich nicht bewegen. Mir bleibt nicht einmal die Zeit, alle die Fotos zu
machen, die ich gerne machen mochte, weshalb sie fiir die banalen Fotos erst recht

zu schade ist.

Beziiglich meiner Bildkritik lauten meine Fragen daher: Bewegt mich Ihr Foto?
Offnet es mir die Augen fiir etwas Neues? Erinnert es mich an etwas? Verschafft es
mir eine Gansehaut? Lésst es mich lachen oder weinen? Oder muss ich um hoéfliche

Worte ringen oder moéchte einfach nur umbléittern?

Die Antworten auf diese Fragen sind sehr hilfreich, denn auf die Frage, ob der
Kiinstler mit seiner Durchfiithrung erfolgreich war, lauten sie schlie8lich nicht
immer Ja. Natiirlich sind wir damit nicht immer erfolgreich und das wahrscheinlich
sogar noch weit weniger hiufig als wir glauben wollen. Dennoch handelt es sich
dabei nicht unbedingt um Fehlschlige. Das Konzept kann wahrhaftig sein, die
Fragen interessant, das Motiv ebenbiirtig und dennoch kann der Ausdruck dessen
daneben liegen - vielleicht uninspiriert oder uninspirierend. Uns also wéihrend des
Fotografierens zu fragen, ob es die Sache wert ist, hilft uns auch bei der Frage, ob es

wert ist, einen neuen Anlauf zu wagen.

Wenn wir Kritik zulassen, hilft sie uns, ehrlich zu sein. Sie hilft uns, Fragen zu stel-
len, statt uns an Antworten zu klammern, die wir bereits kennen oder lieber horen
wiirden. Die Kritik ist kein Ersatz fiir das Horen auf die innere Stimme, sondern ein
Mittel, diese innere Stimme besser zu horen, unsere blinden Flecken zu erkennen
und aus Sackgassen herauszukommen, von denen wir nicht einmal wussten, dass
wir in ihnen stecken. Eine gut formulierte Kritik kann uns neue Moglichkeiten
erdffnen, unsere Stiarken zu erkennen und ehrlicher gegentiber unseren eigenen

Schwichen zu werden.
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L.eidenschaftt ist
wichtig. Sie gibt
unseren Werken
Ehrlichkeit, Richtung

und Stimmung.



Ohne Liebe
geht es nicht

Um unseren Fotos etwas Menschliches zu verleihen und etwas zu erschaffen, das
mehr als nur eine Ubung im Umgang mit der Kamera darstellt, miissen die Fotos
uns etwas bedeuten. Und ja, man muss sie lieben. Damit meine ich nicht die Art,
wie wir unsere Lieblingsspeise lieben (wenn Sie genauso viel Zeit und Energie in
Thr Lieblingsessen wie in Thre Fotografie stecken, gilt das dort natiirlich auch). Ich

meine es ganz aufrecht und im leidenschaftlichsten Sinn.

Keiner mochte Arbeiten von Kiinstlern sehen, die nur herumspielen, weil sie sich
eigentlich nur fiir Kameras interessieren, genau wie man keine Gemilde von Malern
sehen mochte, die sich nur fir Pinsel und Leinwéinde interessieren. Was wir in
Sachen Kunst sehen méchten, sind Kiinstler, die vor Leidenschaft fast verriickt
sind, wie besoffen: jemanden, der als Kiinstler eher ausbrennt als wegdimmert. Wir
mochten Kiinstler sehen, deren Fehltritte in den Boulevardblittern stehen, nicht,
weil wir damit einverstanden wiren oder insgeheim auch so leben wollten, sondern
weil wir etwas mit dieser Art von Hingabe sehen wollen. »Entziinde Dich mit dem
Feuer der Leidenschaft,« schrieb der Prediger John Wesley einst, »und die Leute

kommen von weit her, um Dich brennen zu sehen.« Er sprach damals zwar von
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der Leidenschaft fiir Gott und nicht iber Kunst, aber das Prinzip ist das gleiche. Lei-
denschaft ist wichtig. Sie gibt unseren Werken Ehrlichkeit, Richtung und Stimmung.

Darauf werden die Leute immer ansprechen.

Kunst fast verriickt vor Leidenschaft oder wie besoffen zu machen, ist allerdings

fiir die meisten von uns nicht mit dem Alltag vereinbar. Wir miissen meist niichtern
bleiben, damit wir die Kinder zur Schule bringen und unserer Arbeit nachgehen
konnen. Die Liebe hingegen ist mit unserem Alltag vereinbar. Nicht die Hundeliebe
oder die Vernarrtheit in unsere erste Kamera ist damit gemeint, sondern die lang
anhaltende, tiefe Liebe von ganz weit innen. Tiefe Liebe und dem Raum geben, fiir
das wir Leidenschaft empfinden und wovon wir im iibertragenen Sinne wie besoffen
sind, ist auch in einem normalen Leben mit den {iblichen Sorgen moglich. Auch die
harte Arbeit daran hat noch ihren Platz, da fiir die meisten von uns es diese Arbeit
und nicht der Genius ist, aus der Kunst entsteht. Doch dieses Leben und diese

kiinstlerische Arbeit schliefSen niemals die Liebe aus.

Warum sonst sollten wir von irgendetwas beriihrt werden, dass wir die Kamera
immer wieder ans Auge nehmen, wenn es uns nicht kiimmern wiirde, wenn wir es
nicht lieben wiirden? Warum sollten wir viel Zeit, Geld und harte Arbeit fir die
Fotografie aufwenden, wenn es uns nicht so wichtig wiare? Wenn ich meinen Schii-
lern sage, sie sollten das fotografieren, was sie lieben, tue ich das, weil diese Liebe
Lebendigkeit und Feuer mit sich bringt. Sie bringt Vertrautheit mit dem Motiv, den
Vorstellungen, den Problemen und den Orten. Sie bringt die Bereitschaft mit sich,
iiber das Offensichtliche hinauszuschauen, neue Perspektiven zu finden und es nicht

nur bei einfachen Antworten bewenden zu lassen.

Mit Liebe meine ich nicht nur die Zuneigung. Ich meine etwas viel Tieferes. Katzen-
fotos, denen viel Zuneigung entgegengebracht wird, werden die Welt nicht dndern.
In den sozialen Medien sind sie ebenso beliebt wie McDonald’s Happy Meals es fiir
Kinder sind, auch wenn ihnen die leeren Kalorien nicht gut tun. Was ich meine, ist
Leidenschaft. Leidenschaft fuir die Dinge, fiir die man freiwilligen Dienst tut, sein

Geld spendet, Petitionen unterzeichnet oder gar sein Leben hingibt. Seine Kinder,
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seine Heimatstadt und, meinetwegen, auch seine Kétzchen. Es ist ja auch wirklich
nichts Verwerfliches an Katzenfotos an sich und wenn Sie Katzen von ganzem
Herzen lieben, werden Sie dem mit Ihren Fotos gerecht. Sie sehen die Katzen

mit anderen Augen als ich und wenn es auch Jahre dauern mag, werden Sie sie so
fotografieren konnen, dass es auch mir die Augen 6ffnet und somit vielleicht auch

meinen Verstand und dass mein Herz tiefer beriithrt wird.

Selbst das finsterste Sujet, wie zum Beispiel die Kriegsfotografie, wird ansprechen-
der, wenn der Fotograf mehr von den Beteiligten beriihrt wird. Jemandem, der hier
halblang macht, kommt man schnell auf die Schliche. Wir brauchen keine banalen,
zuckersiiflen Geschichten. Wir brauchen Bilder, die uns wachritteln, die unsere
schonsten Erinnerungen hervorholen, helfen, die schweren Fragen zu fragen oder
zu verstehen. Wir brauchen Bilder, die uns aus der Langeweile, Gleichgiiltigkeit und
Bequemlichkeit losreiflen. Das Leben ist zu kurz und zu kompliziert, um auf etwas

so Wichtiges und Menschliches zu verzichten.

Damit mochte ich nicht gesagt haben, dass unsere Fotos ernst und finster sein
miissen. Sie konnen wie die von Elliott Erwitt skurril und witzig sein und so die
Leute erreichen und zum Lachen bringen. Was ich meine ist, dass bei Fotos, die
von Dingen handeln, die uns sehr am Herzen liegen, sehr viel wahrscheinlicher der
Funken iiberspringt, als von solchen Dingen, denen wir lediglich voriibergehend

zugeneigt oder gar gleichgiiltig gegeniiberstehen.

Wenn ich sage, dass Liebe notwendig sei, um Fotos hervorzubringen, die wirklich
zdhlen, meine ich nicht, dass wir damit unbedingt das fotografische Handwerk
lieben miissen. Es kann zwar sein, dass Sie die Technik, die ganze Haptik, die
Objektive und die Software lieben, aber vielleicht auch nicht. Die Liebe zu den
Werkzeugen des Geschichtenerzihlens ist nicht das Gleiche wie die Liebe fur die
Geschichten an sich. Ich liebe Fotos und zu einem gewissen Grad auch die Werk-
zeuge dazu. Doch die eine Liebe kann die andere nicht ersetzen. Die Liebe zu den
Werkzeugen, die im Grunde nicht mehr ist, als ein begeistertes Interesse, ist ledig-

lich optional. Die Liebe zu etwas Tieferem, nach mehr, ist es nicht, jedenfalls nicht,
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wenn wir etwas aussagen und dazu tieferen Zugang finden wollen. Nicht, wenn der
begrenzte Umfang dessen, was wir in einem Leben bearbeiten konnen, mehr zéihlen
soll, als zu zeigen, wie scharf unsere Bilder sind und wie grofl man sie ausdrucken

kann. Dieses Verdienst gebiihrt nicht uns, sondern den Kameraherstellern.

Ich schreibe dies alles etwas verlegen, aber nicht, um mich zu rechtfertigen. Ich weif3
nicht, ob ich der lebendige Beweis fir diese Art von Liebe bin. Aber ich weif, dass es
sich so verhilt, weil ich es bisher bei jedem Kiinstler, den ich schitze und respektiere,

beobachtet habe, ganz gleich auf welchem Gebiet.

