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fotopraxis

Informativ – Lesenswert – Hilfreich  
Manfred Kriegelstein empfiehlt...

fotopraxis

Manfred 
Kriegelstein

Was ist ein  
gutes Bild?

Eigentlich verhält es sich damit wie mit dem Nilpferd. Man kann es 
schwer beschreiben, aber wenn man eines sieht, erkennt man es 

sofort. Um es vorweg zu nehmen, es gibt nicht das gute Bild, son-
dern immer nur eine Bewertung in einem Pool vergleichbarer Bilder. 
Also, ein Auswertungsbild der NASA wird anderen Kriterien genü-
gen müssen als ein Zeitungsfoto und das wiederum anderen als die  
Abschlussarbeit der Fotoklasse einer Kunsthochschule. Betrachten 
wir einfach „unseren eigenen Pool“, die Bilder ambitionierter Ama-
teurfotografen, Bilder mit einem gewissen künstlerischen Anspruch.

Für mich sind es immer wieder drei Kategorien, in denen gute Bilder 
ihre Qualität zeigen: Sehen – Gestalten – Präsentieren!

1. Sehen: Natürlich muss ein guter Fotograf ein Motiv als solches erst 
einmal erkennen, das heißt, er muss aus all den Eindrücken und vi-
suellen Reizen die Struktur herausfiltern, aus der sich ein gutes Bild 
entwickeln lässt. Das kann etwas Neues sein (eher selten) oder et-
was Bekanntes, was neu gesehen wird. Das Wichtigste ist aber das 

„Sehen mit Kopf und Seele“, also das visuelle Konzept. Das bedeutet, 
dass das Motiv sich dem Fotografen unterordnen muss, nicht etwa 
umgekehrt. Die Leistung sollte darin bestehen, nicht vom Ergebnis 
des Auslösens überrascht zu sein, sondern genau das Bild zu bekom-
men, das man geplant, das man visualisiert hatte. 

Ich bin der Meinung, ein guter Fotograf sucht sein Bild und bestimmt 
das Motiv. Denn die persönliche Emotion, die sich in der Sichtweise 
widerspiegelt, wie der Fotograf das Motiv umsetzt, ist Grundlage 
seiner ganz individuellen Handschrift und bestimmt so ganz we-
sentlich das Ergebnis.

2. Gestalten: Dies ist sicherlich der wichtigste Punkt auf dem Weg 
zum guten Bild und zweifellos der entscheidende Unterschied zum 

„Knipsen“. Motiv und Inhalt bleiben banal, wenn sie nicht  gut umge-
setzt werden. Dieser Punkt ist besonders Laien sehr schwer zu ver-
mitteln, die Bilder immer noch sehr inhaltsbezogen beurteilen. Ein 
spektakuläres Motiv schlecht fotografiert ergibt ein schlechtes Bild. 
Dagegen kann ein eigentlich uninteressantes Motiv durch einen gu-
ten Fotografen durchaus in ein gutes Bild verwandelt werden. 

Die fotografischen Gestaltungsregeln sollten hinreichend bekannt 
sein; wer sie anwendet, macht sicherlich nichts falsch. Es kann aber 
auch gezielt dagegen verstoßen werden, nach dem Motto: „Wer die 
Regeln kennt, darf mit Ihnen spielen“. Das eigentliche Ziel, also die 
Bildwirkung und Aussage zu verstärken, muss aber erkennbar sein. 

Licht, Farbe und Komposition – arbeiten Sie auf diesen Ebenen, nut-
zen Sie Ihre Erfahrung, aber nutzen Sie vor allem Ihr Gefühl und Ihre 
Intuition. Legen Sie Ihre Persönlichkeit in Ihre Werke, ihre Kreativität, 
ihre Emotionen und auch Ihren Intellekt. Sollte von allem etwas zu 
viel drin sein, und Ihre Bildsprache nicht verstanden oder nicht gou-
tiert werden, lassen Sie sich nicht entmutigen, aber hören Sie zu und 
versuchen Sie zu erkennen, wo die Verständnisprobleme liegen. 

Kyra Sänger, Christian Sänger 
 

Fotografieren für Einsteiger 
Alles zu Technik und Praxis – Einfach richtig gut fotografieren! 
 
Verlag: Vierfarben – ISBN: 978-3-8421-0313-9 – 206 Seiten in Farbe, 16,90 €

Mir ist schon völlig klar, dass die „Sammellinse“ nicht gerade ein fotografisches Einsteiger-
magazin ist, dennoch sollte die Vorstellung einer Neuerscheinung, die sich an fotografische 
Laien wendet, erlaubt sein. 

Das Autorenpaar Sänger vermittelt in leicht verständlicher Form wirkliches Grundlagen-
wissen. Viele dieser Dinge hat man als „alter Hase“ schon längst verinnerlicht – und damit 
eigentlich vergessen. Zumindest, wenn man sie erklären soll. 

Dieses Buch ist ein perfektes Geschenk für Menschen, die man behutsam an die Fotografie 
heranführen will.

Daan Schoonhoven (Hrsg.), Istephanie Wloch (Übersetzung)

Praxisbuch außergewöhnliche Naturfotografie
73 Foto-Workshops für kreative Bilder

Verlag: dpunkt.verlag – ISBN: 978-3-86490-534-6  – 184 Seiten, komplett in Farbe 
– Festeinband, 29,90 €

Wie schon häufig über Daan Schoonhoven in dieser Reihe von mir beschrieben – die Stärke 
seiner Bücher liegt in der Auswahl der Fotografen. In seinem neuesten Werk sind es 15 
Topfotografen, die – an ganz unterschiedlichen Themen – hochästhetische Naturfotografie 
vermitteln. Auf höchstem Niveau sehen Sie Tier- und Landschaftsbilder. Außerdem – was 
mir besonders gefällt – abstrakte Strukturen von einer umwerfenden Farbigkeit, wie sie 
nur die Natur hervorbringen kann.
Ein Buch in erster Linie für Naturfotografen, aber auch für jeden. der ästhetische Bilder liebt.

Roberto Valenzuela, 
Isolde Kommer/Christoph Kommer (Übersetzung)

Perfekte Hochzeitsreportagen mit System
Grundlagen, Storytelling, Expertenwissen

Verlag: dpunkt.verlag – ISBN: 978-3-86490-539-1 – 390 Seiten, komplett in Farbe, 
Festeinband, 39,90 €

Roberto Valenzuela ist ein Profi der Hochzeitsfotografie. Sie könnten jetzt vielleicht den-
ken: "Na und – ich werde niemals mein Geld mit Hochzeitsfotografie verdienen". Sehr 
wahrscheinlich – aber glauben Sie mir, jeder fotografisch interessierte Amateur kommt in 
seinem Leben in die Situation, genau solch ein Ereignis fotografieren zu müssen. Da wird 
es hinreichend viele Bitten von Freunden und Verwandten geben...

Um sich auf solche Eventualitäten vorzubereiten, ist das Buch von Valenzuela wirklich klas-
se. Auch wenn man nicht unbedingt immer so viel schöne Menschen auf einer normalen 
Hochzeit versammelt hat...

Die Gestaltung eines Bildes erfolgt heutzutage auf zwei Ebenen: Im 
Sucher und am Bildschirm bei der Nachbearbeitung. Es ist aber ein 
weit verbreiteter Irrtum anzunehmen, grobe Fehler bei der Aufnah-
me könnten am Rechner behoben werden. Für ein gutes Bild sollte 
beides optimal sein.

Wichtig bei der Bildbearbeitung ist wieder das Konzept. Man sollte 
das endgültige Bild vor Augen haben, bevor man sich an den Rech-
ner setzt. Keinesfalls sollten zufällige Spielereien am Bildschirm das 
Ergebnis bestimmen.

3. Präsentieren: Ein perfekter Druck in angemessener Größe ist auf 
jeden Fall anzustreben. Maschinelle Prints in Postkartengröße sind 
bestenfalls Zwischenschritte, aber kein Ergebnis. Wie auch früher 
in der Dunkelkammer sollten FineArt-Prints perfekt ausgearbeitet 
werden, was ja in Zeiten von hervorragenden Druckern und ent-
sprechenden Druckerprofilen keine Schwierigkeit mehr ist. Hängt 
ein besonderes Bild dann im Passepartout und sauber gerahmt an 
der Wand, Zuhause oder in einer Ausstellung, dann ist das ein ad-
äquater Abschluss.

Natürlich ist es nicht leicht, ein eigenes Bild zu beurteilen – was üb-
rigens nicht bedeutet, dass man seine persönliche Leistung grund-
sätzlich überbewertet. Das Problem ist eher der fehlende innere Ab-
stand zum Entstehungsprozess. Eine Aufnahme, die besonders viel 
Mühe gekostet hat, und in die man sehr viel Herzblut investiert hat, 
hält man zwangsläufig für „wertiger“ als ein Bild, das man gewisser-
maßen im Vorbeigehen geschossen hat – oder anders ausgedrückt, 
was einem zugeflogen ist. Weder das eine noch das andere hat aber 
etwas mit der objektiven Qualität eines Werkes zu tun. Nach meiner 
Meinung ist die einzig mögliche objektive Bewertung für ein Bild die 
Summe der subjektiven Urteile, möglichst von Fachleuten. Dafür am 
besten geeignet sind internationale Fotowettbewerbe, bei denen 
erfahrene Juroren Ihr Urteil abgeben. 

Das hier gezeigte Bild „Aufstieg“ gehört zu den erfolgreichsten Bil-
dern internationaler Fotosalons der 1980er Jahre. Es bekam damals 
zahlreiche Medaillen und Auszeichnungen. Es ist übrigens ein gutes 
Beispiel um zu erkennen, wie sehr die digitale Technik das fotogra-
fische Leben erleichtert hat. Diese Aufnahme ist 1982 und natürlich 
analog entstanden. Ich hatte die Belichtungszeit damals nach Erfah-
rungswert gewählt und das Modell einige Male die Treppe hochstei-
gen lassen. Das Ergebnis auf Kodachrome Diafilm bekam ich natür-
lich erst nach dem Urlaub aus dem Labor zurück – ein großes Glück, 
dass dieses passende Resultat dabei war. Heute kann man auf dem 
Kameradisplay das Bild sofort beurteilen und eventuelles „Finetu-
ning“ unmittelbar vornehmen.

Grobe Fehler bei der Aufnahme können nicht  
am Rechner behoben werden...

Manfred Kriegelstein wird aus persönlichen Gründen ab der Aus-
gabe 1/1019 keine Kolummnen mehr für die Sammelline schreiben.  
Seine Buch- und Medienrezensionen bleiben uns aber erhalten.
Lieber Manfred, Herzlichen Dank für Deine jahrelange Treue!
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Wie stehen Sie zu den Kolumnen und Beispielbildern von Manfred Kriegelstein? Sagen Sie uns Ihre Meinung  – egal ob zustimmend 
oder ablehnend! Schreiben Sie an die Sammellinse oder direkt an  Manfred Kriegelstein: kriegel@snafu.de.  

Übrigens: Auf unserer Website www.bsw-foto.de finden Sie alle seine Beiträge für die Sammellinse. 

Nicht ohne Grund trägt mein neues Buch genau diesen Titel. Natür-
lich geht es nicht vordergründig um irgendwelche ophthalmolo-

gischen Fertigkeiten. Nein, es geht eigentlich um das Wesen der Fo-
tografie, das natürlich eng mit der Seele des Fotografen verknüpft ist.  
Wie empfinden wir den Moment des Auslösens, warum machen wir 
genau dieses Bild? Das sind Fragen, die im Wesentlichen den Charak-
ter unsere Fotografie bestimmen. 

Grundsätzlich können wir zwischen finaler und kausaler Fotogra-
fie unterscheiden. Die finale Fotografie ist immer zielgerichtet, das 
bedeutet vorrangig auf das Ergebnis fokussiert, zum Beispiel ein 
Schwerpunkt der Auftragsfotografie – das Bildergebnis wird weit-
gehend durch den Kunden vorgegeben. Es muss ein bestimmter 
Zweck mit dem Foto erfüllt werden. Zum Beispiel in der Werbung 
eine positive visuelle Darstellung des Konsumproduktes. Oder in der 
Versicherungsbranche eine Dokumentation von Schadensfällen usw. 
Der Fotograf hat in diesem Fall kaum eine Möglichkeit, viel von seiner 
Individualität in das Bild einzubringen. Selbst die journalistische und 
Reportagefotografie ist betroffen. Es wird zwar von der Redaktion 
nur das Thema und kein direktes Bildergebnis vorgegeben, aber die 
Schnelligkeit, in der Bilder heutzutage im aktuellen Tagesgeschäft der 
Zeitungen und Internetportalen verfügbar sein müssen, lässt dem 
Fotografen wenig Raum, eine eigene Handschrift oder Kreativität 
einzubringen. Die Zeiten der großen Fotoreporter, die individuelle 
Sichtweisen geprägt haben, gibt es in dieser Form heutzutage eher 
selten – vielleicht gelegentlich noch bei den großen internationalen 
Wochenmagazinen. Allerdings sollten wir uns darüber klar sein, dass 
die zielgerichtete Fotografie unsere visuelle Information bestimmt 

– und nicht immer sind dieses Ziele ehrbar. Im Gegenteil, häufig wer-
den wir als Bildkonsumenten durch Fotografien manipuliert. Aber 
das ist ein anderes Thema...

Wer mich kennt, weiß, dass mein Herzblut der kausalen, also künst-
lerischen  Fotografie gehört. „Die Kunst des Sehens“ bedeutet hier 
seine eigene individuelle Sichtweise in das Bild einzubringen – ein 
Teil der eigenen Seele zu spiegeln. „Fotografie ist Subjektivierung 
der Umwelt“ oder anders ausgedrückt „in Form gegossene Emotion“. 

Im Prinzip kann man innerhalb der kausalen Vorgehensweise auf 
zwei Arten vorgehen:

Man lässt die Umwelt auf sich einwirken, zum Beispiel eine Stadt oder 
eine Landschaft und reagiert dann gefühlsmäßig, gewissermaßen 
aus dem Bauch heraus, auf diese Reize. Wann wir dann den Auslöser 
betätigen und wie genau wir das Bild gestalten, hängt natürlich von 
vielen Faktoren ab. In welcher Stimmung wir uns befinden, welche 
Erfahrungen uns mit dem Motiv verbinden, usw. Obwohl ich per-
sönlich eher zu der zweiten Vorgehensweise neige, die ich gleich 
schildern will, habe ich doch eine interessante Erfahrung mit diesem 

„fotografischem Atmen“ ohne vorherige Planung gemacht. Ich bin 
mal einen Nachmittag durch Berlin gelaufen und habe Motive ein-
fach auf mich einwirken lassen und fotografiert. Als ich mir dann die 

Manfred  
Kriegelstein 
 

Die Kunst  
des Sehens

Ergebnisse angeschaut habe, war ich überrascht, dass diese Bilder 
nahezu nahtlos in meine Konzeption „Ästhetik der Vergänglichkeit“ 
passen. Das könnte doch bedeuten, dass man mit der Entwicklung 
einer eigenen Handschrift auch eine Art „innerer Programmierung“ 
entwickelt, die dafür sorgt, dass wir bevorzugt auf bestimmte Motive 
reagieren – auch ohne vorheriges Konzept. Da sind wir auch schon 
beim Stichwort für die andere Art kausaler Fotografie – die konzep-
tionelle Vorgehensweise. Der Fotograf geht mit einem bestimmten 

„Vorstellungsrahmen“ auf Tour. Das funktioniert natürlich nur, wenn 
dieser Bereich mit dem fotografischen Stil des Fotografen harmoniert. 
Wer die „Ästhetik der Vergänglichkeit“ sucht, wird es in der neuen 
Elbphilharmonie in Hamburg eher schwer haben...

Ich persönlich bin seit fast vierzig Jahren immer mal wieder auf Lanza-
rote und kenne die Insel also sehr gut. Wenn ich dort auf Fototour 
gehe, habe ich schon bestimmte Bilder im Kopf, die ich dann suche. 
Es geht sogar soweit, dass ich beim Blick durch den Sucher schon 
etwaige spätere digitale Nachbearbeitung mit einspeise. Bei beson-
ders spektakulären Motiven sehe ich durch den Sucher und habe 
das fertige Bild als FineArt-Print gedruckt und gerahmt an der Wand 
hängend, vor Augen.

Bei diesen Aufnahmen hatte ich die spätere digitale Bearbeitung 
schon beim Blick durch den Sucher im Kopf. Die alten Gebäude 
konnten nur kombiniert werden mit morbiden Strukturen aus der 
Stadt.
Es sollte auch ein warnender Hinweis auf die Umweltschäden sein, 
die durch ein Übermaß an Tourismus entstehen – Thema riesige 
Kreuzfahrtschiffe.
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Manfred Kriegelstein

Verborgene Schätze heben...

Wann waren Sie das letzte Mal...

...in Ihrem Keller  
und haben nach Ihren Dias oder Negativen geschaut? 

Vielleicht geht es Ihnen ja so wie mir – die digitale Zeit hatte 
mich Anfang des Jahrtausends einfach überrannt. Die sofortige 
Verfügbarkeit des Bildes und die vielfältigen Möglichkeiten der 
Nachbearbeitung ließen Kodachrome & Co. schnell in Vergessenheit 
geraten. Leider, muss ich jetzt sagen – irgendwie hatte ich über die 
Jahre auch immer ein schlechtes Gewissen. Es war, als ob ich eine 
geliebte Frau schmählich verlassen hätte...

Sicherlich war es eine Mischung aus unterschiedlichen 
Beweggründen, die mich im Sommer veranlasst haben, mein 
Diaarchiv zu durchforsten und zu digitalisieren. Im Wesentlichen 
waren es aber Platzgründe. Die Älteren unter Ihnen, liebe Leser, 
kennen vielleicht noch die Journal-Archive für Dias – und darin 
stellen Sie sich bitte tausende von Diapositiven vor!

Zum Glück hat mich ein Freund bei den Scanarbeiten sehr unterstützt 
- um ehrlich zu sein, er hat sie komplett übernommen.

Natürlich erinnerte ich mich noch an einzelne Themen, die 
ich vorwiegend in den achtziger Jahren fotografiert habe –
die Einzelheiten waren mir aber völlig aus dem Gedächtnis 
entschwunden.

Um es kurz zu machen – es taten sich unglaubliche Schätze auf. Man 
darf ja nicht vergessen, dass zahlreiche Aufnahmen zu der damaligen 
Zeit wegen eventueller Fehlbelichtung oder störender Bildelemente 
nicht verwertbar waren - mit Photoshop ist das heutzutage natürlich 
kein Problem mehr...

Überhaupt, es war schon eine Faszination, die Dateien zu bearbeiten 
- irgendwie ein Gefühl wie auf einer Zeitreise. Der absolute Hammer 
waren dann aber die Ausdrucke als FineArt-Print. Mit dem 
ImagePROGRAF-Pro 100 von Canon auf Hahnemühle PhotoRag 
waren die Ergebnisse sensationell! Wenn man das vergleicht mit 
den Möglichkeiten der damaligen Zeit, ist es eine andere Welt. Wer 
erinnert sich noch an das wahnsinnig teure Cibachrome mit seinen 
ewig zulaufenden Schatten. Und teuer war es obendrein! Das mal als 
Hinweis für die Leute, die über die heutigen Druckkosten meckern. 
In der gesamten Geschichte der Fotografie war es noch nie möglich, 
so gute Aufsichtsbilder wie die heutigen FineArt-Prints zu einem so 
günstigen Preis zu bekommen.

Besonders spannend war es, meine Dia-Serie Prenzlauer Berg 
von 1988 nach langer Zeit wieder zu sehen. Erstmalig nicht mit 
Diaprojektor auf einer Leinwand, sondern als Datei auf dem 
Bildschirm. Da kamen schon viele Erinnerungen hoch – als alter 

Westberliner war es nicht so einfach, den Ostteil der Stadt zu 
besuchen – da war ein westdeutscher Pass schon recht hilfreich. Ich 
hatte mir seinerzeit einen über einen zweiten Wohnsitz in Schleswig 
Holstein besorgt...

Ich bin so froh, dass ich mich entschieden habe, meine Dias zu 
digitalisieren – anderenfalls wären nicht nur ein Stück Zeitgeschichte, 
sondern auch zwanzig Jahre meines fotografischen Lebens verloren 
gegangen.

Also, liebe Leser, gehen Sie doch mal in Ihren Keller – es lohnt sich!

Diese beiden Bilder stammen aus meiner Serie "Prenzlauer Berg 1988".  
Also fotografiert noch zu „DDR“-Zeiten im alten Ost-Berlin.  

Kaum vorstellbar, dass dieser Bezirk heute zu den nobelsten und  
teuersten Wohngegenden der Hauptstadt gehört.

Bruce Barnbaum  
Die Kunst der Fotografie – 2. erweiterte und überarbeitete Auflage

Der Weg zum eigenen fotografischen Ausdruck

Verlag: dpunkt.verlag – ISBN: 978-3-86490-458-5 – 430 Seiten, komplett in Farbe – 
Festeinband – 49,90  €

Schon von der ersten Auflage dieses Buches im Jahr 2013 war ich begeistert. Das hat sich 
auch bei der zweiten überarbeiteten Auflage nicht geändert – na ja, das Titelbild der ersten 
Auflage war sicherlich spannender... Aber ich habe selten ein Fotobuch gesehen, bei dem 
Didaktik, Emotion und Bilder eine solch harmonische Einheit bilden. Trotz einiger digitaler 
Kapitel ist schon zu merken, dass Barbaums Herz der analogen Fotografie gehört. Das ist 
ja auch nicht schlimm – im Gegenteil! Sympathisch finde ich, dass er sogar den „Gottvater“ 
des Zonensystems Ansel Adams kritisiert...
Also, von mir noch mal eine klare Empfehlung für engagierte Fotografen!