Nennen Sie es Liebe. Nennen Sie es Leidenschaft. Ich glaube, die Begrifflichkeit ist
hier letztlich nicht entscheidend. Entscheidend ist, ob es einen nachts wachhalten
kann oder friither aus den Federn reifdt, weil das Feuer immer brennt. Wenn Sie nicht
immer wieder einmal vor Freude lachen oder Trianen aus Frust kullern, wenn Sie
nicht dann und wann einfach die Kamera an die Wand oder zuriick in die Tasche
schmeifden wollen und nach einem Drink Ausschau halten, ist es vielleicht keine
Liebe. Finden Sie das, was Sie eines von diesen Dingen gelegentlich tun lisst, das
Ihnen so viel bedeutet, dass Sie davon Fotos machen miissen, das Sie in Aufruhr
versetzt — und mich schliefflich auch. Machen Sie Fotos, die mich, Ihren Betrachter,

zum Lachen oder Weinen bringen.

Jeder kann sich eine Kamera kaufen. Jeder kann draufhalten und abdriicken. Doch
wenn man nicht im Innersten Anteil nimmt, tun es auch nicht die, die diese Fotos

betrachten.
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Mut bedeutet
nicht nur, sich

der Unsicherheit
auszusetzen, sondern
sie willkommen

zu heilden, mit ihr

zusammenzuarbeiten.
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Mut

Es gibt kaum grofere Hindernisse fiir die Kreativitit, als die Angst. Unser Leben
und unsere Arbeit spielen sich im Rahmen des Ungewissen ab, und das ist system-
immanent, denn das Einzige, was wirklich verldsslich ist, ist die Vergangenheit.
Sie liegt bereits zuriick. Das sich stets weiterentwickelnde menschliche Wesen,
vor allem das des Kiinstlers, bringt es mit sich, dass wir nicht auf einer Stelle
verharren konnen, ohne das Risiko einzugehen, personlich wie kiinstlerisch-kreativ
zu stagnieren. Wir entdecken und erweitern unser Sehen also sténdig aufs Neue
und suchen nach neuen Wegen personlichen Ausdrucks. Das Neue ist aber auch
bedngstigend. Das Neue wirft Fragen auf, auf die wir keine Antworten haben.

Uns bleibt daher nichts weiter, als unsere Arbeit zu machen und zu schauen, was
passiert. Werden die neuen Werke das bringen, was ich mir erhofft habe? Werden
meine neuen Ideen Friichte tragen? Wird sich jemals jemand dafiir interessieren,

geschweige denn einen zweiten Blick auf meine Werke riskieren?

Dies sind nicht die ersten Fragen, die wir uns stellen. Davor stehen noch grundle-
gendere Fragen: Sind meine Vorstellungen eindeutig? Habe ich irgendeine Ahnung,

wohin mich dieser Funken Idee fithren wird? Reichen meine Fihigkeiten aus, dieser
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Idee nachzugehen? Welche dieser drei Ideen verfolge ich als Erstes? Was ist, wenn

ich mich irre?

Diese Angst lahmt uns. Sie lisst unsere Gedanken im Kreis laufen, verbunden mit
der Hoffnung, irgendwo aus dieser Unsicherheit ausbrechen zu kénnen, irgendwo
Klarheit zu erlangen, bevor wir voranschreiten. Doch das geschieht selten bis

nie. Wir schreiten nicht voran, blofd weil wir dieses Gefiihl der Sicherheit erlangt
haben. Wir schreiten voran, weil uns auch in der unsicheren Phase etwas anderes
vorantreibt. Und diese andere ist der Mut. Es ist also eben nicht die Abwesenheit
von Angst, Zweifel oder Unsicherheit, sondern der Wille, einfach loszulegen. Dabei
lassen wir die Neugier, die Leidenschaft und das Verlangen, dieses Neue zu tun, zu.
Trotz aller Furcht lassen wir uns aus unserem sicheren Ort herauslocken — unseren

wohlverdienten Lorbeeren, den Dingen, die wir zuvor getan haben.

Ich frage mich, ob es daran liegt, dass viele unter uns nicht nur einfach Fotografen,
sondern auch noch »preisgekronte Fotografen« sind. Was wir bereits erreicht haben,
kann uns keiner mehr nehmen, das haben wir sicher. Die Preise und Auszeichnun-
gen sind uns angenehm. Gleichzeitig machen sie uns den Schritt ins ungewisse
Neuland nicht einfacher. Ich wiirde sogar behaupten, dass sie ihn schwerer machen.
Die Fallh6he hat zugenommen, es gibt mehr zu verlieren. Wenn wir selbstzufrieden
werden, wenn uns die Auszeichnungen wichtiger werden, treibt uns weniger voran.
Der Hunger wurde ja bereits gestillt, warum also sollte man das Risiko eingehen,
nach etwas Neuem Ausschau zu halten? Auszeichnungen sind ein wundervoller
Schutzraum vor der Angst, doch das Gefiihl von Sicherheit hat noch keinem Kiinst-
ler gutgetan. Das Einzige, was gegen solche Angste hilft, ist, nicht das zu tun, was

wir in der Vergangenheit getan haben, sondern das Neue anzugehen.

Schriftsteller sind in aller Regel besser darin als Fotografen, den kreativen Prozess
zu beschreiben. Ich denke, nicht ohne Grund haben die Fotografen ihrem Medium
gegeniiber der Schrift den Vorzug gegeben. Vielleicht liegt es auch daran, dass
Schriftsteller einfach neurotischer und introvertierter sind als Fotografen. Was

ich von Schriftstellern und deren kreativem Prozess und die Rolle ihrer Angst im
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Besonderen erfahren habe, ist, dass ihr bestes Gegenmittel darin besteht, mutig

jeden Tag weiterzuarbeiten.

Schriftsteller wissen bereits, was viele Fotografen noch erfahren miissen: Man hat
keine Idee, die man zunichst vollstindig ausarbeitet und erst dann niederschreibt,
wenn alle Unklarheiten beseitigt sind. Man schreibt, um zu denken. Die Ideen
kommen nicht vor dem Schreiben, sondern wdhrend des Schreibens. Eins folgt

aufs andere, so wie es in der Kreativitit eben lduft. Zwischendurch passieren
unerwartete Dinge und schon bald hat man etwas geschrieben, von dem man zuvor
nichts ahnte. Wenn wir uns von der Angst vor dem Ungewissen zuriickhalten lassen,
fangen wir gar nicht erst an, obwohl doch genau in diesem Anfang der ganze Zauber

innewohnt. Der Anfang ist das Schwere. Er erfordert einfach Mut.

Betrachtet man die Zeit als den Rohstoff des Fotografen und nimmt weiterhin

an, dass die Menschen auf absehbare Zeit nicht in die Zukunft schauen kénnen,

so begleitet die Ungewissheit wohl auf ewig alle kreativen Tétigkeiten. Dabei
durchdringt sie sowohl den kreativen Prozess an sich also auch die beteiligten
Materialien. Wir wissen nicht, was uns der niachste Augenblick bringt. Aufer unter
duflerst kontrollierten Bedingungen haben wir keine Ahnung, was kommt, welche
Geste unser Gegeniiber als Nichstes zeigt oder wo das Licht gleich hinfallen wird.
Zum Mut gehort nicht nur die Bereitschaft, dieser Ungewissheit ins Auge zu sehen,

sondern sie willkommen zu heifSen und mit ihr zusammenzuarbeiten.

Es gibt noch andere Situationen, in denen Mut nétig ist, und auch Situationen, in
denen sich deren Abwesenheit in den Fotos bemerkbar macht. Es fallt nicht immer
leicht, jemandem eines Fotos wegen zur Last zu fallen. Bei meinen Fotos bedeutet
dies oftmals, mich Fremden vorzustellen und auch abgewiesen werden zu kénnen.
In fremden Kulturen riskiere ich zudem, durch falsche Worte oder Gesten jemanden
vor den Kopf zu stoflen. Immer wieder hore ich Fotografen dariiber lamentieren,
dass sie sich auf Reisen nicht trauen, Portrits zu machen, als hitten sie dafiir die fal-
schen Gene und als ob man daran nichts dndern kénne. In Wirklichkeit ist es fiir die

meisten von uns nicht einfach oder gar natiirlich. Keiner bringt dafiir die richtigen
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Gene mit! Es ist einfach emotional risikobehaftet. Es lduft der tiber Jahrmillionen
vererbten Vorsicht bei menschlicher Annéiherung zuwider. Bis auf diese Aufmunte-

rung weifd ich da auch keinen besseren Rat: »Nur Mut!«

Doch woher soll man den Mut nehmen? Was motiviert mich dazu? Bei mir ist es so,
dass ich trotz des Risikos das eine mehr will als das andere. Ich mochte mit starken,
aussagekriftigen, menschlichen Fotos nach Hause kommen und Zaghaftigkeit hat
mir dabei immer nur im Weg gestanden. Die so entstandenen Begegnungen liegen
mir mehr am Herzen als mich die Abweisungen auf dem Weg dorthin davon abhal-
ten konnten. Ich bin sowohl physisch als auch psychisch oft genug in meinem Leben
gescheitert, um zu wissen, dass wir sehr viel belastbarer sind, als wir alle glauben.
Die Erfahrung hat mich gelehrt, dass unser Urinstinkt oftmals iberreagiert, um
uns vor Dingen zu schiitzen, die vor 10.000 Jahren noch gefihrlich waren, es jetzt
aber nicht mehr sind. Ich habe gelernt, dass das Scheitern unser bester und ver-
lasslichster Lehrmeister ist und dass etwas, das uns wehtut oder schwerfillt, nicht
schaden muss. An dieser Stelle hinken unsere Urinstinkte hinterher. In gewissem
Sinne heif$t Mut auch, diese frithgeschichtlichen Fluchtreflexe zu erkennen und uns
zu sagen, dass sich die Zeiten geindert haben. Anschliefend tut man diesen ersten

Schritt.

Dieser frithgeschichtliche Teil unseres Gehirns, der uns vor einstigen Gefahren
gewarnt hat, bildete sich nicht beim Erschaffen von Kunst. Er hat sich gebildet,

als wir die ersten Feuer machten, uns vor dem Zorn der Gotter fiirchteten und vor
wirklich unheimlichen Dingen in der Nacht wegliefen. Bei unseren Bemiihungen,
etwas Schones zu erschaffen, die Welt auf neue Weise zu sehen und etwas Neues
auszuprobieren, neigt dieser Teil des Gehirns zur Uberreaktion. Mut ist die
erwachsene, beruhigende Stimme, die weif$, dass die Welt, in der wir unserer Kunst

nachkommen, nicht die ist, aus der diese ganzen Uringste stammen.

Auch geht die Welt nicht unter, wenn Thre Kollegen Thre Arbeiten nicht gut finden.

Sie werden auch nicht verhungern, wenn I hre letzten Anstrengungen vergeblich
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waren. Sie werden von der Welt auch nicht missachtet, wenn Ihr aktuelles Projekt

etwas linger dauert, ganz iber Bord geht oder diesmal im Sande verlauft.

Auch Sie werden zwischendurch scheitern, doch wenn Sie selbstbewusst sind,
werden Sie daraus lernen, besser, geduldiger, weiser und vielleicht auch kreativer
werden. Diese Fortschritte werden sich alle bei Ihrem nichsten Anlauf bemerkbar

machen.

Angst ist nicht immer schlecht. Sie weist uns den Weg zu Fotos, die uns wichtig sind.
Ich frage mich, ob unsere Arbeit sich iberhaupt lohnen wiirde, wenn sie risikolos
und nicht von der Angst vor dem Scheitern begleitet wéire. Wenn ich Angst habe
(manchmal sogar sehr), zeigt mir das, dass es mir wirklich wichtig ist. Je mehr wir
etwas lieben, desto mehr Angst haben wir davor, es zu verlieren. Das Spannungsfeld
zwischen Angst und Mut ist vermutlich der Bereich, in dem unsere lebendigsten
Fotos entstehen. Mut bedeutet also nicht, bei unserer Arbeit unsere /"\ngste Zu

leugnen, sondern dies als Antwort auf sie zu tun.
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Ich meine nicht, dass
es sinnvoll ware, die
Regeln zu brechen.
Ich meine, dass es
im Grunde gar keine
Regeln gibt.




213

Die Absage an
Regeln

Es gibt Bereiche des Lebens, in denen Regeln gelten. Mach dies, mach das nicht;
Befolgung und Nichtbefolgung haben ihre jeweiligen Konsequenzen. So weit, so
gut. Eine Gesellschaft braucht Mittel und Wege, ihre Werte in das Handeln ihrer

Mitglieder umzusetzen.

Die Kunst ist allerdings kein solcher Bereich. Wenn es etwas gibt, das mich auf die
Palme bringt, ist es die Vorstellung, dass es in der Kunst Regeln giibe. Selbst ein
Querdenker wie Picasso war davon nicht ganz frei, als er sagte, dass man die Regeln
kennen miisse, um sie dann zu brechen zu konnen. Ich wiinschte, er hitte besser
das Wort »Prinzipien« gebraucht als »Regeln« — der Unterschied zwischen diesen

Begriffen ist gewaltig.

Fiir Regeln bedarf es einer Art Autoritit und die gibt es in der Kunst schlichtweg
nicht. Es gab nattirlich immer wieder Vertreter, die diesen nicht existierenden
Thron fiir sich in Anspruch genommen haben, und solche, die geradezu gewaltsam
andere Kiinstler dazu bringen wollen, auf bestimmte Weise zu verfahren, werden

vermutlich nie aussterben. Noch niemand in der Welt kann in Wirklichkeit sagen,
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wie man ein Foto zu machen oder nicht zu machen hat. Das blofie Befolgen so
genannter Regeln hitte gewiss keinen Picasso, Monet, Warhol oder Pollock hervor-

gebracht, und die Welt wire um Einiges drmer gewesen.

In der Kunst gibt es kein »man sollte,« selbst in einer so technisch dominierten
Sparte wie der Fotografie. Man nenne mir nur eine Regel und ich nenne mindestens
ein Beispiel, das gegen diese Regel verst6f$t und dabei erfolgreich ist. Ich kenne jede
Menge guter Fotografie, die unscharf, verwischt, tiber- oder unterbelichtet und
losgelst von simtlichen Konventionen gestaltet ist. Diese Fotos haben Atmosphire,
Kraft und sind viel authentischer als die Tausende, nach erdachten Regeln entstan-
denen und lediglich technisch gut ausgefiihrten Bilder, die wie Malen-nach-Zahlen

aussehen.

Damit will ich nicht gesagt haben, dass Technik keine Rolle spiele. Wenn Sie sich
iiber diese Vorstellung nicht hinwegsetzen konnen, lesen Sie besser noch einmal
»Die Rolle der Technik«. Sie spielt eine Rolle, doch in der Technik geht es um Prin-
zipien: Wenn man dies macht, passiert das. Schliefflich kombiniert man eine ganze
Menge solcher Prinzipien auf eine Weise, die fiir einen personlich einen Sinn ergibt,
und man weif}, wie die dadurch erzielten Wirkungen erfasst, verspiirt oder erlebt
werden. Regeln dagegen benétigen kein tieferes Verstindnis, um befolgt zu werden.

Sie bediirfen keiner Fragen und fiirchten sich vor allem vor dem Warum.

Prinzipien wiederum bediirfen sowohl des Verstindnisses als auch solcher Fragen.
Prinzipien leiten zum Lernen an, ermutigen zum Experimentieren und Spielen.
Prinzipien lassen Raum fiir den eigenen Willen und die Launen des Kiinstlers. Es
besteht ein Riesenunterschied zwischen der Beriicksichtigung von Prinzipien in der
Bildkomposition (zum Beispiel beim Wechselspiel zwischen Ausgewogenheit und
Spannung) und der simplen Befolgung der Drittelregel. Ersteres fiihrt zur Differen-
ziertheit und zum Unerwarteten, gelegentlich aber auch zum Scheitern. Letzteres
hingegen fiihrt zur Gleichartigkeit und, ich wiirde sogar sagen, langfristigem

Scheitern: dem Scheitern daran, die Kunst wirklich zur unsrigen zu machen.
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Das Befolgen von Regeln und das Erwartete abzuliefern bringt Thnen eine Ansteck-
nadel im néichsten Wettbewerb im 6rtlichen Fotoclub. Es wiegt Sie in Sicherheit,
doch es wird Sie nicht von den Fragen befreien, die den Kern des kreativen Schaf-
fens ausmachen. Mein Freund Freeman Patterson sagte dazu einmal treffend:

»Regeln scheren sich einen Dreck um unsere Kreativitit.«

Ich meine nicht, dass es sinnvoll wire, die Regeln zu brechen. Ich meine, dass es im
Grunde gar keine Regeln gibt. Das soll nun nicht zum kiinstlerischen Ungehorsam
anstiften, wohl aber zur kreativen Anarchie. Es ist eine Riickbesinnung auf die Rolle
des Erschaffers, etwas Bedeutsames oder Schones oder nie Dagewesenes in die Welt
zu setzen, ohne erst um Erlaubnis zu bitten, dass einen die Musen an neue Orte

entfithren diirfen.

Letztlich ist dieser Aufruf keiner zur Absage an Regeln, sondern um ungehindert
neue kreative Ridume zu erobern, ohne sich die Fragen zu stellen, die ich oft zu
héren bekomme: Wie soll ich hier den Ausschnitt wiahlen? Welches Objektiv soll
ich nehmen? Wie soll ich hier belichten? Auf was soll ich scharfstellen? Wie soll ich
meine Verschlusszeit einstellen? Es gibt wahrlich bessere Fragen, vor allem solche,

in denen nicht so viel »soll« vorkommt.

Was versuche ich auszudriicken? Wie kann ich das hier anders sehen? Was passiert,
wenn ich das hier mache? Suchen Sie nach Antworten auf diese Fragen. Machen

Sie weiter, bis Sie schliefRlich etwas finden, das in IThnen etwas ausldst und IThnen
erste Belege dafiir liefert, dass Sie an etwas dran sind. Wenn Sie ein interessanterer
Fotograf werden mochten, nehmen Sie sich die Freiheit, mehr interessante Fragen

zu stellen, und schauen Sie, wohin sie Sie fithren.






Douz, Tunesien, 2008



Ladakh, Indien, 2008




Kairouan, Tunesien, 2008



Tunis, Tunesien, 2008






Geschmack ist zwar
kompliziert und
widerspenstig, doch
ich glaube nicht, dass
er angeboren oder
unveranderbar ist.
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Ein (sich
verandernder) Blick
fir das Schone

Wenn, wie man so schon sagt, die Schonheit im Auge des Betrachters liegt (und es
gibt es etwa sieben Milliarden Augenpaare auf der Welt, die sie mit unterschied-
licher Klarheit sehen), liegt es auf der Hand, dass es keine Schonheit im objektiven
Sinne geben kann. Wir sprechen von Geschmack. Jeder hat einen. Bei manchen ist

erin die eine oder andere Richtung sehr gereift, bei anderen weniger.

Als Kind mochte ich keinen Rosenkohl. Meine Mutter sagte dann, dass man sich

an ihn gewohnen miisse, ein anerzogener Geschmack sozusagen, was ich als Kind
iberhaupt nicht nachvollziehen konnte. Ich hasste Rosenkohl und war froh, dass ich
ihn nicht mochte, denn falls ich das getan hitte, hiitte ich ihn ja essen miissen und
schliefilich hasste ich ja Rosenkohl. Als Erwachsener dagegen bewerte ich Restau-
rants unter anderem danach, wie gut ihr Rosenkohl ist. Der Geschmack wandelt sich
und man kann ihn erlernen. Fiir den Esser ist die Bereitschaft zu lernen und den
Geschmack auf die Probe zu stellen eine freiwillige Sache. Man kann sich zu Recht
fragen, ob mein Leben denn nun wirklich um so viel &rmer wire, mochte ich noch
immer keinen Rosenkohl (dariiber streite ich gerne mit Ihnen, auch wenn ich es in
Ordnung finde, wenn ich niemals auf den Geschmack von Kutteln komme). Doch der
Koch, der niemals seinen Geschmack weiterentwickelt, wird sich immer mehr an

Dr. Oetker als an Johann Lafer orientieren.
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Dies hat insofern einen Bezug zur Fotografie, da auch dort der personliche Geschmack
zum Teil fiir den Unterschied zwischen Handwerk und Kunst verantwortlich ist.