Daan Schoonhoven (Hrsg.)
Praxisbuch Kreative Naturfotografie
Naturmotive mit anderen Augen sehen und fotografieren

Verlag: dpunkt.verlag – ISBN: 978-3-86490-461-5 – 198 Seiten, komplett in Farbe – 
Festeinband – 29,90 €

Wenn man das Buch durchblättert ohne zu lesen, dann fallen einem die tollen Bilder 
auf – aber auch die fehlende einheitliche fotografische Handschrift. Das Rätsel löst sich 
schnell – es handelt sich um eine Gruppe niederländischer Naturfotografen, die hier die 
Autorengruppe bilden. Das ist es aber auch, was das Buch so spannend macht. Jeder Fo-
tograf wird mit seinen Schwerpunkten dargestellt. Das Buch zeigt also viele Aspekte der 
Naturfotografie in höchster Vollendung. 

Also, von mir noch mal klare Empfehlung für engagierte Fotografen!

Kyra Sänger, Christian Sänger

Makrofotografie. Die große Fotoschule
Das umfassende Lehrbuch zur Makrofotografie

Verlag: Rheinwerk Verlag – ISBN: 978-3-8362-4542-5 – 348 Seiten, in Farbe –  
gebunden – 39,90 €

Makrofotografie gehört schon immer zu den beliebtesten Richtungen der Amateurfo-
tografie. Durch die unglaubliche Vielfalt der Motive in der Natur, aber auch zu Hause als 
Tabletop, kann man jederzeit interessante Bilder finden. 

Das Autorenpaar führt umfangreich in die Welt der Makrofotografie ein, von der Ausrü-
stung über Bildgestaltung bis hin zu speziellen Features wie Focus stacking.

Ein durchaus empfehlenswertes Buch für Freunde der Makrofotografie!
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Informativ – Lesenswert – Hilfreich  
Manfred Kriegelstein empfiehlt...

Jeff Rojas 
Frauen fotografieren 
Der Shooting-Ratgeber für Posing,  
Licht und Aufnahmetechniken

Verlag: dpunkt.verlag – ISBN: 978-3-86490-436-3
240 Seiten, komplett in Farbe, Broschur,  29,90 €.

Also, ich war bei dem Titel auch etwas verwirrt. Es geht keineswegs darum, wie Frauen fotografieren, 
sondern wie man Frauen fotografiert! Nach meinen Eindruck kann selbst der versierteste Studiofotograf 
noch einiges von Jeff Rojas lernen – oder wussten Sie, was „Blotting-Papier“ ist?  Sämtliche Fakten und 

Tricks werden gezielt und leicht verständlich vermittelt. Man hat wirklich den erfrischenden Eindruck, dass es dem Fotografen tatsächlich um 
die Sache geht und nicht wie bei vielen Mitbewerbern um autorenbezogene Selbstdarstellung... 

Melanie Derks 

Google Nik Collection
Kreative Bildlooks mit den Nik-Filtern 
 
Verlag: Rheinwerk Verlag – ISBN: 978-3-8362-4399-5
342 Seiten, gebunden, in Farbe, 39,90€.

Die berühmten „Nik-Filter“ gehören schon seit Jahren sicherlich zu den beliebtesten Photoshop Ergän-
zungen. Nachdem die Firma von Google aufgekauft wurde, kamen ja die Befürchtungen auf, dass das 

Programm völlig von der Bildfläche verschwinden würde. Weit gefehlt – Google stellt die Filter in der „Nik Collection“ den Usern sogar kostenlos 
zur Verfügung. Verständlich, dass sie dazu keine Hochglanzbroschüre als Handbuch beilegen. In diese Lücke springt Melanie Derks mit ihrem 
äußerst kompetenten Werk! Klar aufgebaut vermittelt die Autorin alles, was man über die Filtersammlung und den entsprechenden Einsatz 
wissen sollte. Ich gebe zu, dass mir nach der Lektüre das Buches bewusst wurde, dass ich bisher vielleicht nur zehn Prozent der Möglichkeiten 
dieses Tools genutzt habe. Also: super Empfehlung für alle „Nikianer“! 

Daan Schoonhoven (Hrsg.)
Praxisbuch Vogelfotografie 
Wie perfekte Fotos aus nächster Nähe gelingen

Verlag: dpunkt.verlag – ISBN: 978-3-86490-413-4
216 Seiten, komplett in Farbe, Festeinband, 26,90 €. 

Tierfotografie ist normalerweise nicht so mein bevorzugtes Thema - aber die Bilder in diesem Buch sind 
zum großen Teil wirklich beeindruckend. Ist ja auch kein Wunder, die Fotografen sind allesamt Mitglieder der niederländischen Vereinigung 

„Birdpix“. Eine Elitetruppe der Vogelfotografie! Wer etwas über diese spezielle Art der Tierfotografie erfahren möchte, dem kann ich das Buch 
wirklich wärmstens ans Herz legen. Insbesondere weil auch die kreative interpretierende Naturfotografie als wichtiger Aspekt behandelt 
wird, sticht dieses Buch heraus. Also keine Angst - nicht nur Bilder fürs Biobuch!

fotopraxis

Wie stehen Sie zu den Kolumnen und Beispielbildern von Manfred Kriegelstein? Sagen Sie uns Ihre Meinung  – egal ob zustimmend 
oder ablehnend! Schreiben Sie an die Sammellinse oder direkt an  Manfred Kriegelstein: kriegel@snafu.de.  

Übrigens: Auf unserer Website www.bsw-foto.de finden Sie alle seine Beiträge für die Sammellinse. 

Manfred Kriegelstein
Beobachter oder Regisseur?

 Fotografie ist Subjektivierung der Umwelt!

Von dem Gedanken, dass Fotografie objektiv ist, haben wir 
uns ja schon lange verabschiedet. Schon der eigentliche 

Akt des Auslösens bewirkt eine Manipulation des Objektes 
– durch die Wahl der Brennweite, der Tiefenschärfe, der Be-
lichtung usw. Gute Fotografie bedeutet ja auch, immer einen 
Teil der Persönlichkeit des Fotografen mit einfließen zu lassen 
– Fotografie ist Subjektivierung der Umwelt!

Ich erinnere mich noch genau an die Anfänge meiner Foto-
grafie vor über vierzig Jahren. Damals rannte ich so ziemlich 
jeder fotografischen Situation hinterher. Seinerzeit war mein 
Thema, bedingt durch die Zugehörigkeit im entsprechenden 
Club, das Leben in dem Bezirk Kreuzberg der Endsiebziger 
Jahre zu erfassen. Das war noch in der Zeit, bevor der Aus-
druck „Hausbesetzer“ in Berlin ein Begriff war. Ich wunderte 
mich damals nur über die vielen leerstehenden Häuser und 
Wohnungen. In meiner Erinnerung konnte man die auch ohne  
Probleme betreten. 

Nach einigen guten Bildern dachte ich natürlich, das müsste 
immer so weiter gehen – aber dann kam der große Frust. Über 
Wochen passierte fotografisch absolut nichts. Schließlich kam 
ich aber auf die Idee, Situationen, die ich erwartete, die ich mir 
vorstellte, wie sie sein sollten, einfach zu stellen. Also quasi 
Bilder und Situationen, die sich in meinem Kopf befanden, 
durch Bühne und Protagonisten  vor meiner Kamera Wirk-
lichkeit werden zu lassen. Das war ein enorm wichtiger Schritt 
in meiner fotografischen Entwicklung. Einerseits konnte ich 
meine „Traumbilder“ umsetzen, andererseits kam das selbst-
verständlich auch meinem gestalterischen Perfektionsstre-
ben entgegen...

Natürlich waren die ersten „Regiearbeiten“ komplett den Vor-
stellungen der Lifefotografie geschuldet – das war ja gewis-
sermaßen meine fotografische Kinderstube. Irgendwann kam 
aber auch die Vorstellung auf, abstrakte Bildinhalte umzuset-
zen. Ich erinnere mich an die ersten Versuche, die vorwiegend 
von formalen Aspekten bestimmt waren.

Heutzutage sind diese gestellten Bilder weitgehend den digi-
talen Composings gewichen. Der Grundgedanke des internen 
Spannungsbogens durch formale Korrespondenzen behält 
aber weiterhin seine Gültigkeit.

Bleibt das befriedigende Fazit: Fotografie ist in den letzten 
zwanzig Jahren besser geworden – durch die Möglichkeit, 
das fertige Bild mit allen Facetten der Individualisierung und 
technischen Perfektion komplett nach eigenen Vorstellungen 
umsetzen zu können. 

Hinter dem Fenster 

Dieses Foto gehört zu meinen Anfangsbildern und war ein absoluter Glücks-
schuss – ohne jegliche Einflussnahme.

Ringelreihen 

Dieses Bild ist vorher in meinem Kopf entstanden. Die Kinder habe ich in einem 
Kreuzberger Hinterhof angesprochen und auf Kommando agieren lassen. Die 
Kamera stand im ersten Stock auf einem Stativ und passte angelehnt gerade so 
durch ein kleines Flurfenster. Die Belichtungszeit habe ich so in etwa geschätzt - 
digitale Kontrolle per Kameramonitor gab es seinerzeit leider noch nicht...
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Informativ – Lesenswert – Hilfreich  
Manfred Kriegelstein empfiehlt...

Scott Kelby  
Wie mach ich das in Photoshop? 
Die besten Rezepte für Photoshop CC 

Verlag: dpunkt.verlag ISBN: 978-3-86490-402-8
276 Seiten, komplett in Farbe, Broschur, 24,90 €

Scott Kelby – der Name ist Programm! Ich persönlich halte ihn für den besten didaktischen Autor in 
der Welt digitaler Literatur. Sein neues Werk über Tricks und „Rezepte“ für Photoshop CC ist genauso 
genial einfach geschrieben wie verblüffend effektiv in der Vermittlung von Problemlösungen. Jede 
Seite beginnt mit einer Frage, die sich sicherlich schon viele Einsteiger in Photoshop gestellt haben. 
Diese wird dann präzise, leicht verständlich und dennoch umfänglich beantwortet. Besser geht es 
nicht! Ich habe mich ja schon in früheren Rezensionen äußerst positiv zu diesem Autor geäußert – 
dabei bleibe ich auch bei diesem Werk: Klasse – kaufen!

Karl E. Deckart, Andreas Drobny, Timo Lieber, Dennis Os-
wald, Bernhard Rauscher, Christian Westphalen  

Expeditionen ins Licht 
 
Verlag: Rheinwerk Verlag ISBN: 978-3-8362-4224-0
320 Seiten,  2016, gebunden, in Farbe, 39,90 €

Ein „Sammelsurium“ verschiedener fotografischer Handschriften, mag man denken, wenn 
man die Liste der an dem Buch beteiligten Autoren sieht. Das mit den unterschiedlichen Hand-
schriften stimmt – aber das ist keinesfalls ein Sammelsurium! Was letztlich auch der Leistung 

der Verlags-Layouter zu verdanken ist. Insgesamt lernt man sechs Fotografen mit Ihrer konzeptionellen Arbeit kennen. Tropfenfotografie, 
Mikrofotografie und Luftbildfotografie sind nur einige der Themen, die dargestellt werden. Versuchen Sie nicht den roten Faden zwischen den 
einzelnen Kapiteln dieses Werkes zu suchen – es gibt ihn nicht! Sehen Sie es einfach so, dass Sie sechs kleinere Fotobücher mit zum großen 
Teil beeindruckenden Bildern in einem Werk kaufen. Etwas nervig ist die gegenläufige Anordnung – was dazu führt, dass man das Buch in der 
Mitte umdrehen muss, um weiter zu lesen...

Oliver Rausch  Gestalten mit Licht und Schatten
 Licht sehen und verstehen
 
Verlag: dpunkt.verlag  ISBN: 978-3-86490-392-2
382 Seiten, komplett in Farbe, Festeinband, 39,90 €
Die Aussage, dass Licht das unmittelbarste Gestaltungselement der Fotografie ist, klingt erst einmal 
banal. Aber schon die zweite Aussage auf der Rückseite des Buches lässt aufhorchen: „Licht lässt den 
Betrachter die Grundstimmung des Bildes erfassen, noch ehe er das Motiv erkennt...“ In diesem Satz 
spürt man die Bedeutung, die Oliver Rausch dem „fotografischen Licht“ zumisst – und das zurecht! 
Wenn Sie bisher der Ansicht waren, Sie wüssten alles über Lichtführungen bei Studioaufnahmen, 
dann werden Sie durch die Lektüre dieses Werkes eines Besseren belehrt! Wer viel im Studio foto-
grafiert, kommt um diese umfängliche und präzise Vermittlung von spezifischem Fachwissen nicht 
herum! Ich denke, für diese spezielle Zielgruppe der Studiofotografen ist es eine super Empfehlung!

fotopraxis
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Die Photokina 2016 hat mich doch recht nachdenklich gestimmt. 
Es dürfte mein zwöfter Besuch dieser Messe gewesen sein. Also 

fast eine Generation lang habe ich die fotografisch-technische Ent-
wicklung beobachten können, die in den Kölner Hallen alle zwei Jahre 
gezeigt wird. Diesmal hatte ich aber erstmalig ein komisches Gefühl 
beim Rundgang über das Messegelände. Es waren noch weniger 
Hallen besetzt als letztes Mal. 

Sogar die sonst sehr rührigen chinesischen Stativanbieter fehlten 
weitgehend. Da denkt man dann schon mal darüber nach, wie viele 
Stative der fotografierende Homo Sapiens eigentlich braucht. Die 
jugendliche Generation ist sowieso voll im Griff der fotografierenden 
Smartphones. iPhone & Co haben schon lange den Markt der kleinen 
Kameras erfolgreich torpediert. Allerdings habe ich bisher noch nie 
ein Handy auf einem Stativ gesehen – allenfalls an einem „Selfie-
Galgen“...

Was die Kamerahersteller nicht mehr im unteren Segment verdienen, 
müssen sie bei den Spitzenmodellen offensichtlich wieder rein holen. 
Das ist jedenfalls mein Eindruck, wenn ich mir die Preise von einigen 
Neuerscheinungen so ansehe. Aber auch dort ist meiner Meinung  
nach die technische Fahnenstange bereits erreicht. Man hat den Ein-
druck, „noch weiter, noch höher, noch schneller“, ist nicht mehr. Was 
angeboten wird, ist mehr oder weniger „Hightech-Kosmetik“. Wozu 
auch mehr? Wenn man bedenkt, dass der Trend in der modernen, 
zeitgenössischen Fotografie häufig von Bildern bestimmt wird, die 
man als „ebenenüberlagerte Malerei/Fotografie-Hybriden“ bezeich-
nen könnte. Im Übrigen gleicht Photoshop vieles aus, was noch als 
Unterschied zwischen den Kameras gesehen werden könnte. 

Aus eigener Erfahrung möchte ich hier ein kleines Beispiel bringen:

Ich hatte vor fast zehn Jahren eine alte verrottete Metallwand fotogra-
fiert, die Bilder aber nie bearbeitet. Jetzt wollte ich aus gegebenem 
Anlass daraus eine kleine Serie drucken. Schon beim Öffnen der Da-
teien im RAW-Konverter fiel mir auf, wie unscharf und „kraftlos“ die 
Bilder wirkten – damals fotografierte ich noch mit Canon... Dennoch 
habe ich die Dateien in Photoshop bearbeitet und gedruckt – mit 
recht akzeptablem Ergebnis!

Trotzdem ließ mir das keine Ruhe, und ich habe den Ort, an dem 
sich das Motiv befand, noch einmal ausfindig machen können. Vor 
einigen Monaten bin ich noch einmal dorthin gefahren – diesmal 
mit der Olympus M5 MarkII und den Pro-Objektiven. Die Metallwand 
war natürlich noch etwas morbider geworden, aber ansonsten hat 
niemand dort etwas verändert. Ich machte mich also daran, Details 
dieser „Rostlandschaft“ zu fotografieren. Als ich die RAW-Dateien 
dann am heimischen Mac öffnete, war ich nicht besonders überrascht, 

Manfred Kriegelstein
Wie viel Technik  

braucht die Fotografie?
Zurück zum "Kerngeschäft" der Fotografie: Zum Bild!

dass sie wesentlich schärfer, brillanter und detailreicher wirkten, als 
die vergleichbaren Dateien vor 10 Jahren.

Ich bearbeitete also auch diese Serie und druckte sie aus. Jetzt kam 
die große Überraschung: Die Ergebnisse der aktuellen FineArt-Prints 
waren nur minimal besser als die Drucke von den alten Dateien. Was 
lernen wir daraus? Im letzten Jahrzehnt hat die Kamera-und Objek-
tivtechnik sicherlich gute Fortschritte gemacht – aber mit Photoshop 
lässt sich vieles ausgleichen.

Auch die Qualität der Fotodrucker ist kaum mehr zu verbessern. Ei-
gentlich verharrt sie schon seit Jahren auf sehr hohem Niveau. Einzel-
ne Geräte unterscheiden sich im Wesentlichen im Bedienungskom-
fort. Die Unterschiede der Bildqualitäten liegen jetzt vorwiegend in 
der Wahl des Ausgabemediums – das freut verständlicherweise die 
Papierhersteller... Da im Aufnahmesektor kaum noch etwas passiert, 
liegt der Focus der Anwender natürlich verstärkt auf den Möglich-
keiten der perfekten Präsentation. 

Meine persönliche Hoffnung ist, dass sich die Fotografen jetzt wieder 
weg von der Technik bewegen und sich mehr auf ihr „Kerngeschäft“ 
konzentrieren – nämlich auf das Bild!

In Former Times

Für ein solches Bild braucht man nicht unbedingt eine Hochleis-
tungskamera und ein Spitzenobjektiv. Die Verfremdungsalgorith-
men der Nachbearbeitung machen sowieso sämtliche technische 
Qualitätsparameter zunichte...
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Obwohl es ja schon einen Weile her ist, erinnere ich mich noch 
sehr genau an die Zeit Ende der 1990er Jahre. Als reiner Diafoto-

graf war ich doch ein Fan des Aufsichtsbildes – bevorzugt nach dem 
damaligen Cibachromeverfahren. Teuer und oft frustrierend, wenn 
aus der speziellen Entwicklungsmaschine das Bild heraus kam - und 
wieder ein Fussel auf dem Dia übersehen wurde...

Plötzlich machte eine Nachricht die Runde, dass EPSON einen Foto-
drucker herausbrachte  – ich glaube, er hieß Photostylus EX. Als die 
ersten Ergebnisse zu sehen waren, hielt ich das noch für einen Fake. 
Erst als ich mich auf der Photokina selbst davon überzeugen konnte, 
dass die Farbdrucke brillant waren, habe ich sofort einen Entschluss 
gefasst, meine Dunkelkammer entsorgt und ich bin in den FineArt 
Druck eingestiegen. 

Bis heute bin ich den EPSON-Druckern auch immer treu geblieben 
- bis, ja bis ich jetzt den CANON IMAGEPROGRAF PRO-1000 testen 
durfte. Mich hat vorher schon stutzig gemacht, dass renommierte 
Journalisten und Tester, die in der Vergangenheit auch EPSON-Dru-
cker bevorzugt hatten , plötzlich umgeschwenkt waren. Ich kann nur 
sagen – zu Recht! 

Canon hat offensichtlich den Konkurrenten gut studiert und dessen 
Schwachstellen in seinem Gerät korrigiert. So macht es großes Ver-
gnügen, abwechselnd matte und glänzende Medien zu bedrucken, 
ohne durch nervige Reinigungszyklen im Arbeitsfluss gestört zu wer-
den. Auch der Papiereinzug mit der Ansaugvorrichtung ist - anders als 
zum Beispiel beim EPSON  Stylus Pro 3880 – absolut unproblematisch. 

Einen Unterschied gibt es allerdings auch. Wenn Sie das Gerät per 
Spedition zugestellt bekommen, wird Ihnen bewusst, was „Liefe-
rung Rand Bordsteinkante“ bedeutet – besonders, wenn Sie wie ich 
das Atelier unterm Dach haben!  Es empfiehlt sich zu diesem Termin 
einen nicht nur guten, sondern auch kräftigen Freund zum Kaffee 
einzuladen...

Ansonsten lässt sich das Gerät problemlos am Mac in Betrieb nehmen. 
Etwas ungewohnt ist es, wenn man das Handbuch nur online und 
nicht als PDF zur Verfügung hat – das mag aber an meiner Generati-
on liegen... Es gibt noch ein weiteres Plus gegenüber dem entspre-
chenden EPSON-Drucker – CANON schummelt nicht bei der Erstaus-
stattung der Tintenpatronen. Sie erhalten die Originalbefüllungen 
mit jeweils 80ml (EPSON lediglich 64ml)!

Die Druckqualität und -Geschwindigkeit kann man durchaus als her-
vorragend bezeichnen. Die Beschränkung, die CANON selbst bei 
400g-Papieren angibt, kann ich nicht bestätigen –  das 500g Pho-
toRag von Hahnemühle wird problemlos verarbeitet!

Manfred Kriegelstein 
Druck und Konzept

 
Die Qualität der  Fotografie 

steht  im Vordergrund

Ich liebe das Drucken – insbesondere auf FineArt Papieren von 
Hahnemühle. Das ist für mich wie für andere Meditation oder Yoga! 
Druck muss also nicht zwangsläufig zum „Burnout“ führen...

Natürlich ist der perfekte Druck auf FineArt Papier nur ein wichtiger 
Baustein für gute Fotografie – selbstverständlich bedarf es auch 
entsprechender fotografischer-konzeptioneller Voraussetzung. Zu 
diesem Zweck hat sich Ende August zum ersten Mal eine Arbeitsge-
meinschaft „Konzeptionelle Fotografie“ in Potsdam getroffen. Es ging 
im Wesentlichen um die Frage, inwieweit Konzept und Fotografie sich 
eventuell gegenseitig dominieren könnten. 

Was sollte also im Vordergrund stehen – die Qualität der Fotografie 
oder das intellektuelle Konzept? Sollte die Fotografie – im Extremfall 

– nur die Bebilderung literarischer Vorgaben sein? Diesen Eindruck 
könnte man gelegentlich bei einigen „Kunst-Foto-Ausstellungen“ 
bekommen...

Das wäre aber so, als ob der Bildhauer eine hervorragende Idee vor-
legt, aber die Ausführung in amorphen Granitblöcken endet...

Die Teilnehmer des Treffens waren unisono der Ansicht, dass selbst-
verständlich die Qualität der Bilder entscheidend ist und das Konzept 
gewissermaßen den roten Faden darstellt, der alles verbindet. 

Also eine klare Absage an die – bei Amateuren – so beliebte Einzel-
bildfotografie.

Torsten Andreas Hoffmann:  
Der abstrakte Blick 
Kompositionsschule für eine künstlerische Fotografie 

Verlag: dpunkt.verlag. ISBN: 978-3-86490-338-0
310 Seiten, komplett in Farbe, Festeinband, 39,90 € 

Die Anfänge der Fotografie waren ja geprägt von der Vorstellung der unverfälscht realitäts-
nahen Abbildung. Die Abstraktion überließ man damals noch weitgehend der Malerei. Das 
hat sich grundsätzlich geändert. Malerei und Fotografie sind zusammen gewachsen. Torsten 
Andreas Hoffmann zeigt in seinem neuen Werk, mit welchen Mitteln die realistische Formen-
sprache der Fotografie abstrahiert werden kann. In einer beeindruckenden Vielfalt an Bildern 
und Präzision der Beschreibung führt er den Leser Schritt für Schritt in eine neue Sichtweise 
ein. Alltagsmotive einmal anders – nämlich abstrahiert – gesehen. Wer sich von ausgetretenen 
Pfaden der Fotografie lösen will, dem sei dieses Buch wärmstens ans Herz gelegt!

Thomas Bredenfeld:  
Digitale Fotopraxis – Panoramafotografie 
 
Verlag: Rheinwerk Verlag ISBN: 978-3-8362-3447-4,  
400 Seiten, 3. aktualisierte und überarbeitete Auflage 
2016, gebunden, in Farbe, 49,90€

Schon die Tatsache, dass dieses Buch von Thomas Bredenfeld bereits in der dritten Auflage 
erscheint, zeigt die Qualität des Werkes. Na ja, oder ist auch ein Beweis für die Komplexität des 
Themas. Wenn man über die automatisierten Handypanoramen hinausgehen will, bedarf es 
schon gehörigen Fachwissens! Ich erinnere mich jedenfalls mit einigem Unbehagen daran, als 
mir jemand mal den „Nodalpunkt“ erklären wollte...
Um es kurz zu machen, wer sich ernsthaft mit Panoramafotografie beschäftigen möchte, kommt 
um dieses Buch nicht herum - ausführlicher geht nicht!

Jamari Lior:  
Kreative Modelfotografie 
Originelle Low-Budget-Lösungen für drinnen und draußen 

Verlag: dpunkt.verlag ISBN: 978-3-86490-347-2
320 Seiten, komplett in Farbe, Festeinband, 34,90 €
Jamari Lior gehört zu den – heute nicht mehr ungewöhnlichen – Biographien des Positions-
wechsels von „vor“ zu „hinter“ der Kamera. Aber nicht nur, dass sie das Modelgeschäft hinter sich 
gelassen hat, sie ist auch promovierte Medienethnologin (kannten Sie den Begriff, liebe Leser?). 
Wie auch immer, was sie in ihrem Buch an Tricks und Requisiten der Modelfotografie zeigt, ist 
schon beeindruckend. Vieles davon ist übrigens mit kleinen Mitteln auch im Amateurbereich 
leicht darstellbar.
Wenn auch manches für den konservativen Betrachter etwas „überkitscht“ wirken könnte – es 
ist auf jeden Fall immer stimmig! Selbst wenn man diesen Ideen und Darstellungen nicht un-
bedingt selber folgen möchte – es macht einfach Spaß, in diesem Werk zu blättern...
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Informativ – Lesenswert – Hilfreich  
Manfred Kriegelstein empfiehlt...

Meike Fischer: Der Rote Faden 
Eigene Fotoprojekte konzipieren und verwirklichen
Verlag: dpunkt.verlag. ISBN: 978-3-86490-205-5 
232 Seiten, komplett in Farbe, Festeinband, 34,90 €

Viele Fotografen - insbesondere Amateure - haben ja häufig das Problem fehlender Kon-
zeption in ihrer fotografischen Arbeit. Oft präsentieren sie ein Sammelsurium von Einzel-
bildern, die durchaus gut sind, aber keinerlei thematischen Zusammenhang aufweisen.  
 
Für diese Zielgruppe ist das neue Werk von Meike Fischer ein perfekter Ratgeber! Sie 
vermittelt sehr anschaulich anhand zahlreicher Beispiele, wie man Fotoprojekte plant 
und umsetzt - von der Art der Aufnahme über die digitale Nachbearbeitung bis hin 
zur Präsentation. Wenn man sich dieses Werk intensiv anschaut, wird wieder einmal 
klar, wie Bilder sich gegenseitig beeinflussen - und auch durchaus aufwerten können... 

Eine absolute Empfehlung für jeden, der Fotografie ernsthaft betreiben will!

Wie stehen Sie zu den Kolumnen und Beispielbildern von Manfred Kriegelstein? Sagen Sie uns Ihre Meinung  – egal ob zustimmend 
oder ablehnend! Schreiben Sie an die Sammellinse oder direkt an  Manfred Kriegelstein: kriegel@snafu.de.  

Übrigens: Auf unserer Website www.bsw-foto.de finden Sie alle seine Beiträge für die Sammellinse. 

Faszination Fotografie – Wie besondere Bilder entstehen 
1X.com (Hrsg.), Johannes Leckebusch (Übersetzung)
Verlag: dpunkt.verlag. ISBN: 978-3-86490-282-6
244 Seiten, komplett in Farbe, Festeinband, 34,90 €
 
Hier mal wieder ein Werk, welches der dpunkt.Verlag in Zusammenarbeit mit 1x.com 
herausgegeben hat. 1x.com ist die weltweit größte kuratierte fotografische Kunst-
galerie im Internet – nach eigenen Angaben mit mehr als 150.000 Besuchern täglich.  
 
Es handelt sich hier nicht nur um einen tollen Bildband – dessen Niveau mit den Katalogen geho-
bener internationaler Wettbewerbe vergleichbar wäre – sondern gewissermaßen gleichzeitig um 
ein Fachbuch. Sie sehen tolle Bilder und zusätzlich das „making of“ mit detaillierten Erklärungen zur 
Aufnahmesituation und digitaler Nachbearbeitung. Aus meiner Sicht eine absolute Empfehlung für 
jeden, der Spaß an guten Bildern hat und eventuell die eine oder andere Anregung mitnehmen will.

Corwin von Kuhwede: Leidenschaft Aktfotografie  
Einblicke in das intimste aller Genres
Verlag: Rheinwerk Verlag. ISBN: 978-3-8362-3447-4
352 Seiten, gebunden, in Farbe, 29,90€

Schon wieder ein Aktbuch, könnte man denken.  Wieso nicht - „sex sells“...  

Nein, mit diesem Ansatz würde man dem Werk nicht gerecht werden. Der Autor Corwin von Kuh-
wede verfolgt einen ganz anderen Ansatz als die meisten anderen Bücher zu diesem Thema. Es ist 
eben keine „Aktfotoschule“ - Sie erfahren nichts über Kameratechnik oder Aufnahmedaten, son-
dern viel mehr über die entscheidende Interaktion zwischen Modell und Fotograf. Viele Bilder wür-
de ich auch eher der szenischen Fotografie zurechnen - auf jeden Fall ist deutlich zu spüren, dass es 
dem Autor immer um den „Menschen hinter dem Körper“ geht!

Vielleicht ein kleiner Kritikpunkt - eine bessere Papier- und Druckqualität würde den Bildern sicher-
lich noch mehr gerecht werden...

Manfred Kriegelstein
Die fotografische Handschrift  

Die Handschrift eines Fotografen 
kann sich nur durch Verzicht auf externe Zielvorgaben formen

Wenn man anerkennend über Fotografen spricht, dann bezieht 
man sich oft auf Ihre „Handschrift“ – also die unverwechselbare 

Eigenschaft Ihrer Bilder, die sofort erkennbar ist. Aber was genau 
meint man damit?  Um das zu erklären, muss man sich erst einmal 
verdeutlichen, welche Komponenten für die Entstehung eines Bildes 
entscheidend sind. Natürlich ist es vordergründig das Motiv – ge-
nauer gesagt die Motivauswahl, die der Fotograf getroffen hat. Der 
eine fotografiert gerne Sportwagen, der andere Architektur und der 
Dritte liebt die Streetfotografie. Begründet sich dadurch schon eine 
individuelle Handschrift? Sicherlich nicht! 

Den wichtigsten Einfluss auf das Bild hat natürlich die subjektive 
Interpretation des Fotografen. Das kann schon während der Auf-
nahme durch Wahl der Perspektive, des Aufnahmezeitpunktes, der 
Brennweite oder der Belichtungszeit geschehen. Wenn man sich 
die Variabilität dieser Einflussmöglichkeiten vor Augen führt, wer-
den kaum zwei Fotografen, die unabhängig voneinander das glei-
che Motiv fotografieren, zum gleichen Bild kommen. Aber zeichnen 
diese unterschiedlichen Vorgehensweisen schon die Handschrift 
unterschiedlicher fotografischer Persönlichkeiten aus? Ich denke 
nicht – der wesentliche Faktor, der letztlich auch die Individualität 
der Handschrift begründet, ist die absolute kreative Freiheit. 

Ein Beispiel: Ein Fotograf fotografiert ein Haus im Auftrag des Eigen-
tümers, der es zum Verkauf anbieten will. Ein anderer Fotograf lichtet 
das gleiche Gebäude im Auftrag des Denkmalschutzes ab, weil es 
zu zerfallen droht – die abgelieferten Bilder werden sicherlich sehr 
unterschiedlich sein. 

Dennoch kann man nicht von unterschiedlichen fotografischen 
Handschriften sprechen, weil es im Wesentlichen um die Erfüllung 
von Anforderungen und Vorgaben ging, die von außen an den Foto-
grafen herangetragen wurden. Die Motivation beider Fotografen war 
final – also auf ein vorgegebenes Ziel ausgerichtet. Dadurch waren 
sie gehindert, ihre künstlerische Persönlichkeit frei und unabhängig 
auszuüben – ein Schicksal übrigens vieler Berufsfotografen! Der freie 
Künstler agiert ausschließlich kausal – das bedeutet, die Motivation 
zum Fotografieren kommt ausschließlich aus seinem Inneren – er ist 
völlig frei in seiner Motivwahl und der fotografischen Interpretation. 
Seine Kreativität schließt jede Fremdbestimmung aus. Er ist launisch 
und gleichzeitig sensibel für visuelle Reize, die seinem inneren Mu-
ster entsprechen. Dieser Typ hat seine „Bilder oft bereits im Kopf“, 
wenn er sich auf den Weg macht – er fotografiert nur das, was er mit 
seiner Bildsprache beschreiben kann. 

Extrem kontraproduktiv für die Entwicklung einer eigenen fotogra-
fischen Handschrift kann die sogenannte „Wettbewerbsfotografie“ 
sein, weil sie letztlich auch auf ein bestimmtes Ziel ausgerichtet ist 

– und wenn es nur darum geht, eine Jury zu beeindrucken. Außer-

dem ist die überwiegend geforderte Einzelbildeinreichung sowieso 
der Tod jeglicher künstlerischer Fotografie... Kunst erschließt sich aus 
dem Konzept, und das bedarf zwingend einer gewissen Anzahl von 
Bildern, die dann zu einem Gesamtwerk führen.

Fazit: Die Handschrift eines Fotografen kommt aus „dem Inneren“ 
des Künstlers und kann sich nur ohne Außeneinfluss und unter Ver-
zicht auf externe Zielvorgaben formen.

„MakulaturArt“  

Diese Bilder stammen aus meiner Serie „MakulaturArt“ und zeigen 
einerseits die Propaganda des kalten Krieges in Form der alten 

Russenzeitungen, überlagert durch Spuren der Graffiti–Szene, und 
andererseits dem einwirkenden Zerfall.
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fotopraxis fotopraxis

Informativ – Lesenswert – Hilfreich  
Manfred Kriegelstein empfiehlt...

Eib Eibelshäuser: Licht Die große Fotoschule
Verlag: Rheinwerk Verlag. ISBN: 978-3-8362-3068-1
417 Seiten, gebunden, in Farbe, 39,90€

Fotografie ist Licht! Das lernt man in jedem Anfängerkurs der Fotografie. Die Frage ist eben nur, 
wie man damit umgeht... Das Buch von Eib Eibelshäuser vermittelt dafür das nötige Verständnis. 
Angefangen von der Betrachtung des Lichts in der Malerei – schon lange vor der Fotografie – über 
natürliches Licht, künstliches Licht und digitales Licht.

Der Autor, übrigens Dozent an der Hochschule Düsseldorf, zeigt in seinem Werk alles – wirklich 
alles, was man über Licht wissen muss. Das Buch ist sehr umfassend und detailliert, aber durch die 
hervorragende didaktische Konzeption auch gut verständlich und nachvollziehbar. 

Meiner Meinung nach gehört dieses Werk in das Bücherregal aller ambitionierten Fotografen!

Wie stehen Sie zu den Kolumnen und Beispielbildern von Manfred Kriegelstein? Sagen Sie uns Ihre Meinung  – egal ob zustimmend 
oder ablehnend! Schreiben Sie an die Sammellinse oder direkt an  Manfred Kriegelstein: kriegel@snafu.de.  

Übrigens: Auf unserer Website bsw-foto.de finden Sie alle seine Beiträge für die Sammellinse. 

Sven Barnow:  Psychologie der Fotografie: Kopf oder Bauch? 
Über die Kunst, Menschen zu fotografieren 
Verlag: dpunkt.verlag. ISBN: 978-3-86490-270-3
144 Seiten, 22,90 €
 
Hier handelt es sich autorenseitig um eine höchst interessante Kombination – der Autor Prof. Dr. 
Sven Barnow leitet den Lehrstuhl für Klinische Psychologie und Psychotherapie an der Uni Heidel-
berg. Seine Leidenschaft für Fotografie in Verbindung mit seinem Beruf prädestiniert ihn natürlich 
für die Menschen/Porträtfotografie. 

Die Erfahrung zeigt, dass gute Fotografen nicht unbedingt gute Porträts machen können – wenn 
ihnen das psychologische Empfinden fehlt. Aber Sven Barnow vermittelt nicht nur, wie man den 
besten Zugang zu seinem Modell erzeugt. Nein, er zeigt vor allem auf, wie man als Fotograf seine 

„innere Mitte“ finden kann und eine aus sich selbst kommende Kreativität entwickeln kann. 

Nach Lektüre dieses überschaubaren Werkes wird wieder deutlich, dass Fotografie mehr ist als die 
Beherrschung von Blende und Zeit. Ich fand das Buch spannend und habe viel Neues über die eige-
ne Motivation, Bilder zu machen, erfahren...

Robert Mertens: Der eigene Blick
Eine fotografische Bildsprache entwickeln
Verlag: Rheinwerk Verlag. ISBN: 978-3-8362-3832-8
344 Seiten, gebunden, in Farbe, 39,90€

Um es gleich vorweg zu nehmen – dieses Buch von Robert Mertens gehört zu den Besten, das ich 
in den letzten Jahren gelesen habe. Das liegt natürlich im Wesentlichen auch daran, dass ich eine 
gewisse Seelenverwandtschaft mit seiner Fotografie, aber vor allem zu seinem fotografischen Den-
ken entdeckt habe. Letztlich hatte es mich auch zu dem nebenstehenden Artikel inspiriert. Mertens 
zeigt Wege auf für die Suchenden und beantwortet Fragen, die sich viele engagierte Fotografen oft 
stellen. 
Das Werk ist sicherlich kein Ratgeber für Anfänger – eher ein Impulsgeber für den ambitionierten 
Fotografen – mit absolut tollen Bildern. Ein Muss für jeden, der nicht künstlerisch verharren will, 
sondern eher die kreative Erfüllung sucht...

Manfred Kriegelstein
Wie wichtig ist Präsentation  

in der Fotografie?
Qualitätsansprüche bis zum Schluss durchhalten!

Laut Wikipedia bedeutet Präsentation „Darstellung oder Darbrin-
gung von Informationen, Planungen oder Waren gegenüber einem 

Publikum“.

Wenn ich nun über Präsentation in der Fotografie schreibe, dann 
beziehe ich mich auf das gedruckte Bild im künstlerischen Bereich. 
Natürlich spielen gelegentlich Präsentationsfragen auch bei Beamer-
veranstaltungen eine Rolle – aber das soll hier mal außen vor bleiben.
Ein Bild vermittelt Informationen und ist selbstverständlich auch eine 
Ware – und es besteht letztlich nicht nur aus dem Visuellen, sondern 
besitzt auch einen nicht zu unterschätzenden haptischen Anteil!

Um die Bedeutung einer perfekten Präsentation in der Fotografie 
deutlich zu machen, will ich einmal am Beispiel eines fotografischen 
Workflows den Einfluss der einzelnen Schritte verdeutlichen.

Es beginnt mit der Aufnahme: In der Regel legen Fotografen Wert 
auf gutes Equipment, sowohl im Kamerabereich als auch bei den Ob-
jektiven. Sie beherrschen die Aufnahmetechnik und fotografieren na-
türlich im RAW - Format. Weshalb? Natürlich um die Voraussetzungen 
für ein optimales Bild zu schaffen. Also, um das einmal festzuhalten: 
bis zu diesem Schritt wird alles getan, um das bestmögliche Ergebnis 
zu erzielen.

Es folgt die digitale Nachbearbeitung: Hier hat sich Photoshop als 
Standard der Bearbeitungssoftware etabliert. Der Markt der Literatur 
zu diesem Thema ist schier grenzenlos. Das bedeutet aber auch, dass 
Fotografen in der Regel die Software weitgehend beherrschen und 
in der Lage sind, das Beste aus ihren Aufnahmen herauszuholen. NIK 
und Co. tun ein Übriges, um dem kreativen Tatendrang der Fotografen 
hilfreich zur Seite zu stehen. Meiner Meinung nach ist dem Einfluss 
der digitalen Bildbearbeitung in den beiden letzten Jahrzehnten ein 
Quantensprung in der Entwicklung der fotografischen Qualität zu 
verdanken. Fotografen feilen am Bildschirm um Nuancen der Farb-
gebung und Tonwerte, um ihre Werke zu optimieren und erreichen 
in der Regel auch ihr Ziel – am Monitor!

Die Königsklasse kommt zum Schluss – der Druck: Denn, eines ist 
wohl klar – ein digitales Bild kann man schlecht an die Wand hängen!
Wenn man als Fotograf  seine Bilder in einer Ausstellung präsentieren 
will, kommt man an dem „analogen“ Aufsichtsbild nicht vorbei. Dabei 
ist es unerheblich, ob es sich um eine Einzelausstellung oder eine 
Gruppenausstellung als Resultat eines Wettbewerbs handelt. Aus mir 
unerfindlichen Gründen scheitern viele Fotografen genau an dieser 
Umsetzung von der Datei zum Papierbild. Da wird geschludert und 
gespart wie bei keinem der maßgeblichen vorherigen Schritte! Dies 
ist für mich absolut unerklärlich, weil nur durch einen optimalen Druck 
das fotografische Bemühen und die Fertigkeit der Nachbearbeitung 
Früchte tragen können!

Die notwendige Hardware wie Fotodrucker, FineArt-Papiere und 
Kalibrierungstool sind für jedermann erhältlich. Notwendige Druck-
profile können von der Webseite der Papierhersteller herunter ge-
laden werden. Das Know How ist überall nachzulesen und letztlich 
ein Kinderspiel.

Fazit: Der FineArt-Druck ist heutzutage Standard der hochwertigen 
Präsentation! Die Frage, ob Passepartout oder nicht löse ich persön-
lich mit Hilfe des „optischen Passepartouts“ – das bedeutet, dass 
ich meine Ausstellungsbilder direkt im Format 40 x 60 cm auf einen 
Bogen Hahnemühle MuseumEtching 60 x 80cm drucke. Das Bild hat 
dann im Umfeld genug Raum, aber ohne den Nachteil, dass sich bei 
Temperaturänderung das Passepartout vom Blatt hebt.

Ich für mein Teil bevorzuge auch noch den konventionellen Rahmen 
für die Hängung in Ausstellungen. Es hat sich in der fotografischen 
Kunstszene auch durchgesetzt, die Bilder randlos aufzuziehen und 
an die Wand zu bringen. Für mich wirkt das immer ein wenig wie 
Reklameposter oder Filmplakat...

Wie auch immer: wichtig ist, dass in der Qualität des fotografischen 
Workflows kein Bruch entsteht, sondern dass die Qualitätsansprüche 
bis zum Schluss in Form einer perfekten Präsentation durchgehalten 
werden!

Manfred Kriegelstein

Colour Of Time  

Als FineArt Print auf 60X80 cm in einem weißen Halbe-Rahmen  
erzeugt dieses Bild auf Ausstellungen immer sehr viel Beachtung.



Sammellinse 1/2016 Sammellinse 1/201610 11

„Lost Picture“:  Das Bild enthält drei Hauptwahrnehmungseinheiten: 
Fenster, Gardine und Bild. Das Bild als hellste farbige Struktur wirkt - 

obwohl im Vergleich das kleinste Element - sehr dominant.

fotopraxis fotopraxis

Informativ – Lesenswert – Hilfreich  
Manfred Kriegelstein empfiehlt...

Olympus OM-D E-M5 MARK II – Das Buch zur Kamera –
Frank Späth
Verlag: Point Of Sale Verlag – ISBN: 978-3-941761-54-4
272 Seiten – über 500 Abbildungen – Hardcover – 28,00€
 
Wenn die Bücher von Frank Späth schon zum Lumix-System nötig waren – für die Olympus OM-D 
E-M5 MARK II (wer denkt sich eigentlich solche Kamerabezeichnungen aus?) sind sie unverzichtbar! 
Eine hervorragende Kamera mit einem verwirrend komplexen Bedienungssystem – das ist  genau 
der Ansatzpunkt für das bekanntermaßen didaktisches Talent des Autoren! 