Ob unser Geschmack dann den der anderen trifft, bestimmt, wie gut unsere Werke

bei den anderen ankommen und vor allem auch bei wem. Unser Publikum wird also

sowohl von unserem als auch dessen Geschmack mafigeblich bestimmt.

Wenn wir anfangen und uns die handwerklichen Grundlagen erarbeiten, hat der
Geschmack noch sehr wenig mit unseren Fotos zu tun. Er bestimmt allenfalls,
worauf wir unsere Kamera richten, sagt uns aber noch nicht, wie wir den Motiv-
inhalt interpretieren. Sobald wir uns technisch sicherer fiihlen, beginnen wir mit
negativem Raum und der Balance im Bild, den Farbpaletten und dem Aufnahme-
moment herumzuspielen, was alles mehr mit unserem personlichen Geschmack zu
tun hat als mit unserem handwerklichen Kénnen. Doch genau diese Entscheidun-

gen bestimmen am Ende, wie andere unsere Werke wahrnehmen.

Das ist insofern wichtig, als dass wir sowohl lernen konnen, uns unseres Geschmacks
bewusst zu werden, als auch die Bereitschaft, ihn zu veriandern. Geschmack ist zwar
kompliziert und widerspenstig, doch ich glaube nicht, dass er angeboren oder unver-
anderbar ist. Was uns beeinflusst und was wir verstehen, hat ebenso mit unserem
Geschmack wie auch unseren genetischen Anlagen zu tun. Gliicklicherweise kénnen
wir uns gerade heute leicht anderen Dingen aussetzen. Befassen Sie sich nur ausgie-
big genug mit Typographie und Ihr Geschmack hinsichtlich Comic Sans wird sich
verindern. Tauchen Sie tiefer in Picassos Werk Guernica ein und Sie erkennen immer
mehr die Schonheit darin und nachfolgend auch in seinen anderen Werken. Schon
bald werden Sie kaum noch durch eine moderne Kunstausstellung gehen konnen

und dabei denken: »Das hitte ja mein Vierjiahriger hingekriegt.« Natiirlich konnte
man sich von sémtlichen Einfliissen fernhalten und damit die Gefahr umgehen, das
hinterfragen zu miissen, mit dem man sich bequem eingerichtet hat. Doch stellen

Sie sich nur einmal vor, wie viel intensiver Ihre Fotografie werden konnte, wenn sie
Zustrome aus mehreren Traditionen und Kunstgattungen bekime. Stellen Sie sich
die Moglichkeit vor, aus einem viel grofleren Arsenal visueller Mittel schopfen zu
konnen, ein viel groleres Spektrum an Ausdrucksmoglichkeiten zu besitzen und

nach Lust und Laune diverse Geschmacksrichtungen darbieten zu kénnen.
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Lediglich an unseren eingeschriinkten Geschmack zu appellieren, da unser dstheti-
sches Empfinden in unseren Fotos nicht weit entwickelt ist, zeugt von einer Unreife,
die unser Publikum eingrenzt. Auf diese Weise erreichen wir als Kiinstler ein
verfriihtes Plateau. Die Werke anderer Fotografen nicht zu studieren, weil wir sie
nicht mogen, fithrt nicht nur dazu, dass wir unseren Geschmack nicht weiterentwi-

ckeln, sondern dass wir uns selbst und unsere Werke sich nicht weiterentwickeln.

Vor nicht allzu langer Zeit sagte ich in einem Interview, dass mir die Fotos von Richard
Avedon nicht sehr gefielen. Doch immer, wenn ich mich solche Dinge sagen hore, frage
ich mich, inwieweit ich mich selbst von Entwicklungsméglichkeiten abschneide. Da
kommt zum Teil wieder der kleine Junge in mir hoch: »Ich mag keinen Rosenkohl.«
Wihrend der Wochen nach besagtem Interview dachte ich weiter iiber meine Aussage
nach. Wann hatte ich eigentlich das letzte Mal Fotos von Avedon gesehen und wirklich
griindlich angeschaut? Es war vor tiber fiinf Jahren in einer New Yorker Galerie. Das
ganze Wochenende hatte ich damals bereits Schmerzen im Brustbereich gehabt, die
mich am Ende sogar mit einer Angina im Krankenhaus haben landen lassen. Die Fotos

von Avedon hatten also gar keine ehrliche Chance bei mir gehabt.

Seitdem habe ich iiber Avedons Werke nachgedacht, weifl mehr tiber sie und habe sie
schitzen gelernt. Mir gefillt sein Blick fiir den Moment, seine rdumliche Aufteilung
und wie er die Menschlichkeit der dargestellten Personen zur Geltung kommen
ldsst. Es gibt Fotografen, die genau ausgekliigelte ehrwiirdige Portrits machen, wie
etwa Yousuf Karsh. Sie haben alle ihre eigenen Verdienste, doch bei Avedon ist das
anders. Sein Bestreben, etwas weniger Vorhersehbares, weniger Begrenztes und
manchmal sogar Schriiges hervorzulocken, gibt mir die Moglichkeit, etwas zu erle-
ben, das sich fiir mich ehrlicher anfiithlt. Mein Geschmack hat sich in dieser Hinsicht

geiindert. Diese Verinderung wird sich auch in meinen Arbeiten niederschlagen.

Esist wahrscheinlich anzuraten, unseren Geschmack nicht mit unserem Selbst
gleichzusetzen und neuen Dingen und Erfahrungen gegeniiber aufgeschlossen zu
bleiben. Diese Aufgeschlossenheit erhilt die Authentizitit und das Entwicklungs-

potenzial unsere Werke mehr als alles andere.



Srinagar, Indien, 2007
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Ich glaube nicht, dass
Spiclen und Arbeiten
Gegensitze sind. Ich
glaube, sie treten
gemeinsam in Form
von Disziplin autf.
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Disziplin

Im Internet kursiert ein Zitat, das mir manchmal zugeschrieben wird, von dem ich
mir allerdings sicher bin, dass es nicht urspriinglich von mir stammt. Ich glaube, ich
habe es einmal von Chase Jarvis gehort, dem Fotografen und Medienunternehmer,
der es vermutlich auch irgendwo aufgeschnappt hat. In Bezug auf die Disziplin, die
dazu gehort, Kunst hervorzubringen, sagte er einmal: »It’s called artwork, not art-
[fcking-around.« (»Es heifdt Kunstschaffen, nicht Kunstherumschludern.«) Ich habe

den Ausspruch, der leider nur auf Englisch funktioniert, etwas abgewandelt.

Kunst kann vieles sein und sehr unterschiedliche Gestalt annehmen. Sie kann
spontan und verspielt sein. Sie kann sehr viel Spafl machen und, wenn wir in einem
Flow-Zustand sind, auch ganz leicht von der Hand gehen. Doch um da hinzukom-

men, ist Arbeit notig. Dafiir braucht man Disziplin.

Die meisten von uns diirften das nicht gerne héren und dies so hinzuschreiben
behagt mir auch nicht so ganz, weil ich mich oft genug selber ertappt fithle. Meistens
bin ich namlich genauso faul wie jeder andere. Ich habe aber mit der Fotogratfie
angefangen, weil ich sie liebe, und nicht, weil ich nach einer Freizeitbetiitigung

suchte. Doch vielleicht ist die Fotografie eine der wenigen Kunstgattungen, bei der
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man diese Moglichkeit hat. Schliefflich wird einem die ganze Zeit weisgemacht, dass
man nur noch auf den Knopf driicken miisse, da die Kameras ja so gut geworden
seien. Niemand wiirde sich sehr lange mit dem Gitarrespielen befassen, bis er
solchen Blédsinn nicht mehr glaubt. Jeder merkt schnell, dass es mehr bedarf, als
nur etwas herumzuzupfen, um das Instrument zu beherrschen. Man braucht Jahre,
um nicht nur das Spielen, sondern auch die Sprache der Musik zu erlernen, ein
Gespiir dafiir zu entwickeln, was ein gutes Lied ausmacht, um ein Gefiihl fiir die

Moglichkeiten zu bekommen.

Ich glaube nicht, dass Spielen und Arbeiten Gegensiitze sind. Ich glaube, sie treten
gemeinsam in Form von Disziplin auf. Spielen ist wichtig und ich finde, dass wir die
Fotografie ohne Liebe zu ihr nicht betreiben sollten. Doch die Wirklichkeit sieht

so aus, dass selbst bei einem verspielten Geist Zeiten kommen, womoglich Jahre,
withrend denen man feststeckt und es keinen Spafl macht. Doch wir stapfen einfach
weiter, weil wir wissen, dass wenn wir stehenbleiben, wir uns zuriickentwickeln und
es uns spiter leidtun wiirde, wenn wir nicht vorangeschritten wéren. Doch dieses

Voranschreiten erfordert Arbeit.

Ich glaube, um in irgendetwas gut zu sein, selbst in den Dingen, die wir am meisten
lieben, ist Disziplin notig. Weiterentwicklung geschieht immer dann, wenn wir
unsere Grenzen erreichen (am Rande dessen, was uns angenehm ist, was wir
imstande sind zu leisten) und Disziplin bringt uns iiber diese scheinbar natiirlichen
Grenzen hinaus. Das Wort Disziplin hat mehrere Bedeutungen. Der strafende
Charakter ist hier nicht gemeint. Ich verstehe die Disziplin eher als Praxis, der wir
gerne nachkommen. Ich verstehe sie in dem Sinne, wie jemand studiert und handelt,
um etwas zu erreichen, das tiber die unmittelbare Befriedigung der geliebten
Tétigkeit hinausragt. Wenn wir nur das tun, was wir im jeweiligen Moment gerne
tun wiirden, wiirden wir es wohl kaum aus dem Bett schaffen. Nicht jeder Schritt

unseres kreativen Handelns ist reines Vergniigen.