Aber nicht nur, dass er dem Leser einen bequemen Weg durch den Dschungel der Kamerafunktionen 
ebnet, er widmet sich auch intensiv der dazugehörigen fotografischen Praxis.  Nach dem Studium 
des Buches weiß man sehr genau, welche Features der Kamera man getrost vernachlässigen kann 
und welche für einen persönlich sehr wichtig sind.

Interessant auch das Kapitel über die passenden Objektive (die Lumix Objektive sind ja auch kompa-
tibel) – wer zwischen den Zeilen lesen kann, weiß, welche hervorragenden Objektive der Markt zur 
Verfügung stellt! Wer die Kamera besitzt, kommt meiner Meinung nach um das Buch nicht herum!

Wie stehen Sie zu den Kolumnen und Beispielbildern von Manfred Kriegelstein? Sagen Sie uns Ihre Meinung  – egal ob zustimmend 
oder ablehnend! Schreiben Sie an die Sammellinse oder direkt an  Manfred Kriegelstein: kriegel@snafu.de.  

Übrigens: Auf unserer Website bsw-foto.de finden Sie alle seine Beiträge für die Sammellinse. 

Architekturfotografie – Technik, Aufnahme, Bildgestaltung 
und Nachbearbeitung – Adrian Schulz
Verlag: dpunkt.verlag – ISBN: 978-3-86490-191-1
296 Seiten – Festeinband – komplett in Farbe – 44,90 €
 
Architekturfotografie hat ja im wesentlichen zwei Schwerpunkte: Einerseits geht es um die möglichst 
naturgetreue Abbildung eines Gebäudes als Dokumentation für Archive, Immobilienprospekte 
oder Ähnlichem. Andererseits reizt die formale Strenge der Architektur häufig auch künstlerische 
Fotografen, sich mit dem Thema auseinander zu setzen. 

Der Autor Adrian Schulz ist neben seiner fotografischen Tätigkeit auch Absolvent eines Architek-
turstudiums - er versteht also etwas von der Materie! Das Buch ist nicht nur im Text didaktisch gut 
aufgebaut, sondern auch durch hervorragendes Bildmaterial prädestiniert, den interessierten Leser 
zu motivieren, sich mit der Architekturfotografie intensiver auseinanderzusetzen. Vermisst habe ich 
allerdings ein Kapitel über die rechtliche Problematik dieses Themas - Stichwort „Panoramafreiheit“. 
Dennoch ein spannendes Werk, das Appetit macht, es selbst einmal zu versuchen...

Von erfolgreichen Fotografen lernen: Naturfotografie
Stephan Fürnrohr, Axel Gebauer, Stefan Hefele, Reinhard 
Hölzl, Marko König, Uli Kunz, Ines Mondon
Verlag: Rheinwerk Verlag – ISBN: 978-3-8362-3438-2 
282 Seiten – gebunden – in Farbe – 39,90€
 
Motive der Natur – wenn man den Begriff in seiner Gesamtheit sieht – bilden wohl die Grundla-
ge der meisten Fotos, die weltweit „geschossen“ werden. Das liegt natürlich an der Affinität des 
Menschen zu seinem Biotop, aber natürlich, ganz pragmatisch, an der leichten Verfügbarkeit – 
vom Stadtpark über Agrarlandschaften bis zum unerforschten Dschungelgebiet. Das neue Buch 
des Rheinwerkverlages stellt sieben Fotografen vor, die sich dem Naturthema intensiv gewid-
met haben. Und das ist auch eines der Vorteile dieser Veröffentlichung – sieben Autoren bedeu-
ten sieben Handschriften! Der Leser kann die Bildsprachen vergleichen und sich mit der zu ihm 
passenden identifizieren – und natürlich auch Anregungen aus ganz anderen Sichten gewinnen.  
Ein schönes Buch für Fotografen, die sich der Naturfotografie intensiver widmen wollen.

Zahlreiche Beiträge in fotografischen Magazinen oder Fachbüchern 
befassen sich mit dem Thema Bildgestaltung – warum eigentlich? 

Man könnte doch meinen – mal berlinerisch formuliert – das Wich-
tigste an einem Bild ist das, „wat druff is“!

Na ja, die überwiegende Mehrheit der Menschen wird wohl ein Bild 
auch wirklich nur rein motivbezogen beurteilen, aber eigentlich ist 
es doch wie in der Literatur oder Musik, der Geschmack wächst mit 
den Ansprüchen und Erfahrungen.

Unabhängig davon gibt es natürlich wichtige objektive Gründe, Bilder 
formal zu gestalten. 

Rein physiologisch gesehen, hat das menschlich Auge nur ein be-
grenztes Scharfsichtzentrum. Wir tasten also größere Objekte zeilen-
mäßig ab - vergleichbar mit einem Scanner. Dieses Abtasten erfolgt 
von links nach rechts und von oben nach unten. Allerdings werden 
Objekte inhaltlicher oder optischer Dominanz bevorzugt wahrge-
nommen.

Wir können also unser „Augenmerk auf etwas lenken“! Diese physio-
logische Eigenschaft können wir uns als Fotografen nutzbar machen 
und bildwichtige Elemente hervorheben – entweder durch farbliche 
oder lichtmäßige Betonung. Es gibt noch eine interessante Besonder-
heit, nämlich bei der Betrachtung eines Porträts. Untersuchungen 
haben gezeigt, dass die Augen einer Person als erstes wahrgenom-
men werden. (Na ja, ich vermute mal, dass die männlichen Besucher 

der jährlichen „Venus-Messe“ am Funkturm nicht zu den erforschten 
Probanden gehörten...)

Spaß beiseite – diese Dominanz der Augen bedeutet in der Bildge-
staltung, dass sie immer scharf abgebildet werden sollten. Die Foto-
industrie hat diese allgemein gültige Regel bereits in einer „Gesichts-
erkennungsfunktion“ moderner Digitalkameras umgesetzt, die bei 
Aktivierung automatisch die Schärfe auf die Augen legt! 

Außerdem gibt es noch einen wichtigen hirnphysiologischen Aspekt, 
der für die Fotografie immens wichtig ist: Wir können nur eine be-
grenzte Anzahl der auf uns einströmenden Reize und Informationen 
verarbeiten – es findet also eine neurophysiologische Filterung statt.

Auf die Fotografie übertragen, hat man herausgefunden, dass ein 
Foto nicht mehr als drei Hauptwahrnehmungseinheiten  enthalten 
sollte, um problemlos erfasst zu werden. Parallel dazu gibt es auch 
noch die Gruppentheorie, die besagt, dass ähnliche Elemente in 
einem Bild als ein Objekt wahrgenommen werden - sonst könnte 
man ja auch kein Foto von einem Kornfeld visuell erfassen.

Das bedeutet, dass man bei der Gestaltung eines Bildes nicht mehr 
als drei bildwichtige Elemente, helle Stellen, dominante Farben, usw., 
zulassen sollte. Man sollte auch beachten, dass bildwichtige Teile, 
insbesondere helle Strukturen, sich nicht am Bildrand befinden. Das 
Auge folgt immer als erstes den hellsten Stellen eines Bildes und 
würde so aus dem Bild herausgeführt werden.

Wenn die Umsetzung dieser Regeln nicht immer direkt bei der Auf-
nahme möglich ist, so gibt uns die digitale Nachbearbeitung doch 
mächtige Werkzeuge in die Hand um unser Ziel zu erreichen:

1.	 Durch Verstärken und Reduzieren von Farben.

2.	 Gelegentlich sind auch Skalierungen (Größenanpassungen)            
von wichtigen und weniger wichtigen Bildelementen möglich.

3.	 „Zurückdrängen“ unwichtiger Bildstrukturen durch Weichzeich-
nung

Jetzt kommen wir wieder zum Berliner – „wat druff is“ lässt sich eben 
doch am besten vermitteln, wenn die Bildgestaltung optimiert ist. 

Unabhängig davon hat die formal-ästhetische Präzision eines Bildes 
natürlich ihren eigenen Reiz!

Das perfekte Zusammenspiel von Form, Farbe und Licht ist es, was 
das Bild zum Werk werden lässt... 

Manfred Kriegelstein  
Bildgestaltung – warum?
"Das perfekte Zusammenspiel von Form, Farbe und Licht  

lässt das Bild zum Werk werden" 
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Keine Angst liebe Leser, hier geht es um keine kriminelle – oder 
Kriegshandlung! 

Aber haben Sie sich schon einmal überlegt, wann Sie den Auslöser 
Ihrer Kamera betätigen?

Sind Sie eher der Zauderer, der ewig um sein Objekt der Begierde 
herumschleicht, um dann gelegentlich dennoch den richtigen Mo-
ment zu verpassen oder doch nicht die optimale Aufnahmeposition 
zu finden? Das muss kein Zeichen von Unsicherheit sein, nein es kann 
auch ein hohes Maß an Selbstkritik zeigen oder einen extremen Qua-
litätsanspruch widerspiegeln.

Oder gehören Sie zu den „Schnellschießern“? Kamera hoch, Anpeilen, 
Abdrücken – fertig! Das Motiv wird keines weiteren Blickes gewürdigt 
und auch die Wiedergabetaste neben dem Monitor bleibt unberührt. 

„Das Wild ist erlegt – fertig! (Nun wurde es doch noch etwas martia-
lisch...) Sozusagen der „coole Profi“, der vor Selbstsicherheit strotzt 
und den Niederungen des fotografischen Zweifels entwachsen zu 
sein scheint?

Oder kann man Sie als den „kühlen Planer“ bezeichnen? Sie gehen 
mit festen Bildvorstellungen im Kopf aus dem Haus und lassen sich 
durch nichts, aber auch durch gar nichts irritieren! Sie brauchen kei-
nen „Auslöser“ um auszulösen. Diese Fotografen suchen „Ihr Bild“ – 
wenn sie es dann gefunden haben, sind sie glücklich und zufrieden 
und gehen wieder nach Hause. Was denen wohl alles am „Wegesrand“ 
entgangen ist?

Sind Sie vielleicht Anhänger des Zen-Buddhismus und können nur ein 
Bild machen, wenn Sie die Dualität zwischen Subjekt und Objekt auf-
gehoben haben? Wenn Sie also in einem als „Samadhi“ bezeichneten 
Zustand kommen und gewissermaßen mit Ihrem Motiv eine höhere 
geistige und emotionale Verschmelzungsebene erreicht haben?

Oder vielleicht ganz banal und bodenständig berlinerisch ausge-
drückt, Sie können nur fotografieren, wenn Sie „jut druff sind“?

Oder das Gegenteil? In Phasen größter Verzweiflung und Depression 
finden Sie Ihre Erfüllung und Kompensation im kreativen Schaffens-
prozess und machen ausdrucksstarke hoch emotionale Bilder?

Wie auch immer, zu welchem Typus Sie sich auch zuordnen können, 
es zählt nur das Ergebnis. In der Fotografie kommt es eben nicht auf 
den Weg an, sondern ausschließlich auf das Ziel!

Wir Fotografen werden nur durch unsere Bilder definiert, nie durch die 
Art und Weise, wie wir sie erschaffen haben. Entscheidend ist, dass die 

fotopraxis fotopraxis

Informativ – Lesenswert – Hilfreich  
Manfred Kriegelstein empfiehlt...

Reisefotografie erleben Menschen – Szenen – Geschichten  – Jochen Weber 
Verlag: dpunkt.verlag – ISBN: 978-3-86490-250-5  

250 Seiten – Festeinband – Komplett in Farbe – 34,90 €
 
Häufig habe ich es bei Büchern zum Thema Reisefotografie erlebt, dass die Erlebnisse und Ge-
gebenheiten in den fremden Ländern im Vordergrund standen und die Bilder nur beschrei-
benden Charakter hatten –nicht so bei dem hier vorgestellten Werk von Jochen Weber! Ich 
war von der Qualität und Eindringlichkeit der Bilder so fasziniert, dass ich beinahe darüber 
vergessen hätte, auch mal den informatorischen Text zu lesen. Der Mann kann fotografieren!! 

Aus dem Titelbild kann man das übrigens nicht unbedingt schließen – ich möchte wissen, 
wer ihn da beraten hat... 

Aber dafür sind ja auch solche Rezensionen da – um einen Blick hinter den Buchdeckel zu 
werfen. Wer keine Angst davor hat, plötzlich Fernweh zu bekommen, sollte sich unbedingt 
dieses Buch zulegen, es macht einfach Spaß, diese Bilder zu betrachten, die ja auch zum 
großen Teil der „Streetfotografie“ zuzurechnen sind – was ja bekanntermaßen kein einfaches 
Genre ist...

Manfred Kriegelstein 

Fotografie ist  
in Form gegossene Emotion 

Wann drücken Sie ab?

Wie stehen Sie zu den Kolumnen und Beispielbildern von Manfred Kriegelstein? Sagen Sie uns Ihre Meinung  – egal ob zustimmend 
oder ablehnend! Schreiben Sie an die Sammellinse oder direkt an  Manfred Kriegelstein: kriegel@snafu.de.  

Übrigens: Auf unserer Website bsw-foto.de finden Sie alle seine Beiträge für die Sammellinse. 

Telefon: Bei dieser Aufnahme hätte man als „Zauderer“ keine Chance 
– hier entschieden Bruchteile von Sekunden, um den interessanten 
Blick der Dame zu erfassen.

Theater: Bei diesem Bild kann man sich getrost Zeit lassen, da läuft 
nichts weg und es verändert sich auch nichts – allenfalls in Monaten...

Bilder einen Teil unserer Seele widerspiegeln. Man wird immer unsere 
Handschrift beurteilen – nie die Tinte, die wir benutzt haben.

Fotografie ist in Form gegossene Emotion – das fertige Gussstück ist 
es, worauf es ankommt. Nach welcher Technik gegossen wurde, ist 
unerheblich.

                                                          Digitale Fotopraxis HDR-Fotografie  
Das umfassende Handbuch – Jürgen Heldt 
Verlag: Rheinwerk Verlag – ISBN: 978-3-8362-3012-4
366 Seiten – Geb. – Farbe – 4. aktualisierte Auflage – 39,90€
 
Sie wundern sich wahrscheinlich, liebe Leser, dass Sie in meiner Reihe einen völlig unbekannten 
Verlagsnamen lesen. Keine Angst: es ist bekannter Wein in neuen Schläuchen – Galileo Press 
firmiert jetzt unter Rheinwerk Verlag. Irgendwie soll das namensrechtlich im weitesten Sinne 
mit dem geplanten europäischen GPS-System „Galileo“ zusammen hängen – was es alles gibt... 

Jetzt aber zu dem HDR-Buch von Jürgen Held – immerhin schon die vierte (aktualisier-
te) Auflage! HDR-Bilder werden ja nach wie vor in großen Mengen produziert, allerdings 
häufig in grauenhafter Übertreibung. Hier wäre mehr Fachkenntnis durchaus von Nöten... 

Jürgen Heldt geht auf die wichtigsten aktuellen HDR-Programme ein und bietet nach einer ver-
ständlichen Faktenvermittlung auch entsprechende Trainingsworkshops auf beiliegender DVD, um 
das Gelernte zu vertiefen. Also, wer HDR möchte, sollte das Buch besitzen – eine klare Empfehlung!

Adobe Photoshop Lightroom 6 und CC
Das umfassende Training – Maike Jarsetz
Verlag: Rheinwerk Verlag – ISBN: 978-3-8362-3734-5
 
Video-Training – 2015 – Spielzeit 10 Stunden – 39,90€
 
Maike Jarsetz ist ja nun wirklich keine Unbekannte mehr. Sie ist sicherlich eine der führenden Exper-
ten für Photoshop und Lightroom im deutschsprachigen Raum. 

In dreizehn Filmkapiteln vermittelt sie in diesem Lehrvideo wirklich alles, was man zu Lightroom wissen 
kann. Ich habe selten so eine umfangreiche filmische Lehrdarstellung zu diesem Programm gesehen.
Frau Jarsetz ist ja bekanntermaßen nicht nur in Ihren Büchern, sondern auch in Ihren Vorträgen ei-
ne hervorragende Didaktikerin  – genau das kommt jetzt auch in Ihrem Videotraining zur Geltung. 

Wer, wie ich, zu den visuell Lernenden gehört und sich für Lightroom interessiert, wird von diesem 
Produkt aus dem Hause Rheinwerk begeistert sein!
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Der Kamerabedienungsanleitungsveredler (was für ein Wort!) hat wieder zugeschlagen  – und das 
ist auch gut so. Ich habe mir mal den Spaß gemacht – na ja, es war eben kein Spaß, die Originalbe-
dienungsanleitung der LX100 zu lesen und bin schier verzweifelt...

Nicht so das Buch von Frank Späth; in klaren bebilderten Kapiteln findet man schnell ei-
nen Einstieg in die doch recht umfangreichen Kamerafunktionen. Neben den didaktisch 
sehr guten Erklärungen der Menüfunktionen und Einstellungsmöglichkeiten verbindet der 
Autor das Erklärte auch im anschließenden Praxisteil mit der fotografischen Wirklichkeit.  
Wer darüber hinaus Fragen oder Anregungen hat,  k ann s ich in dem von 
Fr a n k  S p ä t h  g e f ü h r t e n  Lu m i x - Fo r u m  a u s t a u s c h e n .  ( w w w. l u m i x - fo r u m . d e ) . 

Fazit: Wie alle Lumix-Bücher von Frank Späth eine absolute Empfehlung für das entsprechende 
Panasonic-Klientel!

Informativ – Lesenswert – Hilfreich

Manfred Kriegelstein empfiehlt...

Wenn wir mal ehrlich sind – wer von uns kann schon ein komplettes Studio mit Blitzanlage sein 
eigen nennen? Andererseits schreckt die Reduzierung auf einen Aufsteckblitz viele Fotografen ab – 

„totgeblitzt“ ist oft ein Gegenargument. 

Tilo Gockel zeigt in seinem Buch allerdings Methoden zur kreativen Lichttechnik, auf 
die man nicht so ohne weiteres gekommen wäre – und das mit nur einem Blitzgerät!  
Der Autor legt überzeugend dar, dass weniger die aufwändige Technik als viel mehr die sorgfältige 
Planung ein Garant für den Erfolg ist.

Ein empfehlenswertes Werk für alle Fotografen, die Ihre Scheu vor der Blitztechnik verlieren wollen.

Ein Buch über internationale Wettbewerbsfotografie – das hat es nach meiner Meinung auch noch 
nicht gegeben. Zumindest im deutschsprachigen Raum ist mir nichts davon bekannt. Umso gespann-
ter war ich auf das Werk von Bernd Mai und umso faszinierter war ich, als ich es in den Händen hielt. 

Mit einer unglaublichen Akribie hat der Autor alles zusammen getragen, was man als Wettbewerbs-
teilnehmer wissen sollte, aber natürlich nie weiß – zumindest nicht in diesem Umfang. Er erklärt 
sämtliche Ehrentitel der großen Amateurverbände bis hin zu Jurierungsverfahren. Außerdem gibt 
er Tipps zu Einsendestrategien und – ganz wichtig - Verwaltung und Organisation der eigenen 
Wettbewerbsdateien. 

Ein wirklich beachtenswertes Buch, das zweifellos eine Marktlücke trifft. Meiner Ansicht nach die 
dringend notwendige „Harpune“, die man braucht, um sich in das Haifischbecken internationaler 
Fotowettbewerbe zu begeben!

Punktlandung
Titeljäger in der Salonfotografie Bernd Mai
Verlag: epuli GmbH, Berlin ISBN: 978-3-7375-2767-7
111 Seiten, Festeinband, komplett in Farbe, 39,90 €

LUMIX LX100 
Das Buch zur Kamera Frank Späth 
Verlag: Point Of Sale Verlag  ISBN: 978-3-941761-53-7  
272 Seiten mit 500 Abbildungen, 28,00€

Just One Flash  
Tolle Fotos mit nur einem Blitz Tilo Gockel
Verlag: dpunkt.verlag ISBN: 978-3-86490-209-3  
240 Seiten, Festeinband, komplett in Farbe, 29,90 €Die ersten Anfänge der Fotografie von  Joseph Nicéphore Niép-

ce und Louis Daguerre, sowie William Henry Fox Talbot würde 
man - schon wegen ihrer technischen Realitätsferne – heut-
zutage als Kunst bewerten. Ich wage aber mal zu behaup-
ten, dass diese Pioniere des Lichtbildes wohl eher die tech-
nische als die künstlerische Herausforderung im Blick hatten... 

In den zwanziger und dreißiger Jahren des letzten Jahrhun-
derts wurde in der Fotografie die „strenge Sachlichkeit“ zum 
Maß der Dinge erhoben. Typische amerikanische Vertreter wa-
ren in der Folgezeit Fred Archer, Ansel Adams und Edward We-
ston. In Deutschland wurde diese „neue Sachlichkeit“ von Albert 
Renger-Patzsch vertreten und – obwohl seine Werke oft der So-
zialfotografie zugerechnet werden – auch von August Sander. 

Eine entsprechende Gegenbewegung kam in den fünfzi-
ger Jahren durch die „Subjektive Fotografie“ von Otto Steinert. 
Er lehrte seinen Schülern, die subjektive Sicht der Dinge in 
den Vordergrund zu stellen, den bis dahin vorgegebenen for-
malen Zwang zu verlassen und das Experiment zu wagen. 
Aber auch danach gab es wieder eine eher gegensätzliche 
Richtung der „Düssseldorfer Schule“, vertreten durch das Ehe-
paar Hilla und Bernd Becher. Eine streng formale Sicht, die 
auch heute noch eine große Rolle in der Fotografie spielt! 

So, liebe Leser, Sie werden sich jetzt sicherlich fragen, wann kommt der 
denn endlich mal auf den Punkt – wie viel Schärfe braucht denn nun die 
Kunst? Die Antwort ist ganz einfach - keine! Aber ich kann ja meinem 
geschätzten Verleger schlecht einen Beitrag mit nur einem Satz liefern... 

Kunst wird immer von Außenstehenden als solche definiert – nie-
mals vom Fotografen! (schade, eigentlich...) Auf keinen Fall hängt 
der Kunstbegriff von technischen Voraussetzungen ab, er ist eine 
subjektive Interpretation, die sich natürlich mit dem Zeitgeist wan-

delt. Fotografische Kunst ist für mich „Subjektivie-
rung der Umwelt“ und „In Form gegossene Emotion“.  
 
Das bedeutet, dass es nur auf die Ausdruckskraft 
des Fotografen ankommt und die Emotionen, die 
in seinen Bildern zu spüren sind. Eine gute Fotoaus-
stellung sollte über den Fotografen mindestens ge-
nauso viel aussagen wie über das gezeigte Thema. 
Ansichten wie „ein Bild sollte mindestens einen scharfen 
Bereich haben“ gehören ebenso der Vergangenheit an 
wie ein Objektivitätsanspruch an die Fotografie.

Manfred Kriegelstein 
 

Wie viel Schärfe  
braucht die Kunst?

Gehören Sie, lieber Leser, auch zu dem Typus der Fotografen, die 
begierig die technischen Daten des neuesten Kameramodells ver-

schlingen und ehrfürchtig die Testkurven neuer Hochleistungsobjek-
tive betrachten? Wenn ja, dann befinden Sie sich in guter Gesellschaft 

– die meisten Fotografen sind wohl dieser Gruppe zuzuordnen, anders 
wären die Verkaufszahlen der Fotoindustrie auch nicht zu erklären. 

Andererseits, die Hersteller von Lochkameravorsätzen und „Lensbabys“ 
leben ja auch – und das nicht schlecht! Man kauft also Hardware, die 
das an Qualität zunichte macht, was man vorher teuer bezahlt hat – 
eigentlich schizophren – oder?

Auch wenn man sich die digitalen Bildbearbeitungstools an-
schaut, zeigt sich ein sehr widersprüchliches Bild. Es gibt natür-
lich einige wenige Programme zur digitalen „Nachschärfung“. Die 
weitaus überwiegende Zahl der auf dem Markt befindlichen Be-
arbeitungssoftware dient aber eher der kreativ-künstlerischen 
Verfremdung des Bildes. Die resultierende Bildwirkung wirkt 
dann in der Regel eher weniger scharf als die  Ausgangsdatei! 
Zumal in den letzten Jahren eine Flut von zielorientierten di-
gitalen Bearbeitungsprogrammen den Markt überschwemmt.  
 
Während „das gute alte Photoshop“ lediglich Werkzeuge zur Verfü-
gung stellt und dem Benutzer freistellt, welches Ergebnis er damit 
erzielen will, liefern Ihnen zum Beispiel MacPhun oder Franzis Hilfspro-
gramme, die Ihr Bild in einem vorgegebenen „Look“ verwandeln. 

Es stellt sich nun die Frage, ob die Einordnung als fotografisches 
Kunstwerk abhängig ist von den technischen Voraussetzungen, die 
zu dem Bild geführt haben. Die Frage ob, und wenn ja, welche Form 
der Fotografie als Kunstform zu betrachten ist, war immer dem Wandel 
des Zeitgeistes unterworfen – und änderte sich damit natürlich auch 
hinreichend oft.

Manfred Kriegelstein – Kommunikation

Wie stehen Sie zu den Kolummnen und Beispielbil-
dern von Manfred Kriegelstein? Sagen Sie uns Ihre 
Meinung  – egal ob zustimmend oder ablehnend! 
Schreiben Sie an die Sammellinse oder direkt an  

Manfred Kriegeelstein: kriegel@snafu.de.  
Übrigens: Auf unserer Website bsw-foto.de finden 

Sie alle seine Beiträge für die Sammellinse. 
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Die Schwarzweißfotografie als älteste – und nach Meinung vieler – auch edelste Form der Fotografie hat 
nicht nur die digitale Revolution unbeschadet überlebt, sondern auch von ihr profitiert.

Der Autor ist ausgebildeter Fotograf und lehrt am Lette-Verein in Berlin. In seinem aufwändig produzierten 
Werk stellt er analoge und digitale Technik nebeneinander und widmet sich den jeweiligen Vor- und 
Nachteilen. 

Sehr interessant ist auch die Gegenüberstellung von farbigen und schwarzweißen Interpretationen des 
gleichen Motivs – hier wird deutlich, wie häufig aus monochromer Sicht wirklich das bessere Bild resultiert.

Das Buch ist nicht nur fachlich eine absolute Empfehlung, sondern auch ein bibliophiler Leckerbissen 
hinsichtlich Druck und Aufmachung.

Informativ – Lesenswert – Hilfreich   

Neue Medien-Empfehlungen von Manfred Kriegelstein

Makrofotografie ist ja häufig ein Interessengebiet von fotografischen Einsteigern – meistens 
beschränkt sich die Motivauswahl dann auf Blumen und Insekten. Auch darauf geht der Autor 
in seinem Buch natürlich ausführlich ein und zeigt beeindruckende Bildbeispiele.

Ich persönlich fand aber beim Studium dieses Werkes andere Motivbereiche viel spannender  
– zum Beispiel die Anleitung zum Fotografieren von Rauch – der übrigens mitnichten von einer 
„Cohiba“ stammt, wie man bei vielen bisherigen Veröffentlichungen denken könnte, sondern 
von einem weihnachtlichen Räucherkegel!

Auch diverse Anleitungen zum Bau eines heimischen Makrostudios zeigen eindringlich, dass 
man gute Naturfotografie gelegentlich auch im heimischen Wohnzimmer praktizieren kann. 
Für fotografische Liebhaber kleiner Dinge gehört dieses Buch unbedingt dazu!

In der Sammellinse 3/2014 bin ich ja bereits auf die Schwierigkeiten der Streetfotografie eingegangen. 

Umso mehr freue ich mich, hier ein empfehlenswertes Lehrbuch zu diesem Thema vorstellen zu dürfen.

Die beiden Autoren beschreiben ihr Buch als Anleitung zum Fotografieren des „urbanen Raumes“ - ge-
wissermaßen als eine visuelle Wiederspiegelung des Lebens vor der eigenen Haustür.

Mir hat an diesem Buch besonders gefallen, dass die Autoren nicht nur auf die technischen Erfordernisse 
eingehen, sondern auch die mentalen Voraussetzungen beschreiben, die der Fotograf für sich schaffen 
muss, um sich auf das Straßengeschehen einzulassen.

Selbstverständlich beschäftigt sich ein Kapitel auch mit den rechtlichen Aspekten dieser Art Fotografie 
- leider immer unverzichtbarer...

Alles in allem eine Fundgrube an Tricks für „fotografische Herumtreiber“.

Fotokurs Straßenfotografie  
Szenen, Menschen und Orte im urbanen Raum fotografieren Meike Fischer / Rudolf Krahm  
dpunkt.verlag ISBN: 978-3-86490-084-6, 358 Seiten, Festeinband, komplett in Farbe, 2., erw. Auflage 39,90 €

Schwarzweiß-Fotografie Die große Fotoschule André Giogoli
Verlag: Galileo Design ISBN: 978-3-8362-1962-4, 322 Seiten, gebunden, in Farbe, 39,90 €

Makrofotografie Gestaltung, Licht und Technik in Natur und Studio Cyrill Harnischmacher 
dpunkt.verlag ISBN: 978-3-86490-086-0 334 Seiten, Festeinband, komplett in Farbe, 36,90 €	

Um die Eingangsfrage zu beantworten – ich empfand viele Serien 
dieses Wettbewerbs durchaus als avantgardistisch. Sie zeigten in 
der Regel ungewöhnliche Sichtweisen und bewiesen eine „kausale“ 
Motivation der Teilnehmer – das heißt, die Bilder kamen von innen 
und transportierten Emotionen der Autoren. 

Viele erwachsene Fotografen sind sehr „final“, das bedeutet zielorien-
tiert ausgerichtet – immer vor Augen, wie das Bild wirkt. Sei es, dass 
erfolgreiche Bildsprachen kopiert werden oder der kommerzielle Ge-
sichtspunkt, wie sich das Bild verkaufen lässt, im Vordergrund stehen.

Ich hoffe, dass diese „Ursprünglichkeit“ der Fotografie, die ich bei der 
Jurierung des Jugendwettbewerbs empfunden habe, den Teilneh-
mern noch lange erhalten bleibt...

Manfred Kriegelstein

Manfred Kriegelstein 

Jugendfotografie –  
juvenil oder avantgardistisch?

Der Autor dieser Zeilen ist ja nicht verdächtig, noch der Gruppe der 
Jugendlichen anzugehören – was ja per se noch kein Unglück wäre.   

 
Bedauerlich ist es aber durchaus, dass es in der Fotografie auch keine 
wesentlichen Berührungspunkte zwischen jung und alt gibt – die 
Szenen bleiben irgendwie unter sich. 

Das mag sicherlich auch an den sehr unterschiedlichen fotogra-
fischen Kommunikationswegen liegen. Die „Alten“ haben meistens 
feste Gruppen, mit denen sie ihre Arbeiten besprechen und eine 
öffentliche Präsentation erfolgt eher durch Fotoausstellungen in 
entsprechenden Ausstellungen oder Galerien. Die Jugendlichen da-
gegen nutzen überwiegend soziale Netzwerke und Datentransfer 
per Smartphone. 

Dadurch entsteht natürlich eine unglaubliche Spontanität und zeitna-
he Kommunikation über die Bilder. Das hat sicherlich auch Nachteile. 
Ich denke, manche Kids haben es wohl später sehr bereut, zu schnell 
auf den „Senden-Button“ gedrückt zu haben... Das ist dann auch nicht 
mehr rückgängig zu machen!

Eine wichtige Frage stellt sich unabhängig von den Kommunikati-
onswegen: Gibt es Unterschiede bei Inhalt und Form zwischen Ju-
gend- und Erwachsenenfotografie? Ich war vor einigen Wochen in 
der Jury des Jugendfotowettbewerbs des Deutschen Verbandes für 
Fotografie. Es wurden drei Altersklassen (I bis 12 Jahre, II 13 bis 16 
Jahre, III 17 bis 20 Jahre) separat juriert.

Im Gegensatz zu früheren Wettbewerben dieser Art waren diesmal 
keine Einzelbilder, sondern zusammenhängende Bildstrecken gefor-
dert. Außerdem waren keine „jugendfreundlichen“ Dateien, sondern 
nur Aufsichtsbilder zugelassen - also schon erhebliche Anforderun-
gen für diese Altersgruppen!

Mir war als Juror bewusst, dass man mit den klassischen Betrach-
tungsweisen, insbesondere hinsichtlich Bildgestaltung und aufwän-
diger Präsentation, einem Jugendwettbewerb nicht gerecht werden 
würde. Ich war aber auch gespannt, wie die Jugendlichen – zum Teil 
ja auch noch Kinder – mit der Anforderung einer Bildstrecke zurecht 
kommen würden.

Als die Bilder auslagen, war ich absolut überrascht über den Ideen-
reichtum und vor allem auch die Spontanität der Portfolios. Eine 
große Zahl der Teilnehmer hat Themen aus ihrem unmittelbaren 
Umfeld gewählt, also Dinge und Ereignisse, mit denen sie besonders 
konfrontiert waren. Besonders unter die Haut ging eine Serie, die 
sich mit dem Thema „Mobbing“ beschäftigte  - konsequent bis zur 
Suiziddarstellung im letzten Bild... Auch die sogenannten „Selfies“, 
also Selbstporträts, sind spezielle fotografische Ausdrucksformen 
der Jugend. 

Sämtliche Autoren der Spitzengruppe zeigten eine ganz individuelle 
Handschrift, die authentisch und emotional war – bei den Erwachse-
nen eine fast schon verlorene Eigenschaft...
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Ich muss zugeben: anfangs hatte mich der etwas hypertrophe Titel des Buches schon 
irritiert – ich dachte, einmal „Posen“ müsste doch eigentlich reichen. Als ich mir aber das 
Buch genauer angesehen habe, muss ich dem Autor recht geben. Mir war wirklich nicht 
klar, wie viele verschieden Modelposen beim Shooting möglich sind – und alle haben 
ihre Berechtigung.

Es gab ja schon viele Veröffentlichungen über Modelfotografie, aber so genau hat das 
wohl noch niemand erläutert. An diversen Bildbeispielen wird wirklich jede Nuance der 
Muskelanspannung mit einem einkopierten Kommentar erklärt. Ich denke, da muss man 
sich schon anstrengen, um danach noch etwas falsch zu machen.

Dieses Buch gehört nicht ins Regal, sondern direkt neben dem Fotografen ins Studio!
Für Modelfotografen ein absolutes Muss!

Informativ – Lesenswert – Hilfreich   
Neue Medien-Empfehlungen von Manfred Kriegelstein

Ehrlich gesagt, ich frage mich schon eine ganze Weile, warum die moderne Handyfoto-
grafie so gut ist. Die meisten Bilder, die in einschlägigen Medien veröffentlicht werden, 
zeigen eine bemerkenswerte Kreativität und neue Sicht der Dinge. Ich bin für mich zu 
dem Schluss gekommen, dass es aller Wahrscheinlichkeit nach der Generationswechsel 
bei den Fotografen ist, der mit Heranreifen dieser Technik stattgefunden hat.  Das Buch 
von Bob Weil und Nicki Fitz-Gerald zeigt Bilder von international bekannten iPhone 
Fotografen, die ihre Werke auch nur mit den verfügbaren iPhone-Apps bearbeitet ha-
ben. In den verschiedenen Workshops werden sämtlich Bearbeitungsschritte – auch für 
Einsteiger verständlich – umfassend erklärt.

Für mich persönlich eines der beeindrucktesten Werke der letzten Zeit!

Unabhängig davon, ob man nun seine Highend-Ausrüstung in den Schrank stellen will, 
oder nicht – die Bilder sind einfach sehenswert für jeden, der ein Faible für Fotokunst hat!

Im ersten Moment ist man bei diesem Buchtitel - insbesondere dem Coverbild –versucht, an 
den guten alten Mante zu denken - aber das Werk der Baneks geht eindeutig darüber hinaus. 
Das Prinzip guter Bildgestaltung, denn das bedeutet ja fotografisches Sehen, wird an Beispie-
len aus den verschiedensten Genres der Fotografie erläutert.

Die beiden Autoren zeigen nicht nur, wann ein Motiv sich überhaupt zum Foto eignet, sondern 
erklären auch die notwendigen digitalen Bearbeitungsschritte, um aus einer Aufnahme ein 
Bild zu machen. Interessant erscheinen mir besonders die Aufnahmeskizzen, die deutlich ma-
chen, das das Motiv noch lange nicht das Bild ist, sondern schon eine Menge an fotografischer 
Gestaltung und auch anschließender digitaler Nachbearbeitung gefordert ist.

Ein durchaus empfehlenswertes Buch für fotografische Einsteiger, die ihre Handschrift noch 
nicht gefunden haben.

Sehen lernen Die visuelle Fotoschule für stimmig  
komponierte Bilder Cora Banek/Georg Banek
 
Verlag: dpunkt.verlag, ISBN: 978-3-86490-186-7, 334 Seiten,  
Festeinband, komplett in Farbe, 34,90 €

Posen, Posen, Posen Das Buch für Fotografen und Models Mehmet Eygi

Verlag: Galileo Design, ISBN: 978-3-8362-2601-1, 296 Seiten, 2014, gebunden, in Farbe, 39,90 €

Fotokunst mit dem iPhone 45 Workshops für kreative Fotografen Bob Weil/Nicki Fitz-Gerald

Verlag: dpunkt.verlag, ISBN: 978-3-86490-170-6, 330 Seiten, Broschur, komplett in Farbe, 36,90 €

Versucht man in der Literatur eine eindeutige Definition für Street-
fotografie zu finden, tut man sich sehr schwer. Zu umfänglich sind 

die photographischen Begriffe, die darunter subsumiert werden. Ich 
will mich im Wesentlichen auf die Fotografie beziehen, die im öffent-
lichen Raum entsteht und den Menschen in seiner Umgebung in den 
Mittelpunkt stellt.

In Diskussionen stellt sich oft die Frage, welchen Gestaltungsanspruch 
man an originäre Life-Aufnahmen stellen sollte. Es sollen in diesem 
Beitrag nur solche Aufnahmen zur Diskussion stehen, die nicht ge-
stellt sind und somit völlig ohne Regie des Fotografen auskommen.

Vorab stellt sich  die Frage: welche Aspekte eines Lifebildes wirken 
denn nun primär auf den Betrachter? 

1.	 Die Situation des dargestellten Menschen – Gesichtsausdruck, 
Haltung usw.

2.	 Umfeld in Bezug auf die dargestellten Personen – eingebunden, 
zufällig usw.

3.	 Lichtführung – Unterstützung der Bildaussage oder Störung
4.	 Farb-und Tonwerte des fertigen Bildes –  digitale Verstärkung der 

Bildaussage

Es ist unbestritten, dass Bilder von Menschen per se eine größere 
emotionale Wirkung auf den Betrachter ausüben als die meisten 
anderen Motive. Das liegt im wesentlichen an der Bahnung dieser In-
formation im zentralen Nervengeflecht – Gesichter und menschliche 
Körpersprache sind uns bekannt und werden somit verstärkt und 
schneller wahrgenommenen, weil das Gehirn auf einen Erfahrungs-
schatz zurück greifen kann. Es ist gewissermaßen weniger Analysear-
beit nötig, um den visuellen Sachverhalt zu erfassen. Auch wenn das 
Motiv „Mensch“ in der Regel visuell bevorzugt wird, so können wir 
es dennoch nicht losgelöst von seinem Umfeld betrachten. Diese 
bildmäßige Umgebung wird natürlich umso wichtiger, je erfahrener 
der Betrachter in fotografischen Sehweisen ist.

Also, eine junge Mutter, die Freunden und Arbeitskollegen Fotos 
ihres Neugeborenen zeigt, wird sicher nicht Gefahr laufen, sich einer 
Bildkritik stellen zu müssen. Die emotionale Bildwirkung des Babys 
einerseits und die fehlende fotografische Fachkenntnis der Betrach-
ter lassen bildgestalterische Mängel in den Hintergrund treten. Die 
besondere Bedeutung der emotionalen Bildwirkung von Babyfotos 
ist in der Wahrnehmungspsychologie unter dem Begriff „Kindchen-
schema“ beschrieben worden – dieses Phänomen gilt übrigens auch 
für Welpen...

Das Umfeld einer Person, wenn es sich nicht gerade um eine format-
füllende Porträtaufnahme handelt, spielt sicherlich eine entschei-
dende Rolle für die Bildaussage. Die Umgebung, in der ein Mensch 
gezeigt wird, stellt ja erst den gesellschaftlichen Kontext her und 
vermittelt so auch wichtige Informationen über die dargestellte Per-
son. Die Wirkung auf den Betrachter reicht von der Befriedigung 
voyeuristischer Bedürfnisse bis hin zur Vermittlung politischer oder 
soziologischer Zusammenhänge.

Daraus kann man direkt schließen, dass das Umfeld von abgebildeten 
Personen auch in seiner fotografischen Umsetzung enorm wichtig 
ist und bei der Bildgestaltung nicht vernachlässigt werden darf. Erst 
das perfekte Zusammenspiel aller Bildkomponenten ergibt das beste 
Ergebnis und wird damit auch den geübten Betrachter in den Bann 
ziehen!

Aus dem bisher Gesagten ergibt sich zwingend, dass auch die tech-
nischen Komponenten eines BiIdes stimmen müssen – also zum Bei-
spiel die optimale Lichtführung. In diesem Zusammenhang immer 
wieder erschreckend ist der Versuch, Personen bei greller Mittags-
sonne  abzulichten, ohne die Kontrastbewältigung im Griff zu haben. 
Selbstverständlich darf heutzutage auch nach der Aufnahme noch 
digital verbessert werden – also etwas retuschiert und sowohl Farb-
und auch Tonwerte angepasst werden. Allerdings zeigt die Erfahrung, 
dass diese Eingriffe so sparsam wie möglich ausfallen sollten, um das 
Bild nicht „künstlich“ wirken zu lassen.

Für gute Streetfotografie braucht man ein hohes Maß an gestalte-
rischer Routine. Wenn man die Kamera ans Auge nimmt, muss der 
Bildausschnitt sofort stimmen, um bei dem flüchtigen Geschehen 
den „entscheidenden Moment“ nicht zu verpassen.

In bestimmten Fällen ist es auch hilfreich, sich erst die „Bühne“ zu 
suchen, um dann darauf zu hoffen, dass sich dort etwas abspielt. Also 
zum Beispiel einen interessanten architektonischen Ausschnitt vor-
her zu wählen und Personen zu fotografieren, die danach innerhalb 
dieses gewählten Bereiches agieren.

Gute Streetfoto-
grafie  ist sicher-
lich schwieriger 
zu machen als 
gute Stilleben - 
dennoch gibt es 
keinen Beurtei-
lungsbonus. 

Spit zenbilder 
sind eben im-
mer die, bei de-
nen alles stimmt 
und nicht nur 

„fast alles“...

Manfred Kriegelstein
Streetfotografie – 
Kunst oder Chaos?
Spitzenbilder sind immer die, bei denen alles stimmt und nicht nur „fast alles“...

Dosenstampfer

Gerade bei 
Schnappschüssen 
geben formale 
Korrespondenzen 
dem Bild oft einen 
besonderen Reiz.

* * * * *

* * * * *
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Die Verbreitung von Photoshop Elements ist den letzten Monaten stark gestiegen - nicht zuletzt wegen der 
umstrittenen „Cloud Politik“ von ADOBE. Aber auch der geringe Preis und der immer weiter gewachsene 
Funktionsumfang machen für Viele den Umstieg vom „großen“ Photoshop auf das kleinere Programm 
attraktiv.

Da aber für erfahrene Anwender des klassischen Photoshop die Bedieneroberfäche von Photoshop Elements 
doch sehr unterschiedlich ist, gibt das Werk von Frank Teichler eine umfangreiche Hilfestellung. Auf über 
tausend Seiten werden sämtliche Aspekte und Funktionen der Software ausführlich dargestellt. Und wer 
lieber am Bildschirm probiert, kann die beschriebenen Beispiele an Hand der beiliegenden DVD nachstellen.

Alles in allem ein Buch, das man für Umsteiger und Neulinge vorbehaltlos empfehlen kann.