Was heif$t das konkret? Meiner Meinung nach kommt es irgendwann dazu, dass
wir unsere Kunst, wenn auch nur im Stillen fiir uns selbst, zu einem personlichen

Leitbild machen, nach dem wir uns ausrichten, das uns wirklich wichtig ist. Wir
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konnen es selbstverstindlich so gestalten, wie wir wollen, und dabei unsere eigenen
Regeln bestimmen. Dennoch halten wir uns an diese selbst auferlegten Regeln, weil
uns klar ist, dass sie uns weiter bringen als aktuell in unserer Reichweite liegt. Wenn
wir es schlieflich bis dorthin gebracht haben (wenn wir also unsere Kunst als Teil
unseres Lebens betrachten und nicht nur als Hobby), schreiben wir unsere eigenen

Regeln neu und machen weiter.

Wir sind es, die die Arbeit jeden Tag oder jede Woche machen. Wir exponieren

uns und finden Lehrer, von denen wir Ansétze und Fertigkeiten lernen, die unsere
Moglichkeiten noch tibertreffen. Wir tiben und spielen und dehnen dadurch unsere
Fihigkeiten und unsere Vorstellungskraft aus. Wir sind es, die bei Regen mit der
Kamera losziehen, auch wenn wir gerade nicht inspiriert sind. Selbst wenn wir
entmutigt sind und uns einfach in Selbstmitleid versenken wollen, studieren wir
die Werke anderer. Wir machen unsere Ubungen und kiimpfen uns mit unseren
begrenzten Mitteln durch die Frustrationen in dem Wissen, dass wir uns durch
Ubung verbessern und durch die Meisterschaft einer kleinen Sache zum Anfinger

in einer neuen werden kénnen.

Es erfordert Disziplin, um iiber das Gute hinaus zum Hervorragenden zu gelangen.
Esist die Disziplin, die uns 10, 20 oder 30 Jahre lang weitermachen liasst. Wir
arbeiten weiter, weil wir wissen, dass es viele Jahre dauern kann, etwas wirklich

zu beherrschen. Ich bin mir nicht sicher, ob es stimmt, dass wir heute keine kiinst-
lerischen Genies vom Schlage eines Mozart oder Michelangelo mehr sehen, aber
ich frage mich oft, ob das Verlangen, etwas schnell zu erlernen, innerhalb weniger
Monate »wie ein Profi fotografieren« zu wollen (was immer das auch heiffen mag),
nicht ein tieferes Problem unserer Gesellschaft ist. Der Weg zur Meisterschaft lisst
sich nicht abkiirzen und es erfordert besagte Disziplin, um ohne grofSe Umwege auf
dem rechten Pfad zu bleiben. Die Abkiirzungen fiithren nie zu dem, was einem dort

versprochen wird.

Mir geféllt in diesem Zusammenhang die Aussage von Edward Weston: »Fakt ist,

dass ziemlich wenige Fotografen ihr Medium jemals beherrschen. Stattdessen
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lassen sie zu, dass das Medium sie beherrscht, indem sie wie im Hamsterrad immer
auf der Suche nach dem neuen Objektiv, neuem Fotopapier, neuem Entwickler,
neuem Zubehor sind, ohne jeweils lange genug damit zu arbeiten, um deren Mog-
lichkeiten vollstindig ergriinden zu konnen. Sie verlieren sich in der Flut techni-
scher Informationen, die fir sie kaum oder gar nicht von Belang sind, weil sie mit

ihnen im Grunde gar nichts anfangen kénnen.«

Disziplin fiihrt zum Wissen, »etwas mit ihr anzufangen«. Sie bringt uns zu der noti-
gen Fokussierung, um aus dem Hamsterrad ausbrechen zu konnen, das in unserem
Fall hiaufig aus neuen Kameras, neuen Technologien und den aktuellen Moden in der
Bildbearbeitung besteht. Diese Art der Fokussierung schrinkt uns nicht ein, son-
dern befreit uns von der Last all der anderen Verlockungen entlang unseres Weges.
Sie bringt uns die mentalen Freirdume, die wir brauchen, um das umzusetzen, was
wir uns vorgenommen haben (und wenn Sie so ticken wie ich, brauchen Sie dazu so

viel Freiraum wie irgend moglich).

Vielleicht ist es nicht nur die Disziplin, die erforderlich ist, sondern auch noch der
feste Glaube daran, dass dieser Pfad auch irgendwo hinfiithrt. Manchmal ist das
eben nicht so offensichtlich. Erinnern Sie sich noch an den Film Karate Kid? Der
Japaner Herr Miyagi bringt dem kleinen Daniel Karate bei. Das Erste, was er Daniel
auftrégt, ist, sein Haus zu streichen, immer mit einer bestimmten Pinselfithrung -
Pinsel rauf, Pinsel runter. Genauso ldsst er Daniel sein Auto mit einer bestimmten
Handbewegung mit Wachs polieren. Natiirlich beschwert sich Daniel dariiber, dass
er das Haus streichen und das Auto polieren soll, statt Karate zu lernen. Doch dann
liasst Herr Miyagi ihn schlieflich einen Schlag abwehren und Daniel stellt fest, dass
er die Bewegung infolge von Tausenden von Strichen und Handbewegungen beim

Streichen, Schleifen und Polieren bereits verinnerlicht hat.

Um viel mehr geht es erst mal nicht: seine Pinselstriche zu machen und nicht vom
Weg abzukommen. Ich mochte nur daran erinnern, dass es irgendwo hinfiihrt. Der
Weg zur wahren Meisterschaft ist ein langer, den man nicht der Liebe zur Meister-

schaft wegen geht, sondern der Sache, in unserem Fall des Fotos, wegen.



Der Weg zur
Meisterschatt lasst
sich nicht abkiirzen

und es erfordert
besagte Disziplin,
um ohne grofde
Umwege auf dem
rechten Pfad zu

bleiben.



Agra, Indien, 2007



Agra, Indien, 2007
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Jodhpur, Indien, 2007



Gehen Sie die
Bearbeitung genau
so an wie das
Fotogratfieren, mit
einem Konzept.
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Nach der Kamera

Man konnte leicht denken, dass das ganze Gerede von Seele in unserem Metier in
dem Moment abgeschlossen wiire, in dem man auf den Ausldser gedriickt hat und
damit unser Part getan wire. Doch sich unserer menschlichen Rolle bewusst zu
sein, ist nicht nur ein héheres Ziel eines technisch bedingten Vorgangs, noch ist das

Foto in dem Moment fertig, in dem sich der Verschluss geschlossen hat.

Unsere Menschlichkeit dient nicht der Fotografie, sondern umgekehrt: Die
Fotografie dient unserer Menschlichkeit. Dass die Bereitschaft, die Fotografie mit
allem, was wir sind und sein konnen, zu betreiben, unsere Fotografie verbessert, ist
nur ein Nebeneffekt. Viel wichtiger ist, dass wir durch unsere Fotografie uns und
andere besser wahrnehmen, uns der Kiirze unseres Lebens bewusst werden und
uns dadurch an der Welt beteiligen und sie erfahren. Fotografisch gesehen spielt
das insofern eine Rolle, als simtliche Kunst von Kiinstlern herrithrt und mit deren
Innenleben und persénlicher Weiterentwicklung zu tun hat. Das alles wirkt sich
mehr als alles andere auf das aus, was man mit seiner Kunst ausdriickt und mit

welcher Leidenschaft und Originalitat man dies tut.
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Die Bildauswahl

Wie wir unsere Bilder sprechen lassen, ist nicht schon in dem Moment festgelegt, in
dem die Photonen auf Film oder Sensor treffen. Denselben Elan und Mut miissen
wir an den Tag legen, wenn es um die Auswahl unserer Bilder geht, wenn wir mit
dem gleichen Empfinden fiir die Bildsprache, den Augenblick und persénlichem
Geschmack zu Werke gehen, als ob wir die Kamera ans Auge nehmen. Man muss
schon beherzt zulangen, wenn es darum geht, das Bild herauszusuchen, das etwas in
einem auslost. Die eigene Geduld wird dann strapaziert, wenn man feststellen muss,
dass keines der Bilder wirklich ziindet und man einfach noch einmal probieren
muss, statt Zugestindnisse an seine Vorstellungen zu machen und ein Bild in der
Nachbearbeitung zu Tode zu reiten. Solche Situationen erfordern die Disziplin, sich
wieder an die Arbeit zu machen, statt das Bild mithilfe von Software aufzupolieren
und sich einzureden, dass es schon reichen werde. Ein Bild einem anderen zu bevor-
zugen fillt wesentlich leichter, als sich einzugestehen, dass man im Innern eigentlich
weif}, dass beide nichts sind oder, positiv ausgedriickt, sie beide wunderbar als

Entwiirfe taugen, mehr aber nicht.

Ich habe an dieser Stelle nicht die Absicht, Thnen zu sagen, wie man seine Bild-
auswahl trifft oder wie ich das mache. Doch je linger ich fotografiere, desto mehr
wird mir klar, wie wichtig es ist, die Auswahl ehrlich und mit einer grofen Portion
Respekt gegeniiber der vermittelten Geschichte, den Emotionen und der Geschlos-
senheit des Moments oder der Person vorzunehmen, statt nur dem Willen, technisch
perfekte Fotos abzuliefern, zu gehorchen. Nach was sind Sie aus? Was mochten Sie
mit dem Bild machen? Wie soll es sich anfiithlen? Sind Sie sich Ihrer Erwartungen

bewusst? Sind Sie fiir Uberraschungen aufgeschlossen?