Informativ – Lesenswert – Hilfreich   
Neue Medien-Empfehlungen von Manfred Kriegelstein

Das Internetportal „seen.by“ ist eine Fotokunst-Galerie in der über 60.000 Bilder von Fo-
tokünstlern eingestellt wurden. Man kann sich gut vorstellen, dass eine Auswahl von 

„nur“ 200 Werken aus dieser Bruttomasse ein beeindruckendes kreatives Potential ergibt.  
 
Zum fünfjährigen Bestehen dieser Onlinegalerie ist ein Buch erschienen, in dem nicht nur hervorragende 
Bilder gezeigt werden, sondern auch die Fotografen zu Wort kommen und ihr fotografisches Vorgehen und 
ihre künstlerische Motivation erläutern.

Wer neugierig auf die Arbeitsweise der Kollegen ist, dem kann ich dieses Buch ausdrücklich ans Herz legen.

Die Bilder sind durchweg auf hohem fotografischen Niveau, wenn auch von der Bildsprache häufig sehr 
amerikanisch...   
 
Man sollte aber unbedingt die erläuternden Texte lesen, um die Bilder wirklich zu verstehen.

Ein sehr empfehlenswertes Buch– leider! 

Leider eben ist die aktuelle Situation für Fotografen rechtlich gesehen mehr als angespannt - insbesondere 
natürlich für die Streetfotografen und Bildjournalisten. Es geht ja heutzutage nicht mehr nur um die Rechte 
von abgebildeten Personen, nein auch bei Architektur wird heutzutage ein Urheberrecht reklamiert. Wenn 
Sie Ihre Kamera auf ein interessantes Gebäude richten, kommt mit Sicherheit jemand und fragt: „Warum 
fotografieren Sie denn da, haben Sie eine Erlaubnis“? Nicht nur die tatsächliche juristische Situation, nein 
auch die öffentliche Stimmung hat sich leider in den letzten Jahren zu Ungunsten der Fotografie entwickelt.
Einen Wegweiser durch den Dschungel des Rechts finden Sie in dem aktualisierten Werk von Wolfgang 
Rau – jetzt auch mit der besonderen juristischen Situation in der Schweiz und in Österreich.

Ich weiß nicht, ob man sich als Fotograf immer rechtskonform verhalten kann – nach der Lektüre des Buches 
weiß man zumindest, worauf man sich einlässt...

Recht für Fotografen Der Ratgeber für die fotografische Praxis Wolfgang Rau

Verlag: Galileo Design ISBN: 978-3-8362-2580-9 – 436 Seiten,  
2., aktualisierte und erweiterte Auflage 2013, gebunden, in Farbe 34,90 €

Photoshop Elements 12 – Der umfassende Ratgeber – Frank Teichler
 
Verlag: Vierfarben ISBN: 978-3-8421-0091-6 – 1080 Seiten, in Farbe, mit DVD, gebunden – 39,90 €

Was Fotografen bewegt – 50 Fotografen, ihre Bilder, ihre Geschichte – SEEN.BY GmbH (Hrsg.) 
 
Verlag: dpunkt.verlag ISBN: 978-3-86490-102-7 – 218 Seiten, Festeinband, komplett in Farbe – 34,90 €

Keine Angst, liebe Leserinnen und Leser, es handelt sich hierbei 
keineswegs um eine religiöse Abhandlung – das würde wohl auch 

nicht zu mir passen! 

Der Begriff „Schöpfungshöhe“ – ich hatte ihn vorher auch nie gehört​  
– wurde von Wolfgang Rau, dem neuen Präsidenten des DVF, in die 
Diskussion gebracht. Die Bezeichnung kommt eigentlich aus dem 
Urheberrecht und beschreibt die juristische Schutzfähigkeit eines 
Werkes.

Auf unsere fotografischen Belange bezogen ist der Begriff eine her-
vorragende Beschreibung für das Maß der kreativen Leistung eines 
Fotografen. Fotografie ist „Subjektivierung der Umwelt“ oder anders 
ausgedrückt, eine kreative lichtbildnerische Interpretation dessen, 
was ich sehe. Vereinfacht gesagt: Je größer die Schöpfungshöhe 
eines Bildes, desto größer sein künstlerischer Wert! Aber eben ge-
nau an dieser Schöpfungshöhe mangelt es den meisten Bildern in 
der Amateurszene. Im Folgenden werde ich versuchen, die Gründe 
zu erläutern, die zu einer kreativen Stagnation in der Amateurfoto-
grafie führen.

1. Workshops

An fotografischen Lehrgängen teilzunehmen ist das gute Recht eines 
jeden Anfängers. Man kann in kleinen Gruppen unter fachlicher Anlei-
tung technische Fertigkeiten in Blitz- und Beleuchtungstechnik oder 
Portrait- und Aktfotografie lernen. 

Ich erinnere mich in diesem Zusammenhang an ein Erlebnis, das 
über zwanzig Jahre zurückliegt. Seinerzeit habe ich in Österreich 
einen Aktworkshop geleitet. Der Veranstalter dort hatte in einer 
großen Halle mehrere Blitzstände aufgestellt  und neben den Mo-
dellen Accessoires wie Schaufensterpuppen, Spiegel, Tücher usw. 
zur Verfügung gestellt.  Als Beispiel baute ich für die Teilnehmer eine 
fotografische Szene auf – gewissermaßen zur Anschauung, was man 
alles so machen kann. Als ich dies nun wieder abräumen wollte, um 
die Teilnehmer ihrer eigenen Kreativität zu überlassen, protestierten 
sie vehement und stellten sich hintereinander auf, um meine Idee 
eins zu eins abzulichten. Um es kurz zu machen – von Stand zu Stand 
ging es so weiter.

Später habe ich genau diese Bilder dann in internationalen Katalogen 
gesehen... Das hat mich schon damals entsetzt, aber es hat sich bis 
heute nichts geändert. Die Geilheit auf Auszeichnungen, auch wenn 
man sich mit fremden Federn schmückt, lässt offensichtlich jeden 
künstlerischen Anstand vergessen.

Um auf meinen neuen Lieblingsbegriff zu kommen – Schöpfungshö-
he in einem solchen Fall: Null bis äußerst gering!

2. Kopieren von Vorbildern

Auch hier gilt: Für Anfänger ein durchaus legitimes Mittel, um fotogra-
fisch festeren Boden unter den Füßen zu bekommen. In der „künstle-
rischen Vertikalen“ toleriert, ist dieses Verhalten in der „künstlerischen 

Horizontalen“ absolut tabu! Wie, Sie wissen nicht, was ich meine? Also 
ein Beispiel: Wenn ein Anfänger in einem Fotoclub sich auch mal an 
dem Thema des „Platzhirschen“ versucht, ist das OK – solange er das 
nicht veröffentlicht.

Wer aber bei den „Großen“ mitspielen will (künstlerische Horizonta-
le), sollte sich schwer davor hüten, Themen oder Handschriften zu 
kopieren – er wäre erledigt. Denn die künstlerische Fotografie kann 
nur weiter kommen, wenn sie aus neuen kreativen Impulsen wächst. 
Oder anders ausgedrückt: Die künstlerische Kreativität einer Gruppe 
wächst mit der individuellen Kreativität seiner Mitglieder und dem 
Maß der Schöpfungshöhe ihrer Werke! Salopp gesagt, wenn einer 
vom anderen kopiert, kommt dabei für die fotografische Gesamtheit 
nicht viel raus.

Das große Problem in diesem Zusammenhang sind nationale und 
internationale Fotowettbewerbe – was Erfolg bringt, wird kopiert. 
Ich habe vor Jahren einmal einen Beitrag geschrieben mit dem Titel 

„Auf einen Pfau folgen immer Pfauen“. Das bedeutet, wenn bei einem 
Fotowettbewerb ein Pfauenbild gewinnt, können Sie sicher sein, dass 
im Jahr darauf die Einsendungen von Pfauenfotos exorbitant zuneh-
men werden. Nichts  ist dann schlimmer, als wenn wieder so ein „Pfau“ 
(Begriff kann durchaus doppelt gesehen werden…) ausgezeichnet 
wird und die Epigonen sich bestätigt fühlen.

Übrigens habe ich als Juror zu solchen nachempfundenen Bildern 
immer gesagt: „Zu viel Zitat!“ – aber jetzt gibt es ja den Begriff „Schöp-
fungshöhe“…

3. Fotografische Gruppenausflüge  
    oder auch „Das Rudelschießen“

Verehrte Leser, nach meinen bisherigen Ausführungen brauche ich 
mich über die künstlerische Bewertung eines solchen Events wohl 
nicht zu äußern – wobei es durchaus seine sozialpsychologischen 
Vorteile haben kann. Über Betriebsfeste gibt es ja auch so manche 
Anekdote. Bemerkenswerterweise oft von Scheidungsanwälten kol-
portiert... Wie kann man denn nun die künstlerische Qualität in der 
Amateurfotografie verbessern? Da die Amateurfotografie sehr stark 
durch die Wettbewerbsszene geprägt wird, muss man als erstes dort 
ansetzen und vom Einzelbild zu Portfolios wechseln.

Kunst erschließt sich aus dem Konzept einer nachhaltigen Arbeit, 
die nicht aus einem einzelnen Bild, sondern aus einer Gesamtkollek-
tion besteht. In den Clubs muss intensiver in Richtung Ausstellung 
gearbeitet werden statt irgendwelche effektvollen Einzelbilder zu 
bestaunen!

Schon die Erfahrungen der damaligen Wettbewerbszeitschrift „Foto 
Creativ“ haben gezeigt, dass bei Serienwettbewerben die Zahl der 
Einsender gegenüber den Einzelbildwettbewerben  zwar gesunken 
ist, aber die Qualität der Einsendungen dafür deutlich stieg!

Ach, habe ich es eigentlich schon gesagt: Ich finde den Begriff „Schöp-
fungshöhe“ einfach klasse!

Manfred Kriegelstein
Kunst erschließt sich aus dem Konzept einer nachhaltigen Arbeit, die nicht aus 
einem einzelnen Bild, sondern aus einer Gesamtkollektion besteht.

Die Schöpfungshöhe
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Na, da ist er endlich wieder – der Guru der Bildbearbeitung aus USA!  Wenn Sie also noch Wissensbedarf 
zu Photoshop CS6 oder CC haben, bei Scott Kelby finden Sie Lösungen. Und wenn Sie meinen, sie wüßten 
alles, dann liefert Ihnen das Buch Fragen, auf die Sie nie gekommen wären – fairerweise natürlich auch die 
zugehörigen Antworten. 

Der Aufbau der Kapitel ist nicht nur didaktisch hervorragend, nein auch der Schreibstil von Kelby ist ein-
fach vergnüglich und unterhaltsam zu lesen. Nicht von ungefähr gehören seine Werke jedes Jahr zu den 
literarischen Preisträgern ihrer Klasse. 

Ich freue mich sehr, dass jetzt offensichtlich auch der dpunkt Verlag diesen hervorragenden  Autor unter 
Vertrag hat. Meiner Meinung nach gehört dieses Buch in jedes Regal, das sich auch nur in der Nähe eines 
Bildbearbeitungsrechners befindet  – eine absolute Empfehlung!

Informativ – Lesenswert – Hilfreich   
Neue Medien-Empfehlungen von Manfred Kriegelstein

Der Produktionszyklus dreht sich immer schneller – da kann einem ganz schwindelig werden.

Auf den Neuerscheinungen der Lumix-Reihe von Panasonic folgt unmittelbar das entsprechende Fachbuch 
von Frank Späth. Man könnte direkt den Eindruck gewinnen, dass der Autor heimlich als Entwicklungsinge-
nieur bei Panasonic mitarbeitet – so schnell und präzise erscheinen seine Fachbücher...

Wie auch immer, wer diese neue edle Kamera der Lumix-Reihe sein eigen nennt, kommt an dem Buch nicht 
vorbei. Was Sie hier über die Technik und Handling des Apparates  erfahren, kann keine Bedienungsanlei-
tung leisten.

Die meisten Fotografen nutzen ja nur ein Teil ihrer Möglichkeiten aus – weil sie viele Features gar nicht 
kennen. Dieses Werk hilft ihnen endlich mal den Durchblick zu bekommen und dann in vollem Wissen die 
Entscheidung zu treffen, was sie nutzen wollen.

Wer Spaß an verblüffenden Composings und surrealen Bilderwelten hat, ist hier genau richtig! Peter „Brownz“ 
Braunschmid (wieso eigentlich „Brownz“?) ist ein ausgesuchter Experte in Sachen Bildmontagen – gewis-
sermaßen der österreichische Ulli Staiger...

Im Gegensatz zu vielen reinen Demonstrationsvideos können Sie hier am Bildschirm alle Schritte selbst 
nachvollziehen. Und wer Lust auf computergenerierte 3D-Elemente hat, wird in diesem Video auch entspre-
chende Anleitungen finden. Selbst wenn man nicht sämtlichen aufwändigen Konstrukten folgen möchte 

– eine Anregung und technische Hilfestellung für eigene Ideen findet man auf jeden Fall.

Und keine Angst, obwohl Österreicher, der Autor spricht ein klares Hochdeutsch mit sympathisch einge-
färbtem Akzent! Wer vorab schnuppern möchte – auf der Verlagsseite gibt es ein kostenloses Demonstra-
tionsvideo.

Faszinierende Photoshop-Welten mit Peter „Brownz“ Braunschmid

Peter „Brownz“ Braunschmid

Verlag: Galileo Design ISBN: 978-3-8362-2756-8 – DVD mit 11 Stunden Gesamtspielzeit – 39,90 €

Scott Kelbys  Photoshop für Digitalfotografen 
– Erfolgsrezepte zum Arbeiten mit CS6 und CC von Scott Kelby

Verlag: dpunkt.verlag ISBN: 978-3-86490-112-6 – 484 Seiten, Festeinband, komplett in Farbe – 36,90 €

LUMIX GX7 – System Fotoschule – Frank Späth 
 
Verlag: Point Of Sale Verlag ISBN: 978-3-941761-41-1 – 288 Seiten mit 450 farbigen Abbildungen 28,00 € 

Mal ehrlich, geht es Ihnen nicht genauso: Sollten Ihre Bilder bei 
einem Wettbewerb ausgezeichnet werden, waren sicherlich 

„gute Juroren“ am Werk. Wenn Ihre Bilder „im Keller“ landen, ist es 
mal wieder ein willkommener Anlass, die Kompetenz der Jury in Fra-
ge zu stellen. Bei hinreichender Anzahl von Teilnahmen an solchen 
Veranstaltungen werden Sie aber feststellen, dass Sie mal auf der 
einen – und mal auf der anderen Seite des Grabens landen. Also ha-
ben Sie wahrscheinlich für sich dann schon eine Liste von „guten und 
schlechten“ Juroren im Kopf gespeichert.

Wenn es mal so einfach wäre... Seitdem ich die Wettbewerbsszene 
kenne, hat man sich damit abgefunden, dass Bilder auf der einen 
Seite im Keller landen und auf der anderen Seite hoch dekoriert wer-
den. Ich konnte das nie so richtig akzeptieren und habe mich immer 
nach dem „warum“ gefragt. Wenn man diese Fragen im Kollegenkreis 
diskutiert, bekommt man häufig die gleiche Antwort: Kunst ist eben 
subjektiv und sei keine Mathematik! Die Beurteilung von Kunst mag 
ja subjektiv sein – aber sie ist keinesfalls beliebig!

Sonst würde es keine Bewerbungsmappen für Fachhochschulen 
oder Abschlussprüfungen an Universitäten im Fachbereich Kunst 
geben. Warum redet man dann in der fotografischen Wettbewerbs-
szene immer „vom Geschmack der Jury“? Für mich ist das ein „Unwort 
des Jahres“ – der persönliche Bildgeschmack eines Jurors hat bei den 
Auswahlkriterien keine Rolle zu spielen. Ein Jurykollege hat mal bei 
der Bewertung von Bildern zu mir gesagt „das Bild gefällt mir“. Darauf 
habe ich ihm geantwortet „dann kaufe es und hänge es Dir an die 
Wand“. Jurieren bedeutet das Anwenden von Auswahlkriterien auf 
eine Bildmenge zum Zwecke der Selektion durch ein Gutachtergre-
mium!

Die Auswahl von Juroren

Seien wir doch mal ehrlich: oft haben Veranstalter schon die Musik-
gruppe für die Eröffnung einer Fotoveranstaltung gebucht, bevor 
ihnen einfällt, dass sie ja vielleicht noch Juroren brauchen, die die 
Bilder aussuchen. Und das geht dann nach dem Motto:  „Wer kennt 
da jemanden...“ und wer verursacht die geringsten Spesen. Die Be-
nennung von Juroren durch Veranstalter ist daher häufig ein reines 
Lotteriespiel. 

Früher konnten Juroren ihre Inkompetenz auch immer hinter der 
Anonymität der Punktewertung verstecken, und da es als normal 
angesehen wurde, dass Ergebnisse von Wettbewerben höchst unter-
schiedlich sind (siehe oben), konnte der Juror, wenn er ein schlaues 
Gesicht gemacht hat und freundlich war, damit rechnen, auch weiter 
gereicht zu werden. Wenn der Name dann immer häufiger als Juror 
in Katalogen auftaucht, galt er als etabliert und wurde immer häu-
figer eingeladen... Das klappt heute zum Glück nicht mehr. 

In der modernen Debattenjury beim Rundensystem muss jeder Juror 
„die Hosen runterlassen“ – natürlich fachlich gesehen! Spätestens bei 
der Begründung seiner Entscheidung  kann sich jeder ein Urteil über 
die fachliche Qualifikation eines Jurors machen. Auch die Besetzung 
im Viererteam fördert die intensive Auseinandersetzung zwischen 
den Juroren – es kann eben nicht wie bei dem historischen Dreier-
team einfach überstimmt werden, weil schon der Magen knurrt und 
man schnell an den Futtertrog will. Glauben Sie mir bitte, bei dreißig 
Jahren Juryerfahrung – alles schon erlebt! 

Nun will ich auch nicht zu schwarz malen – es gibt selbstverständ-
lich eine Reihe von ganz ausgezeichneten fachlich versierten Juroren. 
Aber auch die haben ein Problem, nämlich die Tatsache, dass es keine 
verbindlichen Richtlinien gibt. Es fehlt gewissermaßen das übergrei-
fende fachliche Regelwerk, an dem man sich einerseits orientieren, 
aber andererseits auch neue Erkenntnisse hinzufügen kann.

Das Juryteam

Es ist ja nun nicht so, dass diese Problematik im DVF und beim BSW 
nicht gesehen wird und es gab ja auch schon Versuche, etwas zu än-
dern. Zum Beispiel die Jurorenschulungen, die Wilfried Müller und 
ich im Auftrag des Verbandes durchgeführt haben. Es hat sich aber 
gezeigt, dass zu den Teilnehmern überwiegend Fotogruppen ge-
hörten, die zwar an dem Thema interessiert waren, aber eigentlich 
nicht zu der erwünschten Zielgruppe der aktiven Juroren gehörten. 
Meiner Meinung nach muss es verbindliche Bewertungskriterien für 
Bilder geben, die von einem kompetenten Team entwickelt werden, 
welches auch für die verbindliche Umsetzung sorgt. 

Diese Bewertungskriterien müssen natürlich immer dem aktuellen 
Wissensstand der künstlerischen Fotografie und der technischen 
Entwicklung angepasst und publiziert werden. Die Veröffentlichung 
der Bewertungskriterien gehört zu den wichtigsten Erfordernissen, 
denn nur dann kann sich ein Wettbewerbsteilnehmer daran orientie-
ren und auch die Ergebnisse überprüfen.

Mit dem Dreiklang der Siebziger Jahre „Idee - Umsetzung - Technik“ 
kommen wir heute nicht mehr sehr weit... Man sollte bei der gleichen 
Wettbewerbsgruppe (zum Beispiel Bundesfotoschau) die Viererjury 
immer mit zwei Leuten aus diesem „Entwicklungsteam“ besetzen –
gewissermaßen als „Qualitätsbeauftragte“. Mindestens so lange, bis 
es einen kompetenten Pool an Juroren gibt, die die Kriterien um-
setzen können. Wenn jemand sagt, bei konstanter Jury käme immer 

„dasselbe“ raus, ist  es natürlich Quatsch, weil der Charakter einer Aus-
stellung von den Einsendern abhängt, nicht von der Jury.

Eine gute Jury muss sämtlichen Genres der Fotografie gerecht wer-
den können und die Qualifikation haben, diese zu beurteilen. Au-
ßerdem adaptiert sich eine feste Jury auch an den wiederkehrenden 
Einsendungen eines bestimmtes Wettbewerbs und kann so immer 
feinere Kriterien für dessen Bewertung entwickeln. Vielleicht kann 
man in Zukunft dahin kommen, dass Bewertungen in der Fotografie 
nachvollziehbarer sind und nicht mehr eher den Eindruck einer Lot-
terie vermitteln.

Anmerkung der Redaktion: 
Manfred Kriegelstein bezieht sich hinsichtlich der 4-köpfigen Jury 
und der offenen „Debattenjury” auf die Praxis beim Deutschen Ver-
band für Fotografie (DVF). Die BSW-Fotowettbewerbe werden nach 
wie vor von 3 Juroren bewertet. Die „Debattenjury“ findet in den 
ersten beiden Durchgängen nicht statt, dafür aber um so intensiver 
beim dritten Durchgang, wenn es um die Platzierung der besten Ar-
beiten geht. 

Für die Überlegungen und Anregungen von Manfred Kriegelstein 
sind wir gleichwohl dankbar; sie werden auch zu Diskussionen in der  
BSW-Fotoszene führen. 

Plädoyer für ein  
festes Juryteam 
Jurieren bedeutet das  

Anwenden von  
Auswahlkriterien  

auf eine Bildmenge  
zum Zwecke der  

Selektion durch ein  
Gutachtergremium.
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fotopraxis

Manfred Kriegelstein 

Kann man  
einem Bild trauen?

fotopraxis

Nun mal wieder etwas für Anfänger – sorry, politisch korrekt: Einsteiger! 

Frau Esen ist freiberufliche Fotografin und Autorin diverser Werke zur Fotografie und Fototechnik. Schon 
aus der Tatsache, dass dieses Werk jetzt schon für die zweite Auflage aktualisiert wurde, kann man ablesen, 
dass ein großer Bedarf an dieser kompakten Wissensvermittlung besteht. Mir ist auch schon bei diversen 
Fototreffen in der Amateurszene aufgefallen, dass es in den letzten Monaten viele Neulinge gibt, die ihr 
Interesse an der Fotografie entdeckt haben. Für diese Zielgruppe ist das Buch eine absolute Empfehlung. 
 
Ohne viel Schnickschnack kommt die Autorin auf den Punkt und vermittelt alles, was man als Grundlage 
zur Fototechnik, Bildgestaltung und digitaler Bearbeitung wissen sollte. Übrigens auch sehr informativ und 
dennoch kurzweilig stellt sich die Internetpräsentation der Autoren dar, werfen Sie mal einen Blick darauf:
www.fotonanny.de

Informativ – Lesenswert – Hilfreich   
Neue Buchempfehlungen von Manfred Kriegelstein

Warum fotografieren wir eigentlich? Na klar, um zu guten Bildern zu kommen – so werden jedenfalls die 
meisten antworten. 

Aber ist nicht der Akt des Fotografierens an sich schon ein sinnliches Erlebnis? Oder umgekehrt, hat nicht 
jeder schon einmal bemerkt, dass Fotos nicht gelingen, wenn man „nicht gut drauf ist“?

In diesem Zusammenhang hat mich das Buch „Fotografie als Meditation“ von Torsten Andreas Hoffman 
fasziniert. Der Autor zeigt uns den engen Zusammenhang zwischen japanischer Zen-Philosophie und der 
künstlerischen Fotografie. Er weist an Hand von vielen Bildbeispielen nach, wie wichtig der Seelenzustand 
des Fotografen für das Gelingen seiner Bilder ist.

Der geneigte Leser dieses Magazins wird mich sicherlich nicht verdächtigen, besonders esoterisch zu sein, 
dennoch hat mich diese andere Sichtweise von Herrn Hoffman doch sehr beeindruckt – insbesondere durch 
seine philosophischen Bildanalysen.

Wir kommen nicht daran vorbei: Landschafts- und Naturbilder beherrschen einen großen, wenn nicht sogar 
den größten Teil der deutschen Fotoszene. Das liegt sicherlich zum einen Teil daran, dass insbesondere für 
Anfänger das Ablichten von Personen noch eine gewisse Hemmschwelle darstellt. Ich denke aber, dass die 
innere Naturverbundenheit vieler Menschen der Hauptgrund für diese große fotografische Affinität ist. 

Wie auch immer – das aktualisierte Werk von Schaub hilft allen Naturfotografen, zu besseren Bildern zu 
kommen. Von Makroaufnahmen über Landschafts-  und Tierfotografie wird alles gut erklärt und mit di-
versen tollen Bildbeispielen untermauert.

Mir besonders sympathisch: Der Autor zielt in seinen Lektionen nicht auf perfekte, aber langweilige Biolo-
giebuch-Illustrationen ab, sondern widmet sich auch umfassend der kreativen Umsetzung dieses Themas.
Für Naturfotografen eine absolute Empfehlung!

Naturfotografie – Die große Fotoschule – Naturmotive gekonnt in Szene setzen 
Hans-Peter Schaub – 2. Aktualisierte Auflage

Verlag: Galileo Design – ISBN: 978-3-8362-1936-5 – 397 S. Komplett in Farbe – 39,90 €

Der große Fotokurs – Besser fotografieren lernen – 2. Aktualisierte Auflage 
Jacqueline Esen
 

Verlag: Galileo – Design ISBN: 978-3-8362-2030-9 – 439 Seiten. Komplett in Farbe – 19,90 €

Fotografie als Meditation – Eine Reise zur Quelle der Kreativität  
Torsten Andreas Hoffmann

Verlag: dpunkt.verlag – ISBN: 978-3-86490-031-0 – 260 Seiten. Komplett in Farbe, Festeinband – 36,90 €

Na ja, kommt darauf an, was Sie erwarten, liebe Leser. Wenn es zum 
Beispiel um Authentizität geht, würde ich die Erwartung nicht zu 

hoch schrauben.

Das Gewinnerfoto von Paul Hansen beim World Press Photo Award 
2013 hat mich sehr beeindruckt. Es ist einfach perfekt - zu perfekt? 
Das Bild besitzt ein Traumlicht, eigentlich zu schön um wahr zu sein...

In seiner Ausgabe 19 vom 6. 5. 2013  nahm sich auch DER SPIEGEL die-
ses Themas an und äußert seine Bedenken über den Grad der Nach-
bearbeitung bei diesem Siegerbild. Süffisant weisen die Autoren des 
Artikels darauf hin, dass Hansen nicht, wie versprochen, die Original 
RAW Datei zum Vergleich vorweisen konnte – angeblich vergessen...

Interessant ist im weiteren Verlauf des Beitrages der Hinweis auf 
Herrn Palmisano, einem Meister des so genannten „Post-Processing“ 

– so wird in journalistischen Fachkreisen die digitale Bearbeitung der 
Bilder etwas kryptisch umschrieben. Das Geschäft von jenem Herrn 
Palmisano residiert in Rom und trägt den unauffälligen Namen „10b 
Photography“ – was mehr über die Hausnummer des Firmensitzes 
als über deren Tätigkeit aussagt. Vergleichsweise eine Enthüllung da-
gegen ist der Slogan an der Eingangstür: „You press the button. We 
do the rest – better“. Sie erinnern sich jetzt sicherlich auch an die alte 
KODAK-Werbung. 

Wenn man den Recherchen des SPIEGEL-Artikels glauben darf, so 
werden die Dienste von Herrn Palmisano von der internationalen 
Journalistenbranche gerne und häufig in Anspruch genommen... Ich 
will das jetzt gar nicht werten. Die Geschichte der technischen Ent-
wicklung zeigt aber, dass das, was möglich ist, auch gemacht wird.

Da sind moralische oder ethische Bedenken allenfalls Anfangshür-
den - die werden in der Regel aber schnell überwunden! Wenn wir 
mal ehrlich sind: Photographie war doch noch nie wirklich authen-
tisch. Es wurde beim Entwickeln und Belichten in der Dunkelkammer 
gemogelt und manipuliert was das Zeug hielt.  Ich erinnere mich 

noch selbst an abenteuerliche Konstruktionen aus Draht und Pappe, 
die zum Zwecke der Manipulation in dem Lichtstrahl des Vergröße-
rungsgerätes bewegt wurden. Bei einer Diskussion über dieses The-
ma bedauerte neulich ein Kunsthistoriker mir gegenüber den Verlust 
von „Wahrheit“ in der Fotografie und verwies auf die gute alte analo-
ge Photographie zu Zeiten Ansel Adams. Na also, nun ausgerechnet 
der! Ansel Adams zugegebenermaßen hervorragende Landschafts-
bilder haben ja mit der Wirklichkeit nun absolut nichts zu tun, sie sind 
photographische Kunstwerke - im eigentlichen Wortsinn.

Man sieht die Welt eben nicht in schwarz/weiß – es sei denn, man 
hat einen massiven Augenfehler! Schon immer hat das Gehirn des 
Betrachters die Wirklichkeit in Bildern interpoliert, es fiel nur nieman-
dem auf.

Es muss ja nicht nur die Schwarz/Weiß-Reduktion der analogen Zeit 
oder das „Post-Processing“ (irgendwie gefällt mir das Wort) der heu-
tigen Zeit sein, was die Authentizität der Photographie in Frage stellt. 
Nein - allein der künstlerische Anspruch des Photographen führt 
doch schon zu einer Interpretation der Realität!

Setzen Sie drei gute Photographen auf das gleiche Objekt an – Sie 
werden drei verschiedene Bilder bekommen. Und das ist auch selbst-
verständlich, weil jeder Photograph seine eigene Handschrift hat.

 Photographie ist Subjektivierung der Umwelt.
 
Und da wir alle unterschiedliche Individuen sind, werden wir unsere 
Umgebung auch unterschiedlich interpretieren und zu unterschied-
lichen Bildern des gleichen Motives kommen.

Wollen Sie wissen, welche Photographie noch am authentischsten 
ist? Das ist die ganz banale Urlaubs- und Familienknipserei, Blitz 
an, draufhalten und anschließend Durchschnittsentwicklung beim 
Supermarkt – führt garantiert zum „Aha“ des Wiedererkennungsef-
fektes!

Schwäne

Trauen Sie diesem Bild?

Na ja, zumindest Ihr erster Gedan-
ke ist falsch  – keiner der Schwäne 
ist reinkopiert.

Aber ansonsten...
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fotopraxis

Manfred Kriegelstein 
Bildbetrachtung – Bildbeurteilung – Bildbewertung

Bilder betrachten gehört sicher zu unseren aktivsten Sinneswahr-
nehmungen. In der Regel sehen wir Bilder als Informationsver-

mittler und nehmen im Wesentlichen eher deren Inhalte als deren 
Gestaltung wahr.

Die morgendliche Zeitung am Frühstückstisch, das Werbeplakat auf 
dem Weg zur Arbeit und letztlich die visuelle Information durch die 
Abendnachrichten im Fernsehen. Alles soll uns über neue Entwick-
lungen und spannende Geschehnisse in Kenntnis setzen. Sicher wird 
sich der eine oder andere mit dem Gesehenen auseinandersetzen 
und sich ein Urteil bilden. Ein Urteil – ja über den Inhalt, aber nicht 
über das Bild an sich!

Gut, fairerweise sollte man auch schon unterscheiden zwischen 
absoluten fotografischen Laien und geschulten Fotografen. Erstere 
werden sicherlich nur die angebotene Information verarbeiten, 
aber auch der erfahrenste Artdirektor wird sich außerhalb seiner 
beruflichen Aufgabe der unendlichen Bilderflut geschlagen geben 
und auch nur die für ihn interessante Information raus filtern. Was 
ich damit sagen will ist, dass wir alle pro Tag einer solchen Fülle von 
visuellem Informationsfeuer ausgesetzt sind, dass wir kaum in der 
Lage sind, das einzelne Bild als solches wahrzunehmen, sondern nur 
einen inhaltlichen Extrakt verarbeiten. Salopp gesagt: was auf einem 
Bild „drauf“ ist, erkennen die meisten!

Aber der Leser dieses Magazins will ja nicht nur den vordergründigen 
Inhalt  sehen, sondern hat auch ein Interesse an Gestaltung und ver-
steckten Botschaften eines Bildes. Also wenden wir uns dem künst-
lerisch vorgebildeten und geübten Betrachter zu. Was unterscheidet 
ihn vom fotografischen Laien? Bezogen auf die unendliche tägliche 
Bilderflut fast gar nichts - aber eben nur fast... Er ist eben doch in der 
Lage – wenn es gefordert ist - sich in ein Bild nicht nur einzusehen, 
sondern auch rein zu denken und, vor allen Dingen, einzufühlen. 

Ein kreativ vorbelasteter Betrachter eines Bildes kann gewissermaßen 
auf einer „tieferen Ebene“ visuelle Reize wahrnehmen und interpre-
tieren. Ein Kenner der Farbenlehre wird ein entsprechendes Bild 
anders sehen als jemand, der damit keine Erfahrung hat. Anhänger 
des britischen Malers William Turner werden natürlich Landschafts-
photographien anders beurteilen als PopArt-Fans.

Was ich damit sagen will: Jede Beurteilung eines Bildes enthält ein 
hohes Maß an individueller Sichtweise und subjektiver Erfahrung.

Oh, ich sehe jetzt förmlich die Aufschreie - Kriegelstein räumt ein, dass 
Bildauswahlen höchst subjektiv sind. Nee, nee, ganz so ist es eben 
doch nicht - geht ja noch weiter... Jetzt stellen wir doch erst einmal 
die Frage: „Wozu brauchen wir denn eine Bildbeurteilung?” Über die 
Antwort werden Sie sich nun sehr wundern – „nur für uns selbst!“ Ich 
bilde mir ein ganz persönliches Urteil über ein Kunstwerk aus meiner 
ganz individuellen Sicht! Und dies nur, um die Entscheidung zu fällen, 
ob es mir gefällt oder nicht. Mit einer Photo-Jury hat das überhaupt 
nichts zu tun, im Gegenteil! 

So, jetzt kommen wir zur Bildbewertung, die im Gegensatz zu den bis-
her erörterten Aspekten eine zusätzliche vergleichende Komponente 
beinhaltet und ein von außen vorgegebenes Ziel hat! Wenn wir etwas 
bewerten, müssen wir dem Gegenstand einen gewissen Wert zuwei-
sen.  Das bedeutet, wir müssen ihn nach gewissen Vorgaben prüfen. 
Den Wert einer Antiquität messe ich zum Beispiel an dem Zustand, 
der Epoche, der momentanen Marktlage, usw… Bei einer Photojury 
habe ich das Ziel, aus einer Menge von Bildern eine bestimmte Anzahl 
der besten auszuwählen. Bei einem Biedermeierschrank komme ich  
wahrscheinlich mit Kriterien, die ich vor zwanzig Jahren gelernt habe, 
auch heute noch zu einer einigermaßen adäquaten Einschätzung. 
Aber sicherlich nicht in der Photographie!

Kaum ein Medium hat sich in den letzten Jahren so verändert wie 
die Photographie, nicht nur technisch, sondern auch kreativ. Hinzu 
kommt ein weiteres immenses Problem: Juroren laufen in Ihren Be-
wertungskriterien den Fotografen immer hinterher – sowohl kreativ, 
als auch intellektuell! Das ist ja auch einleuchtend, denn die Photo-
graphen haben ja die neuen Ideen und Techniken - nicht die Juroren.

Nun, liebe Leser, jetzt wird sicher einer von ihnen den verblüffenden 
Gedanken haben, dass man ja nur die kreativen Köpfe der photogra-
phischen Wettbewerbszene in eine Jury berufen müsste – und schon 
hätte man es... Leider, leider, so einfach ist es nicht. Sicher, solche 

„jurorenmässigen Laienspielgruppen“, wie sie manche fotografische 
Restgesellschaft einsetzt, könnte man dadurch sicher vermeiden, 
aber es wäre nicht die absolut beste Lösung. Was wir brauchen, ist 
eine „Intellektualisierung“ der Bildbewertung. Das heißt, weg von den 
ewigen Reproduktionen hin zu neuen Sichtweisen – aber natürlich 
nicht auf Kosten der Qualität. Innovation und Perfektion!

Einige Photographen können es schon – nur bei den entsprechenden 
Juroren ist die Personaldecke noch sehr dünn. Wir brauchen Experten, 
die in der Lage sind, ihre subjektiven Beurteilungskriterien zurück 
zu stellen und dennoch die Fähigkeit haben, sich in die Bildsprache 
des Autoren einzufühlen. Juroren, die über eine breitgefächerte 
Kenntnis photographischer Techniken verfügen, und die letztlich 
eine Übersicht über den „Bildermarkt“ haben, um neue Werke richtig 
einschätzen zu können.

fotopraxis

Sind fünf Autoren ein Garant dafür, besser zu sein als ein Autor?

In diesem Fall eindeutig ja! Es geht nämlich in diesem Buch nicht vordergründig um Vermittlung von 
Fototechnik, sondern darum, verschiedene kreative Konzepte zur Menschenfotografie aufzuzeigen. Es 
ist schon höchst interessant, wie unterschiedlich die Fotografen an das Thema rangehen. Als Leser dieses 
Werkes bekommen sie die Möglichkeit, einmal hinter die Kulissen der Profis zu schauen und zu erkennen, 
was letztlich entscheidend für die jeweilige individuelle Handschrift ist. 

Wer sich mit Menschen/Porträtfotografie beschäftigt, wird in diesem Buch ganz entscheidende Anregungen 
und Tipps finden. Wie in der modernen Fotografie nicht anders zu erwarten, wird in dieser Veröffentlichung 
der kreativen digitalen Nachbearbeitung entsprechender Raum eingeräumt! Wer sich für dieses Thema 
interessiert, ist gut beraten, für dieses Buch 2,5 cm Regalplatz zu reservieren...

Informativ – Lesenswert – Hilfreich   
Neue Medientipps von Manfred Kriegelstein

Schon wieder! Das, meine lieben Leser, werden Sie jetzt vielleicht denken – nee, immer noch, würde ich 
Ihnen entgegnen! So gesehen ist Frank Späth eine ambitionierte Kontinuität in Sachen Lumix-Büchern nicht 
abzusprechen. Er ist in gewisser Weise auch ein Getriebener, denn man würde sich schon sehr wundern, 
wenn auf eine neue Lumix-G nicht unmittelbar ein entsprechendes Werk von ihm folgen würde.

Aber jetzt zu den Superlativen: Das Buch steht in Sachen Qualität und Niveau der Kamera in nichts nach! 
Sehr übersichtlich und didaktisch hervorragend vermittelt Späth sämtliche Kamerafunktionen und wagt 
bei der Objektivbesprechung auch einen Blick über den Tellerrand. 

Es fehlt auch nicht der obligatorische Gestaltungsteil für Anfänger, daher auch die Bezeichnung „System-
fotoschule“. Die Welle der Systemkameras rollt an und Frank Späth surft ganz vorne auf dem obersten 
Wellenkamm – gut so!  Alle Lumix-Fotografen, vor allem die wachsende Zahl der Umsteiger, können ihm 
dafür sehr dankbar sein.

Der Schrei Dieses Foto zu betrachten, sich ein persönliches Urteil 
zu bilden oder es im Rahmen eines Wettbewerbs zu bewerten sind 
sicherlich Dinge, die auf sehr unterschiedlichen Ebenen ablaufen!

Der Wunsch der meisten künstlerisch tätigen Menschen ist es, gelegentlich auch mal krea-
tives Neuland zu betreten. Da sind Fotografen auch nicht anders. 

Das Buch des Herausgebers Cyrill Harnischmacher zeigt in 20 Workshops die Arbeit ver-
schiedener Fotografen. Die Beispiele reichen teilweise von Kuriositäten (Diaduplikator aus 
der Chip-Dose) bis hin zu aufwendigen, sehr detailliert beschriebenen Composings (faszi-
nierende Figuren aus Dingen des Alltags).

Interessant ist zweifellos die Zusammenstellung der Autoren - keine Vorgehensweise gleicht 
der anderen. Wenn auch bestimmte Techniken sehr alt sind (Lichtmalerei), jeder wird irgend 
etwas entdecken, was ihn inspiriert, neue Wege zu gehen. Insgesamt ein empfehlenswertes 
grundsolides Werk - wenn auch der Titel „wilde Seite“ etwas übertrieben erscheint... 

Die wilde Seite der Fotografie
Neue Wege aus dem fotografischen Alltagstrott
Verlag: dpunkt.verlag – ISBN: 978-3-89864-777-9. 220 Seiten. Komplett in Farbe. Festeinband. 29,90 €

Von erfolgreichen Fotografen lernen: Porträtfotografie 
Michaela Hanke, Christian Kasper, Andreas Puhl, Danielea Reske, Nadine Schönfeld

Verlag: Galileo Design ISBN: 978-3-8362-1935-8. 319 Seiten. Komplett in Farbe. 39,90 €

LUMIX GH3 System Fotoschule – Frank Späth
Verlag: Point Of Sale Verlag – ISBN: 978-3-941761-33-9. 304 Seiten. 34,00 €
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Manfred Kriegelstein 
Sind Ausstellungen noch zeitgemäß?

Im deutschen Verband für Fotografie (DVF) mehren sich in letzter Zeit 
Stimmen, die Fotowettbewerbe nur noch für Bilddateien durchführen 

wollen.

Nun bin ich bestimmt nicht bekannt dafür, an alten Positionen fest-
zuhalten und technische Neuerungen abzulehnen. Im Gegenteil, ich 
war sicherlich einer der ersten Anhänger  der „digitalen Revolution“. 
Dabei hatte ich aber immer das Bild als Kunstwerk im Auge – gewis-
sermaßen als sinnliches Erlebnis.

Hier einige Argumente, die gegen Dateiwettbewerbe sprechen:

1.	 In der analogen Zeit hat genau das Bild, welches die Räu-
me des Fotografen verlassen hat, der Jury vorgelegen - 
und wurde im Erfolgsfalle den Besuchern präsentiert. Das 
galt für das Diapositiv genauso wie für das Aufsichtsbild! 

2.	 Eine Datei, die auf dem Bildschirm des Autoren entstanden ist, 
hat hinsichtlich Tonwerten und Farbnuancen oft Abweichungen 
zu dem, was die Jury auf ihrem Bildschirm/Beamer sieht. Das 
können manchmal nur Nuancen sein, aber merke: Die Unter-
schiede zwischen einem guten und einem Spitzenbild sind oft 
nur Nuancen... Das Argument der exakt kalibrierten Bildschirme 
bei Jury und Präsentation ist hinfällig, weil die Ausgangssitu-
ation eben nicht zwingend diesen Anforderungen entspricht! 

3.	 Die Standzeiten von wenigen Sekunden sind nicht für eine 
eingehende Bildbeurteilung geeignet. Das führt dazu, dass 
nur sehr plakative Bilder im Sinne von „Eye Catchern“ eine 
Chance haben. Stille Werke, deren tieferer Sinn sich erst bei 
intensiverer Betrachtung erschließt, fallen raus. Sichtbares 
Zeichen dafür ist die inflationsartige Zunahme von übertrie-
ben kitschigen HDR-Effekten bei den erfolgreichen Bildern. 
Die Präsentation dieser Bilddateienauswahl wird zwingend immer 
als „Show“ erfolgen müssen. Möglichst spektakulär, effektvoll im 
Ganzen – aber das einzelne Bild spielt nur eine untergeordnete Rolle. 

Ein Monitor/Beamer kann immer nur das Abbild eines Bildes zeigen, 
niemals das Bild selbst! Es wird ja wohl auch niemand behaupten, 
dass er die Mona Lisa kennt, wenn er mal einen Lichtbildervortrag 
über Da Vinci gesehen hat.