Ich glaube zudem, dass man die Bildauswahl mit dem Wissen um seine eigenen
Unzulidnglichkeiten angehen sollte. Je schneller die Fotografie wird, desto unmit-
telbarer miissen die Entscheidungen fallen und desto weniger Zeit bleibt fiir ein
wesentliches Element kreativer Arbeit und Ideenfindung: Reifezeit. Wir brauchen
Zeit. Die Moglichkeit, fotografierend durch die Straflen New Yorks zu streifen

und spiter im Hotel schnell eine Auswahl zu bearbeiten und zu teilen, ist eine
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faszinierende Neuentwicklung in diesem Bereich. Doch mit dieser Geschwindigkeit
und Direktheit erlauben wir uns nicht mehr, lange tiber unsere Arbeiten nachzu-
denken, eine Weile mit ihnen zu leben oder gar zu schauen, ob man in den néchsten
Tagen nicht noch eine bessere Moglichkeit findet, das zur Geltung kommen zu

lassen, was wir heute fotografiert haben.

Mir geht es oft so, dass meine besten Fotos langsamer zum Vorschein kommen, als
ich sie der Welt zeigen mdchte. Zudem geht es mir oft so, dass meine Priiferenz eines
Bildes gegeniiber einem anderen oftmals davon beeinflusst wird, wie nah mir der
ganze Vorgang gefithlsméfig war. Das kann sich bei mir sowohl giinstig als auch
ungiinstig auf den Auswahlprozess auswirken. Eine starke innerliche Beteiligung
am Fotografierten und das nachwirkende Gefiihl konnen uns zwar helfen, die inten-
sivsten Bilder auszusuchen, doch kann es uns auch oftmals zu einer Auswahl fithren,
die sich auf Dinge griindet, die im Bild gar nicht vorkommen. Es kann beispielsweise
sein, dass unsere Erleichterung dartiber, ein schwieriges Foto geschafft zu haben,
dazu fiihrt, dass wir das Bild auswiihlen, was am schwierigsten aufzunehmen war,
aber nicht das, was den Moment am wirkungsvollsten darstellt. Oder es kommt noch

schlimmer: Wir stellen fest, dass keine der Aufnahmen dies wirklich vermag.

Das Verstreichen der Zeit verschafft uns sowohl zeitlichen als auch gefiihlsméfiigen
Abstand. Durch sie kommen wir einer gewissen Objektivitat ndher. Sie hilft uns bei
der Beurteilung und Auswahl, da wir die Bilder jetzt mehr so sehen, wie andere sie
sehen werden, die nicht wissen, wie schwierig die Aufnahme war oder unter welch

spektakuldren Bedingungen sie entstanden ist.

Als weiteres Beispiel mochte ich einen Workshop erwiihnen, den ich jedes Jahr in
Afrika abhalte, bei dem wir einige der schonsten Kreaturen der Erde fotografieren.
Nur zu leicht geschieht es dabei, dass man nach dem Fotografieren eines Leoparden
im Baum zurickkommt und gefiihlsméfig noch so von dieser Erfahrung eingenom-
men ist, dass man glatt vergisst, wie grof§ der Unterschied zwischen einem Foto

einer schonen Sache und einem schonen Foto von einer schonen Sache sein kann.
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Meine Bildauswahl geschieht schnell und auf eine bindre Weise: Ein Bild ist
entweder ein Ja oder ein Nein. Ich betrachte meine Bilder dabei erst als kleine
Vorschaubilder auf dem Monitor, damit ich nicht so sehr von Einzelheiten abgelenkt
werde, weil ich nur grobe Formen, die Balance und die Farben erkenne. Wenn die
Bilder im kleinen Format wirken, betrachte ich sie mir gréfier und sortiere dann die
aus, die Mingel aufweisen, die mir nicht behagen. Wenn es dazu kommt, dass zwei
Aufnahmen dhnlich gut sind und ich mir nicht sicher bin, welches ich nehmen soll,
sind entweder beide gut und ich entscheide mich fiir eines davon oder beide sind

nicht so gut und ich sichte weiter.

Diese Arbeitsweise ist nicht fiir jeden etwas, doch sie hilft, das Ziel im Auge zu
behalten. Wir treffen unsere Auswahl fiir unsere eigenen Zwecke, und mein Ziel
besteht in der Regel nicht darin, jedes Bild herauszufiltern, das als irgendwie
gelungen oder technisch hinreichend durchgeht, sondern nur darin, die besten
auszuwihlen, fiir die ich Geld ausgebe, um sie auszudrucken und der Welt zu pri-
sentieren. Das sind meist auch Bilder, die eine ganze Bildstrecke abrunden und gut
zu weiteren Bildern passen. Ein Bild reizt mich oder eben nicht. Doch da ich weif3,
dass die Bildauswahl letztlich eine menschliche Aktivitit ist, die von Emotionen und
Begleitumstinden geprigt ist, die meine Selektionskriterien beeinflussen kénnen,
treffe ich manchmal innerhalb eines Jahres eine dritte Auswahl. Oftmals fiihrt dies
zu neuen Ansichten und Ideen, die wahrscheinlich nicht aufkommen wiirden, wenn

meine Auswahlkriterien lediglich technischer Natur wiren.

Die Bildbearbeitung

Bei der Bildbearbeitung hat man noch einmal die Moglichkeit, seine Werke so zu
verfeinern, dass sie den eigenen Vorstellungen besser entsprechen. Es ist die Gele-
genheit, mit dem kreativen Prozess, der mit der Kamera seinen Anfang genommen
hat, in Verlingerung zu gehen. Es ist mehr als nur eine technische Ubung oder die
Erweiterung unserer Photoshop-Kenntnisse. In der Massenkultur der Fotografie
geht es viel zu sehr um Technik als Selbstzweck und darum, seine Bilder richtig
knallig werden zu lassen. Alles, damit sie dem aktuellen Modetrend entsprechen

und dadurch »besser« werden.
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Doch was »besser« eigentlich heifden soll, davon redet kaum jemand, und ich glaube,
es ist auch schwer zu vermitteln. Das Bessere ist stets etwas anderes. Sollte ich
mehr Kontrast hinzufiigen? Mehr Farbsattigung? Oder weniger? Sollte ich HDR-
Techniken einsetzen? Sollte ich mehr nachschirfen? Die Antwort kann jeweils ja
oder nein lauten. Doch bis wir begreifen, dass die Bildbearbeitung nicht einfach eine
technische I"Jbung ist, sondern eine menschliche, die mit technischen Mitteln voll-
bracht wird, bis wir Werkzeuge wie Photoshop sowohl mit dem Herzen als auch mit
unserem Verstand einsetzen, werden wir stets Werke hervorbringen, die letztlich
langweilig sind. Wie uns das gelingen soll, ist vermutlich Thema eines ganzen Buchs,
wie ich es 2010 mit Vision and Voice versucht habe. Wiirde ich dieses Buch heute
noch einmal schreiben, wiirde ich den Schwerpunkt noch mehr auf das Gefiihl und

die Handlung legen, als auf die Mittel, dies umzusetzen.

Die Fotos ausdrucken

Ich weifd nicht, ob ich schon so weit bin, Thnen zu sagen (wie andere es schon getan
haben), dass Thr Werk nicht vollstindig vollbracht ist, solange Sie es nicht ausge-
druckt haben - doch ich bin drauf und dran. Die digitalen Medien bieten ihre eigene
Form des Erlebnisses und die Zunahme der Rezeption digitaler Kunst zeigt uns,
dass sie ihren Platz bei uns gefunden hat. Ich schiitze digitale Medien dafiir, dass

sie tiberall hingelangen konnen. Doch wihrend wir immer mehr von ihnen konsu-
mieren, nimmt das Rauschen zu, wodurch unsere Arbeiten im sich stets Wiederho-
lenden unterzugehen drohen. Es ist schlichtweg unmaoglich, durch die quantitative
Zunahme der Bilder, die wir alle machen, nicht das Gefiihl zu bekommen, in ihnen
zu versinken und uns nicht zu fragen, wie wir uns gegen dieses Rauschen durchset-
zen konnen (aufler durch Fotos, die nicht auf Nummer sicher gehen und weniger von
dem handeln, was wir so essen oder einkaufen). Ein Ausweg kann darin bestehen,

unsere Werke auf eine menschlichere, taktilere Weise zu préasentieren.

Wie lange ist es her, dass Sie Fotos von sich in den Handen hatten, ein Buch mit
Ihren Bildern durchgeblittert oder ein Foto des Vergniigens wegen ausgedruckt
haben, es hinterher zu signieren und jemandem zu tiberreichen? Um wie viel mehr

wiirden Sie Thre Bilder schitzen, wenn Sie sie auf ihrem Weg bis zum Schluss
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begleiten, wenn sie wiirdig genug waren, die Zeit und das Geld aufzuwenden? Wie
sehr wiirden Ihre Bilder davon profitieren, wenn sie mehr als nur Ihrem personli-
chen Instagram-Standard geniigen, sondern auch gut genug fiir einen Ausdruck sein
missten? Wie viel sinnlicher wiren Ihre Fotos, wenn Sie sich iberlegen wiirden,
welche haptischen Qualititen ein Papier haben miisste, in welcher Grofie Sie es
ausdrucken sollen, wie das Erlebnis sein konnte, sein eigenes Werk beriihren zu

konnen?

Das Ausdrucken gehort zu meinen grofiten Freuden. Dadurch kann ich mit meinen
Fotos leben, ihre Fehler erkennen, sie in meinen Handen halten und auf vielfiltige
Weise weitergeben. Das Ausdrucken bietet das Erlebnis des Anfassens und das ist in

unserer digitalen Welt eine immer seltenere und umso wertvollere Erfahrung.



Jodhpur, Indien, 2007
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darf nicht mit der
Meisterhaftigkeit
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Das Streben nach
Meisterschaft

Es gibt eine Kultur um die Fotografie herum, die mit dem Fotografieren nichts zu
tun hat. Es ist der Kult um die Kamera und die Annahme, dass der sachgemifle
Gebrauch einer Kamera auch entsprechend gute Fotos nach sich zége. Die Beherr-
schung der Kamera wird also mit der Meisterschaft des Mediums gleichgesetzt, aber
dem ist nicht so. Schon lange sind die Kamerahersteller sehr erfolgreich darin, uns
diesen Unterschied vergessen zu lassen. Das machen sie natiirlich, um ihre Kameras
besser verkaufen konnen, und es funktioniert auch, denn was sie neben dem schonen,
neuen Objekt mitverkaufen, ist eine Hoffnung. Die Hoffnung, dass es eine Abkiir-
zung auf dem Weg zur Meisterschaft gibt. Die Hoffnung, dass es einen leichteren
Weg gibt. Doch sollte dieser Weg tatséichlich existieren und in dieser Form kiuflich

erworben werden kénnen, habe ich ihn jedenfalls noch nicht gefunden.

Abkiirzungen gibt es schon deshalb nicht, da das, was allen Wegen zur Meisterschaft
gemein ist, die Zeit ist. Die Jahre, in denen man seine Kamera 10.000 Stunden in
der Hand gehabt hat, die angeblich erforderlich sind. Es ist auch die Zeit, in der

man seine Ergebnisse anschaut und studiert. Die Zeit, in der man die unbestritten

schlechten Fotos macht und aus seinen Fehlern lernt, aber auch die, in der man
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iiberraschend schone Bilder hervorbringt und ins Verziicken gerit, wenn man sie

gedruckt in den Hinden hilt. Zeit, in der man sein Sehen neu entdeckt und erfindet.

Die Diskussion um diese Meisterschaft in der Fotografie fiihrt meist in die Irre. Sie
wird leicht zu einer Art Hirngespinst, dem nachzujagen einem die Freude an der

Kunst nimmt. Dennoch kann einem das Streben nach ihr einiges mitgeben.

Die Meisterschaft als Weg

Der Weg zur Meisterschaft wird haufig als vierstufiger Prozess dargestellt: unbe-
wusste Inkompetenz, bewusste Inkompetenz, bewusste Kompetenz und schlielich
unbewusste Kompetenz. In der letzten Stufe sind uns die Dinge derart in Fleisch
und Blut tibergegangen, dass sie uns automatisch von der Hand gehen. So weit, so
gut. Es gibt also einen gut beschriebenen Prozess des Fortschritts durch Dazuler-

nen und Uben.

Fiir die meisten schwerer zu akzeptieren ist, dass die Meisterschaft selbst sich
stetig weiterentwickelt. Sobald wir die Stufe der unbewussten Kompetenz erreicht
haben und feststellen, dass wir zum Gutteil intuitiv arbeiten, miissen wir einsehen,
dass wir auf diesem Niveau bei Weitem nicht allein sind. Es ist auch nur ein kleiner
Schritt von der unbewussten Kompetenz bis zu der Feststellung, dass es wiederum
Dinge gibt, von denen wir nichts wissen, wodurch der ganze Prozess von vorne

beginnt.

Dariiber hinaus stellt sich die groflere Frage: Meisterschaft in was? In der Beherr-
schung Ihrer Kamera? Das aufjeden Fall. Es stellt sich ein unglaubliches Gefiihl

von Freiheit ein, sobald einem die Kamera in der Hand nicht mehr beim kreativen
Arbeiten im Weg steht. Doch die Meisterschaft in der Beherrschung seiner Mittel ist
bei dem Ganzen vermutlich noch am einfachsten zu erreichen. Da giibe es nimlich
noch die Meisterschaft der Bildsprache, des kreativen Prozesses mit all den Dingen,
die mit [hrer personlichen Sichtweise zu tun haben. Das Schwerste iiberhaupt ist
allerdings die Meisterschaft tiber uns selbst, jedenfalls wenn die hier priasentierten

Vorstellungen einen Sinn ergeben und der Fotograf tatséchlich die Hauptrolle bei
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der Entstehung eines Fotos spielt. Ich kann mir jedenfalls kaum vorstellen, wie ein
Leben reichen sollte, um dorthin zu gelangen. Als der beriihmte Cellist Pablo Casals
im Alter von tiber 80 Jahren gefragt wurde, warum er immer noch vier bis funf

Stunden téglich tibe, antwortete er: »Weil ich glaube, noch Fortschritte zu machen.«

Zumindest was den Kiinstler betrifft, ist die Meisterschaft eher ein Nebenprodukt
dessen, was er von Herzen tut, wihrend sich seine Fertigkeiten mit der Zeit verbes-
sern. Die Meisterschaft ist also mehr die Folge dessen, was wir anstreben. Diesen
wichtigen Unterschied gilt es zu machen, denn die Art von Meisterschaft, die man
aus Liebe zur Fotografie iiber die Jahre erlangt, ist eine ganz andere als die, die aus
dem Nachjagen derselben entsteht. Bei Ersterer entstehen Arbeiten, die von Herzen
kommen und die von der Leidenschaft des Fotografen herriihren. In ihnen ist noch
das Salz der Trinen und des Schweifies zu spiiren. Solche Fotos sind menschlich,
ansprechend, schon und unvergesslich, selbst wenn sie technisch nicht perfekt sind.
Das Gegenteil davon sind technisch perfekte Fotos, die man gleich wieder vergisst.
Die Perfektion wird tiberschéitzt und darf nicht mit der Meisterhaftigkeit verwech-

selt werden.

Sich fotografische Kenntnisse anzueignen, war noch nie so einfach wie heute. Heute
kann man sich in Biichern, gedruckt wie digital, Anleitungsvideos und Workshops
vertiefen, dass das ganze Leben nicht dazu reichen wiirde, alles zu sichten. Dieses
Material bringt Sie durch die ersten beiden Stufen auf dem Weg zur Meisterschaft,
vielleicht auch durch die dritte. Doch bei der vierten Stufe hilft es nicht mehr. An
dieser Stelle verhindert dieses Lehrmaterial eher, dass Sie genau das tun, was Sie
zur vierten Stufe bringt, bevor wieder alles von vorn beginnt: das Scheitern. Man
kann dieses Scheitern zwar nachvollziehen, indem man dariiber liest oder ein Video
anschaut, doch so lange wir es nicht selbst erfahren haben, es wieder und wieder
probiert und fiir unsere Praxis daraus unsere Schliisse gezogen haben, kennen wir

es nicht wirklich.

Als Lehrer auf diesem Gebiet frustriert mich dieser Umstand am meisten. Ich habe

inzwischen mehr Biicher geschrieben, als ich mich mir je habe vorstellen kénnen.
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Jedes von ihnen enthélt weitergedachte Ideen, die ich bereits zuvor vermittelt

habe. So gesehen gibt es nichts wirklich Neues. Dennoch verspiire ich den Drang,
etwas Neues hervorzubringen, auch weil mir klar ist, dass das leichter ist, als
meinen Schiilern zu sagen, was eigentlich stimmt: [hr braucht nicht noch ein Buch.
Natiirlich sage ich ihnen das nicht. Aber Thnen sage ich es gerade. Natiirlich kénnen
Sie alles lesen, was Thnen zwischen die Finger kommt. Doch sehr wahrscheinlich
brauchen Sie noch mehr als das einfach die Zeit, um selber Fotos zu machen. Am
besten sind Sie dabei so weit weg von allem, dass Sie ganz allein auf sich gestellt sind,
niemanden fragen konnen und es selbst herausfinden miissen, um auch einmal zu
experimentieren. Sie brauchen niemanden, der Thnen sagt, welche Verschlusszeit
oder welches Objektiv Sie verwenden sollen. Sie sollten sich daran gewéhnen, Thre
eigenen Entscheidungen zu treffen und das mit den Mitteln, mit denen Sie sich gut
fiithlen, selbst wenn andere withrenddessen tiber Sie lachen sollten. Sie brauchen
schlichtweg Zeit, Ihre tausend schlechten Fotos machen zu kénnen, und das Wissen,
dass diese nétig sind, um die zu bekommen, fir die Sie letztlich tiefe Freude empfin-
den. Lieber so, als ein Leben lang nur mittelméfiige Bilder zu produzieren, mit denen

Sie nie wirklich gliicklich werden.

Nach 30 Jahren in diesem Gewerbe zieht sich mein Weg zur Meisterschaft. Ich lerne
wieder und wieder. Ich stolpere und falle hin. Und doch stofie ich immer wieder
auftolle Hinweise, die mich nidher zu dem Zustand bringen, in dem meine Kamera
meiner Seele nicht so sehr im Weg steht. Meine Seele gewohnt sich unterdessen an
den Gedanken, Bilder zu machen, die in erster Linie fiir mich eine Bedeutung haben.
Wenn sie anderen nicht gefallen, konnen sie abzischen oder, noch besser, selber

Fotos machen.

Ich kaufe jede Menge Fotobiicher, allerdings meist nicht solche tiber Fotografie,
sondern einfach mit Fotos darin. Ich muss die Werke von Helmut Newton nicht
verehren und kann doch sehr viel von ihnen lernen. Ich muss auch nicht in New York
wohnen, um die Fotos von Saul Leiter zu mogen und viel iiber den Einsatz von Farbe
in Fotos zu lernen. Mit Paul Strand, Henri Cartier-Bresson und Elliott Erwitt habe

ich nie ein Wort gewechselt und doch haben sie mir viel mehr iiber die Geometrie,
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den Augenblick und die Gegeniiberstellungen vermittelt, als ich jemals in meinen
Biichern in meinen eigenen Worten auszudriicken vermochte. Wenn ich mit anderen
Fotografen zusammen bin, hore ich ihnen gerne tiber das Bildermachen zu. Warum
sie es so oder so gemacht haben. Wie sie es gemacht haben, ist dabei in der Regel
entweder offensichtlich oder unwichtig. Meine eigenen Arbeiten drucke ich aus und
studiere sie. Ich probiere neue Dinge aus, auch wenn sie vermutlich keine lang-
fristige Anwendung finden, einfach, weil Kreativitit so funktioniert und sich aus
unerwarteten Richtungen entwickelt. Auch mache ich Tausende von Bildern jedes
Jahr, die hoffentlich niemals jemand zu Gesicht bekommt. Es sind Entwurfsbilder,
die man als Fehlschiisse titulieren kénnte, allerdings nur von Leuten, die meinen,
dass jedes Bild gelingen miisste, ohne dass man sich wie die meisten von uns dafiir

sehr anstrengen miisste.

Ich habe das Gefiihl, dass die Mehrheit einen dhnlichen Weg wihlt wie ich: weniger
direkt auf die Meisterschaft zu, sondern auf einem gewundenen Pfad. Wiahrend wir
das tun, was wir lieben, nidhern wir uns ihr, manchmal per Zufall, an. Ich glaube,
dass wir dabei zwischen Euphorie und Frustration schwanken, so wie es bei etwas

sein sollte, das unsere Aufmerksamkeit und unsere Zuneigung verdient.

Zum Schluss mochte ich sagen, dass ich nur hoffen kann, immer mehr Seele in meine
Fotos zu bringen. Sicher ist, dass ich durch die Fotografie das Leben intensiver

sehe und tiefer erfahre. Die Fotografie hat also umgekehrt viel mehr Seele in mich
gebracht. Dies passt insofern gut zu mir, als ich glaube, dass mein Erbe nicht aus

den Fotos bestehen wird, die ich zuriicklasse. Mein Erbe soll eher das Leben eines
vollstindig wachen, vollstindig menschlichen Wesens sein. Ich glaube, man kann
mit Recht behaupten, dass die wahre Meisterschaft darin besteht und mehr zu
interessanteren und authentischeren Fotos beitréigt als die blofde Beherrschung
einer technischen Fertigkeit. Leben Sie ein solches Leben und machen Sie dement-

sprechende Fotos.
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Fazit

Jedes Foto ist letztendlich eine Zusammenarbeit zwischen Fotograf und seiner
Kamera. Auch wenn ich von der Kamera als bloRes Werkzeug geschrieben habe, ist
mir klar, dass sie oft mehr als nur das ist. Meine Kameras habe ich stets als grofles
Geschenk aufgefasst. Das fing an mit einer Voigtlinder-Kleinbildsucherkamera
vom Flohmarkt, die ich spiter mit Freuden gegen etwas Neueres eintauschte.
Damals war ich 14 Jahre alt und trotzdem haftete dieser Kamera etwas Magisches
an. Ich kann mich noch genau an ihr Gewicht in der Hand und die rissige Bereit-
schaftstasche aus Leder erinnern. Genau so geht es mir bei dem Verschlussgerdusch
der 1/60 Sekunde meiner spiiteren Pentax Spotmatic und dem satten Spiegelschlag
meiner Hasselblad 500C/M. Dem Ganzen wohnte ein eigener Zauber inne. Diesen
verspiire ich auch noch bei jeder anderen Kamera, die ich besitze, auch wenn ich

sie spiter gegen etwas Neueres eintausche, das die Unzulédnglichkeiten des vorigen
Modells ausgebiigelt hat und deshalb noch besser zu bedienen ist. Ja, ein Foto ist
eine Art Gemeinschaftswerk. Wie bei jeder guten Zusammenarbeit ist es wichtig zu

wissen, was die Beteiligten zum Ergebnis beitragen konnen.
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Bei allem Fortschritt besteht das grofite Geschenk, das die Kamera mir macht, in
ihren jeweiligen Beschrinkungen, allen voran des Bildausschnitts. Vom ersten
Moment an, in dem ich eine Kamera in die Hand nahm, war klar, dass das, was sie
am besten kann, die Vereinfachung ist (auch wenn ich das damals nicht so hétte
formulieren konnen). Sie wihlt aus, stellt frei und hilft mir, mich auf etwas zu
konzentrieren. Die Art und Weise, wie sie die Welt zweidimensional darstellt und
mich zwingt, genauer auf Linien, Licht und Momente zu achten, hat mir das Sehen
beigebracht und mich dazu gebracht, mehr auf meine Umwelt zu achten. Sie hat mir
geholfen, wacher zu sein und mehr auf den Bruchteil einer Sekunde zu achten, als
ich es getan hitte, wenn ich nicht wiisste, dass die Kamera ihn so gnadenlos genau
erfasst. Sie hat mir Tiiren ge6ffnet, mich mit Fremden zusammengefiihrt und mich
um die ganze Welt gefiihrt. Deshalb betrachte ich die Kamera als eines der groflen

Geschenke meines Lebens.

Wenn ich also etwas herablassend von der Kamera gesprochen habe, so doch immer
in einer Art ehrfiirchtiger Respektlosigkeit als Reaktion, als Ausgleich zur popula-
ren Fotokultur, in der die Rolle der Kamera in dieser Zusammenarbeit glorifiziert
wird. Was die Kamera beitriigt, ist natiirlich wichtig. Doch seit dem ersten Film,
den ich in meine Voigtlinder einlegte, bis heute, wo in meinem Biiro die neueste
Technologie angehéuft ist, rithren die groften Verbesserungen meiner Fotos nicht
von technischen Fortschritten, sondern von solchen als Mensch, als Kiinstler und
als Person, die etwas mit der Kamera iiber die Welt zu sagen hat, die sie dank der

Kamera besser wahrnimmt.

Wir fotografieren nicht alle aus den gleichen Griinden. Ich hoffe, dass dieses Buch
das Publikum gewinnt, bei dem es Anklang findet. Diejenigen, die die Kamera ein-
fach zur Entspannung ans Auge nehmen und mit der Kamera herumspielen, tun dies
nicht aus weniger erhabenen Griinden, als ich es tue. Es ist nur so, dass ich nicht fir
sie schreibe, obwohl ich hoffe, dass sie es trotzdem lesen und so eine Ahnung davon
bekommen, was ihnen entgeht. Ich schreibe fiir die, die die Zusammenarbeit mit

der Kamera so weit wie moglich treiben wollen und, so sehr sie ihre Kameras auch
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lieben, sich noch mehr zur Kreativitét, zum gesamten Prozess, den Geschichten und

der Schonheit hingezogen fiihlen.

Wenn die Kamera selbst zum Objekt der Begierde wird, studiert man nur die
Kamera und dann lenkt sie ab, weil sie Zeit und Energie in Anspruch nimmt. So wird

man bestenfalls ein sehr guter Kamerabediener.

Schitzen Sie dagegen das Foto, die Geschichten, die Bildsprache und Moglichkeit,
mit anderen in Verbindung zu treten, die Sie gut finden, studieren Sie eben diese
besagten Dinge in der Hoffnung, eines Tages im Bildermachen und Geschichten-
erzahlen besser zu werden. Dann erschaffen Sie Bilder, die auch den anderen die
Augen 6ffnen. Bilder, die Herzen erquicken, die Fantasie anregen, Erinnerungen
wachrufen, Erstaunen erzeugen und zum Handeln schreiten lassen. Bilder, die einen
horbaren Widerhall erzeugen, wie ein Steinwurfin einen Brunnen. Alles das, weil
Thre Bilder Tiefe haben, weil sie Seele haben, weil sie, um das Zitat von Robert Henri

anfangs dieses Buchs aufzugreifen, »mit Leben angefiillt« sind.

Um mit Leben angefiillte Fotos zu machen, muss der Kiinstler selbst damit angefiillt
sein, dabei empfinglich, bescheiden, neugierig, geduldig, kreativ, erbarmungslos
menschlich und stets lernwillig. Bei allem, was Sie tun, vergessen Sie nicht zu
genielen. Verlieren Sie nicht die Freude und das Staunen beim Blick durch den
Sucher, beim Sehen der Welt auf immer neue Weise, und vergessen Sie nicht den
Wonneschauer, als Sie Thr erstes Foto in der Hand hielten. Schlussendlich, um noch
einen Henri (hier Cartier-Bresson) zu zitieren, verhilt es sich ja so: »Fotografie ist
nichts - das Leben ist es, was mich interessiert.« Es ist eben so, dass mir die Foto-
grafie eine so schone Moglichkeit gegeben hat zu sehen und anderen etwas tiber das

Leben zu erzihlen.

Vielleicht sehe die Kamera deshalb so kritisch, weil sie statt Mittel zum Zweck nur
allzu leicht selbst zum Zweck wird. Eine Sackgasse aus Metall, Glas und Plastik
am Ende einer Strafle, von der wir sonst etwas dachten, wo sie hinfithren wiirde.

Eigentlich sollte ich nicht so streng mit der Kamera sein, denn ihr Fehler ist es nun
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wahrlich nicht, wenn wir mehr von ihr verlangen, als scharfe und gut belichtete

Bilder abzuliefern. Den Fehler miissen wir bei uns suchen.

Darin liegt aber die grole Chance. Um die Partnerschaft mit der Kamera im besten
Sinne zu pflegen, sollten wir unserer Mitarbeiterin mit Respekt begegnen, sie ihre
Aufgabe erledigen lassen und bitte nicht mehr als das von ihr verlangen. Wir miissen
im Gegenzug unseren Part ausfiillen. Wir haben so viel, was wir beitragen konnen.
Was uns fehlt, sind nicht bessere Kameras, sondern bessere Fotografen. Wir sind am

Zug.

Ich mochte mich an dieser Stelle dafiir bedanken, dass ich Teil Ihres kreativen
Weges sein durfte, mége mein Beitrag auch noch so klein sein. Bitte bedenken Sie
stets, dass es sich hier meine ureigenen Meinungen handelt. Ich bitte Sie daher nicht,
mir zuzustimmen, auch wenn mir das schmeicheln wiirde. Ich bitte Sie vielmehr,
sich mit den hier vorgestellten Ideen zu befassen und Thre eigenen Antworten zu
finden. Gleichformigkeit hat in der Kunst keinen Platz und schon deshalb versuche
ich hier keinen Konsens zu erzielen. Das Leben ist dafiir einfach zu vielfiltig. Ich
mochte einfach, dass Sie zum besten Fotografen werden, der Sie sein konnen.

Ich habe keine Ahnung, wie das aussehen soll. Das konnen nur Sie ganz allein

herausfinden.

David duChemin
Victoria, British Columbia, 2017
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