Als Argument für die Ausrichtung von Dateiwettbewerben werden im 
wesentlichen Praktikabilitäts- und Kostengründe genannt. „Geiz ist 
geil“ – Mentalität und Bequemlichkeit sollen also Vorrang vor Qualität 
und künstlerischem Anspruch haben?

Das fotografische Original ist der signierte und auflagengerecht 
nummerierte FineArt Print! Dateien hingegen sind einerseits beliebig 
oft reproduzierbar und andererseits flüchtig – sie können daher als 
Original niemals die Stelle eines früheren Negativs oder Diapositivs 
einnehmen.

Alle Jahre wieder...
Na klar, mit einer neuen Photoshopversion, jetzt schon CS6, kommt natürlich auch wieder neue entsprechende Fachliteratur. Warum ist ei-
gentlich noch keiner auf die Idee gekommen, ein Buch nur über die Neuerungen der jeweils aktuellen Version zu machen? War ein Scherz...

Es wäre auch schade, denn das neue Buch von Markus Wäger erklärt besonders für Anfänger sehr einfach, mit zahlreichen Abbildungen die 
jeden Schritt illustrieren, wichtige Photoshopfunktionen.

Ich weiß nicht, wieviele Neueinsteiger es jetzt noch bei Photoshop gibt, es ist aber auch egal, denn selbst wenn man sich mit dem Programm 
auskennt, freut man sich über die klare und einleuchtende Form der Wissensvermittlung.

fotopraxis

Kreatives Fotodesign mit Matthias Schwaighofer

Fotografische Effekte, faszinierende Bildlooks  
und verblüffende Composings mit Photoshop 

Verlag: Galileo Design ISBN: 978-3-8362-1911-2
DVD - 10 Stunden Gesamtspielzeit 39,90 €

Informativ – Lesenswert – Hilfreich... 
 

Neue Medientipps von Manfred Kriegelstein
Adobe Photoshop CS6 Schritt für Schritt zum perfekten Bild
Markus Wäger 

Verlag: Galileo Design ISBN: 978-3-8362-1885-6
436 Seiten, gebunden, komplett in Farbe, mit DVD – 39,90 €

Eigentlich wollte ich für die schreiben, die bequem vom Sofa aus sich eine DVD reinziehen wollen. Bequem ist aber nicht – diese DVD reißt 
einem vom Sofa!

Wer Lust auf Extreme hat und gestalterische Fantasie mit Photoshop umsetzen will, für den ist dieses Videotraining wie geschaffen.
Matthias Schwaighofer hat ja schon bei dem Video Training „Die Tricks der Photoshop-Profis 2“ mitgewirkt. Wer dieses kennt, wird erahnen, was 
ihn erwartet. Ein Muss für alle, die verrückte Ideen haben, und diese auch kreativ mit Photoshop umsetzen wollen.

+++++++++

+++++++++

Twilight  
Of His Life

Dieses Bild kann man 
in seinen Details si-
cherlich besser als 
Aufsichtsbild erfas-
sen als in einer „Se-
kundenprojektion“.

Die Herstellung eines FineArt Prints ähnelt ja im kreativen Schaffen-
sprozess der früheren Dunkelkammerarbeit. Man kämpft um feinste 
Tonwerte und Farbnuancen, die bei einer Beamerprojektion niemals 
zum Tragen kommen würden. Der Workflow von der Aufnahme 
über die digitale Nacharbeitung bis zum perfekten Druck sollte auch 
unbedingt in der Hand des Fotografen bleiben, denn nur so kann die 
Kohärenz kreativen Schaffens gewährleistet werden.

Der Sinn und Zweck von Aufsichtsbildern besteht natürlich nicht 
darin, sie in Schubladen verschwinden zu lassen, sondern sie in 
Ausstellungen zu präsentieren. Aber sind Ausstellungen heutzutage 
überhaupt noch zeitgemäß, wenn man sich Bilder im Überfluss am 
heimischen Computer via Internet oder Datenträger „reinziehen“ 
kann?

Ich möchte hier mal eine Lanze für die klassische Bilderausstellung 
brechen. Die Möglichkeit, Werke nebeneinander zu sehen, sie zu 
vergleichen, zu spüren, wie sie sich gegenseitig steigern, wieder 
zurück zu gehen zu einem Bild –all das kann Ihnen eine Beamershow 
nicht bieten.

In gebührender Ruhe, ungestört vor einem Bild verweilen und versu-
chen, in dem Werk die Persönlichkeit des Künstlers zu erkennen – all 
das können Sie nur in einer Galerie!

Meiner Meinung nach sollte man sämtliche modernen technischen 
Mittel nutzen, um zu guten Bildern zu kommen – aber das fertige 
Werk gehört in einem anständigen Rahmen und gut beleuchtet an 
die Wand!

Datei versus Print

LUMIX G5 System Fotoschule
Frank Späth

Verlag: Point Of Sale Verlag ISBN: 978-3-941761-31-5 – 28,00€

Es gibt eben doch auch heilvolle Allianzen – so zum Beispiel zwischen Panasonic und Frank Späth. Die einen machen hervorragende Kameras 
– und der andere die entsprechenden verständlichen und ausführlichen Bedienungsanleitungen.

Na OK, es ist vielleicht doch untertrieben, das neue Werk von Frank Späth nur als Bedienungsanleitung zu sehen – es ist sicherlich sehr viel mehr.
Bestimmte Kameraeinstellungen werden mit Bildbeispielen kritisch erläutert und die Vor- und Nachteile dargestellt. Weiterhin sehr interessant 
ist das Kapitel über passende Objektive – eben nicht nur von Panasonic, sondern auch die entsprechenden von Olympus, Sigma und Voigtländer.
Da der Autor hier auch vereinzelt kritische Töne anschlägt, wirkt er umso glaubwürdiger in seiner Beurteilung der Fremdobjektive! 

Und last but not least findet sich auch für Anfänger ein informativer und gut bebilderter Fotoworkshop in Sachen Motivfindung und Bildge-
staltung. Wer die G5 besitzt, für den ist das neue Werk von Frank Späth ein absolutes Muss!
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Manfred Kriegelstein

Inhalt  
versus Form?

In der letzten Zeit gab es im DVF eine interessante Diskussion um die 
Frage, ob der Inhalt oder die Gestaltung eines Bildes wichtiger sei.

Anlass war mein Tipp für die Teilnehmer zur Deutschen Fotomeister-
schaft 2012, dass die Gestaltung vorrangiger ist, als der Inhalt eines 
Bildes. 

Es gab dazu einige kritische Stimmen, die aber offensichtlich den 
Zusammenhang dieser Aussage übersehen haben – es ging um Tipps 
für einen Wettbewerb! Bei einer Veranstaltung dieser Größenord-
nung liegen Bilder jeden Genres (Inhalts) in großer Anzahl vor – na-
türlich wählt die Jury die mit der perfektesten fotografischen Umset-
zung aus.

Es wäre im höchsten Maße unseriös, Teilnehmer in dem Glauben 
zu lassen, sie hätten mit Bildern, die vielleicht einen interessanten 
Inhalt haben, aber schlecht gestaltet sind, eine Erfolgschance!  Ich 
denke allerdings, dass diese Diskussion geeignet ist, hier einmal 
grundsätzliche Gedanken zu dem Thema zu äußern.

Es gibt natürlich keine Bilder ohne Inhalt – schon aus der Tatsache, 
dass ein fotografisches Werk existiert, begründet sich sein Inhalt! Die-
ser Bildinhalt kann gesehen oder inszeniert sein – entscheidend ist 
aber letztlich die fotografische Umsetzung! Was wir in Ausstellungen 
sehen, was wir bewundern oder auch ablehnen, ist immer das Pro-
dukt der Auseinandersetzung des Fotografen mit seiner Umwelt – 
das Bild!

Diese Kunst der Interpretation ist das, was  Fotografen unterschei-
det  – nicht das Motiv, was in gewisser Weise ja dem Bildinhalt gleich 
zu setzen wäre. Die individuelle Handschrift, die ein Topfotograf im 

Laufe seiner Schaffensperiode entwickelt, ist nicht vorrangig geprägt 
durch seine Bildinhalte, sondern im Wesentlichen durch die spezi-
fische Art der Umsetzung. Jeder Fotograf ist frei in der Wahl seines 
Themas und damit seiner Motive, und es gibt keine Dominanz der 
Bildinhalte. Es ist völlig unsinnig anzunehmen, dass z.B. Street-oder 
Lifefotografie höher zu bewerten sei, als eine Architekturaufnahme 
oder ein Stillleben.

Wenn man das verstanden hat, ist die Konsequenz doch völlig klar 
– die Bewertung des Bildes kann dann nur noch die adäquate gestal-
terische Umsetzung berücksichtigen. Und adäquat bedeutet in die-
sem Zusammenhang natürlich, dass Gestaltung, Nachbearbeitung 
und Präsentation zu dem Bildinhalt passen müssen. Gestaltung ist 
eine notwendige, wenn auch keine hinreichende Bedingung für ein 
gutes Bild. Mit anderen Worten: Gestaltung ist nicht alles, aber ohne 
Gestaltung ist alles nichts!

Die digitale Entwicklung hat natürlich auch zu deutlich höheren 
Anforderungen an bildnerischer Gestaltung und Präzision in der Fo-
tografie geführt als zu Zeiten der Leica M4. Mit moderner Kamera-
technik wurde die Bildgestaltung zu einem wahren Vergnügen.

Es ist ja kein Geheimnis, dass ich vom SLR-Vollformat zum Lumix 
G-System gewechselt bin – und das nicht ohne Grund. Ein entschei-
dender Vorteil des spiegellosen Systems ist zum Beispiel, dass man 
das Bildergebnis sofort im Sucher sieht! Bei Streetfotografie nehme 
ich die Kamera nicht mehr vom Auge und kann das Bild ohne stö-
rendes Nebenlicht in Sekundenschnelle beurteilen und gegebenen-
falls noch einmal auslösen. Ich hatte jetzt gerade die neue G5 zum 
Testen - hervorragend! So macht Fotografie Spaß! 

Und noch ein Wort zu den Technik-
freaks, die meinen, die Größe (des Sen-
sors) macht´s. Ich hatte bei einer mei-
ner letzten Ausstellungen 14 Bilder im 
Format A0 zu hängen, viele mit APS-C 
Sensoren, einige mit Vollformat – und 
ein Bild war mit der Lumix aufgenom-
men. Ich hatte mir dann den Spaß ge-
macht, die Besucher zu bitten, das eine 

„Lumix-Bild“ herauszufinden – Fehlan-
zeige, keiner hat es geschafft.

Außerdem, wenn man so die Überal-
terung in unseren Reihen bedenkt – es 
ist sehr angenehm, nicht mehr so viel 
schleppen zu müssen...

 Der wohl produktivste Fachautor in Sachen Photoshop hat sich der Schönheit des Menschen gewidmet, oder 
besser gesagt, wie man sie digital optimieren kann. Wenn man an digitale Porträt-Retusche denkt, hat man ja 

häufig die schrecklichen Ergebnisse der Titelbilder gängiger TV-Zeitschriften vor Augen. Na ja, deren Macher haben wahrscheinlich das Buch 
von Kelby eher nicht gelesen! Wie immer, hat der Autor auch in diesem Werk sein Wissen humorvoll und didaktisch eingängig vermittelt. Sei-
ne „Branchentricks“ illustriert er mit zahllosen Abbildungen jedes kleinen Arbeitsschrittes und macht es so auch Anfängern sehr einfach, die 
verschiedenen Stufen nachzuvollziehen. 

Er bietet verschiedene Workflows an, in denen gezeigt wird, wie man Porträts in 5, 15 oder 30 Minuten digital optimieren kann. Wer sich mit 
Porträt- oder Beautyfotografie beschäftigt, sollte sich unbedingt dieses Buch anschaffen. Wer Scott Kelby-Fan ist, für den ist es sowieso ein 
absolutes Muss!

fotopraxis

Gute Fotos - simple Technik Fotografieren ohne Hightech
Bernd Daub
 
Verlag: dpunkt.verlag – ISBN: 978-3-89864-783-0
304 Seiten, komplett in Farbe – 29,95 €

Neu – Informativ – Lesenswert – Hilfreich...

Tipps von Manfred Kriegelstein

Porträt-Retusche-Tricks Für Photoshop
Scott Kelby 

Verlag: ADDISON-WESLEY ISBN: 978-3-8273-3082-6
368 Seiten, 4-farbig, Bilderdruck – 39,80 €

Heutzutage steht ja jeder Fotograf mit einem Bein im Zivilprozess. Während man sich vor 20 Jahren Bildrechten gegenüber eher unbeküm-
mert verhalten hat,  sollte man heutzutage die Gesetzeslage gut kennen, wenn man mit mit der Kamera unterwegs ist. Das Werk von Wolfgang 
Rau, er ist übrigens Präsidiumsmitglied und Justitiar des DVF, ist sehr hilfreich, um sich in dem Paragrafen- und Entscheidungsdschungel  
zurecht zu finden. 

Ich rate dringend, sich dieses Buch mal anzusehen. Man lernt nicht nur berechtigte gesetzliche Einschränkungen zu respektieren, sondern 
auch unberechtigten Ansprüchen selbstbewußt entgegen zu treten. Wer mehr als nur heimische Stillleben für den Privatgebrauch fotografie-
ren will, sollte seine Rechte kennen – und die der anderen respektieren...

Wer sich an meinen Artikel „Der Weg zum Subjektiv“ in der Sammellinse  2/12 erinnert, wird sofort einen Einstieg in das Buch von Bernd 
Daub bekommen. Der Autor zeigt, dass es nicht auf die teure Kameraausrüstung ankommt, sondern auf das Bild – also auf die gestalterische 
Fähigkeit des Fotografen.

Viele Bildbeispiele in seinem Buch beruhen noch auf analoger Technik, sind aber mit digitalen Mitteln genauso erreichbar. Die Kombination 
fototechnischer Mängel mit innovativer Bildkomposition machen die Faszination dieser Bilder aus. Wer sich nicht nur für Hightech der Kame-
raindustrie interessiert, sondern für Bilder, sollte sich dieses Buch unbedingt mal ansehen. Man muss sich ja nicht unbedingt die kameratech-
nischen Raritäten anschaffen die in dem Buch beschrieben werden, um in dieser Bildsprache zu experimentieren – ich denke, entsprechendes 
Equipment für gängige Digitalkameras führt zu ähnlichen Ergebnissen.  Mein Rat: einfach mal probieren!

Recht für Fotografen Der Ratgeber für die fotografische Praxis
Wolfgang Rau

Verlag: Galileo Design ISBN: 978-3-8362-1795-8
352 Seiten, gebunden – 34,90 €

+++++++++

+++++++++

Wellblech: 
Eine Situation, bei der man sehr 
schnell reagieren muss.  
 
Lumix G mit Vario 14-140 mm
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Manfred Kriegelstein

Der Weg zum „Subjektiv“

Bei der Überlegung, ein neues 
Thema für diese Kolumne zu 

finden, welches auch Ihr Inter-
esse wecken könnte, liebe Leser, 
kommt einem gelegentlich der 
Zufall zur Hilfe.

Eigentlich wollte ich ja endlich meinen Vorsatz fürs neue Jahr um-
setzen und mal wieder aufräumen und Altpapier entsorgen. Beim 
Durchblättern von Fotoprospekten und -katalogen stieß ich auf ei-
nen interessanten Spannungsbogen.

Wie zu erwarten, überbieten sich die Hochglanzprospekte der An-
bieter von Kamera- und Objektivherstellern gegenseitig in qualita-
tiven Superlativen. Noch mehr Pixel, verbessertes Rauschverhalten 
und die höchste Schärfe bei Objektiven sind die Attribute, die den 
potentiellen Käufer locken sollen. Das ist normal, das ist gewünscht, 
das kennen wir seit Bestehen der modernen Fotoindustrie.

Umso irritierender wird es, wenn man bei einigen Nischenan-
bietern mit feinmechanisch hochwertigen Bajonettansätzen kon-
frontiert wird, die aus unseren Boliden der Kameratechnik plötzlich 
Lochkameras machen sollen. Vom hochentwickelten fotografischen 
Gerät im Nu degeneriert zum optischen Einzeller – wie kann man das 
verstehen?

Bei einem bekannten Versandhaus fotografischer Bedarfsartikel 
findet man etwas ganz Besonderes, das „Subjektiv“. Technisch gese-
hen wohl schon eine Art Objektiv, welches durch mitgelieferte Mo-
dule Abbildungsleistungen generiert, die jeden seriösen Mitarbeiter 
eines Testlabors wohl Schweißperlen auf die Stirn treiben würden...

Zu meinen, hier würde von cleveren Anbietern der Fotoindustrie 
nur eine Marktlücke ausgenutzt, ist meiner Meinung nach zu kurz ge-
dacht. Ich denke auch nicht, dass es so eine Art optischer Protestbe-
wegung ist, die sich gegen den Qualitätswahn moderner Fototech-

nik auflehnen will. Nein, es ist wohl einerseits der Wunsch, alles zu 
können, die Erfüllung höchster Schärfekriterien bis hin zum nostal-
gischen Look einer Plastiklinse – andererseits aber auch der Wunsch 
jedes Künstlers nach uneingeschränkter Individualität.

„Fotografie ist Subjektivierung der Umwelt“, um mich mal selbst zu 
zitieren. Das bedeutet, dass ich als Fotokünstler über so viele Mittel 
wie möglich verfügen möchte, um dieser subjektiven Sicht Ausdruck 
verleihen zu können. 

Nun sollte man annehmen, dass Photoshop & Co schon ausrei-
chend mächtige Werkzeuge sind, um meine Kreativität zu unter-
stützen. Das mag sein, es ist aber nicht jedermanns Sache, sein Bild 
am Rechner stark zu verändern. Mal ganz abgesehen von den noch 
vorhandenen „Analogen“... Nein, ich meine, es ist auch der Wunsch 
in der Aufnahmesituation, mit der in diesem Moment vorhandenen 
Stimmung das Bild in seiner endgültigen Kreativität zu gestalten. Ich 
habe ja schon immer die Ansicht vertreten, dass es nur auf das Bild 
ankommt, und die Art und Weise wie es entstanden ist, völlig irrele-
vant ist. 

Es spielt weder eine Rolle, durch welche Vorsätze an der Kamera 
das Licht fällt, noch ob es auf einen Sensor oder einen Film trifft (dies 
als kleine Randbemerkung für diejenigen, die meine letzte Kolumne 
falsch verstanden haben und meinten, ich hätte was gegen Analog-
fotografie). Es zählt das Ergebnis, nicht der Weg!

Natürlich gibt es dennoch gewisse Grundsätze. Sämtliche Interpre-
tationen der Wirklichkeit, egal ob bei der Aufnahme mit optischen 
Mitteln oder hinterher mit digitalen Eingriffen, sollten immer die 
Bildidee unterstützen und zum Motiv passen. Manipulation als allei-
niges Spielzeug ist kontraindiziert!

Die Handschrift des Fotografen muss stimmig sein, dann ist auch 
so ziemlich alles erlaubt. Die Ansicht der Fünfziger Jahre, dass ein Bild 
mindesten in einem Bereich absolut scharf sein muss, halte ich per-

sönlich auch für überholt. Schon durch 
die modernen Fine-Art-Papiere ist in 
der Anmutung des Aufsichtsbildes und 
der Haptik eine Annäherung zwischen 
Fotografie und Malerei entstanden, die 
zu einer Erweiterung und Neudefiniti-
on der fotografischen Grenzen geführt 
hat.

Diese Ausweitung der fotogra-
fischen Mittel bedingt folgerichtig 
auch eine Liberalisierung in der Beur-
teilung von Bildern – und das ist gut so!

Manfred Kriegelstein

Fazit: Selbst mit einem „Flaschenbo-
den“ kann man ganz ansprechende, 
stimmungsvolle Sillleben gestalten.

Der Markt der Anbieter digitaler Fotobücher steigt seit Jahren stetig, mit dem angenehmen Effekt, dass die 
Preise fallen und die Onlineumsetzung immer einfacher wird. Nun ist Fotobuch sicher nicht gleich Fotobuch, 
und wer über den Standard der Supermarktanbieter hinausgehen will, braucht sicherlich Hilfestellung.

Petra Vogt, vorrangig eigentlich Fotolotsin (interessante Berufsbezeichnung...) in Hamburg, hat sich auch auf 
die  workshop-mässige Vermittlung von Wissen zur Fotobuchgestaltung spezialisiert. In ihrem ersten Buch 

zu diesem Thema widmet sie sich Fragen zum richtigen Anbieter, erläutert neue Gestaltungsideen und Qualitätsmanagement bei der indivi-
duellen Kreation eigener digitaler Fotobücher. Sogar die „Profistufe“ mit ISBN-Vermarktung und Portierung auf das iPad wird angesprochen.

Ein interessantes Buch in einer spannenden Marktlücke!

fotopraxis

Das Posing-Buch für Fotografen – Kathy Hennig, Lars Ihring 

Verlag: Galileo Design – ISBN: 978-3-8362-1798-9

326 Seiten, gebunden, komplett in Farbe – 39,90 €

Neu – Informativ – Lesenswert – Hilfreich...

Tipps von Manfred Kriegelstein

Das eigene Fotobuch – Petra Vogt 
Anbieter auswählen, hochwertig gestalten, erfolgreich publizieren

Verlag: dpunkt.verlag – ISBN: 978-3-89864-769-4
314 Seiten,komplett in Farbe, Festeinband – 34,90 €

Wenn man sich so manche Ausstellung ansieht, hat man gelegentlich den Eindruck, dass im Jahre 20 des 
digitalen Zeitalters noch häufig erhebliche Mängel im Umgang mit Photoshop bestehen. Vor allem das Frei-
stellen differenzierter Objekte oder Personen könnte oft perfekter umgesetzt werden.

Dieses Trainings-Video von Olaf Giermann ist bestens geeignet, etwaige handwerkliche Lücken im Umgang 
mit Photoshop zu schließen. 

Sie lernen wirklich alle Tricks hinsichtlich Auswahlwerkzeugen, Masken, Hilfsebenen usw., um zügig und effizient Bildelemente herauszulösen 
und zu neuen Composings zusammenzufügen. Das Freistellen ist ja eines der wichtigsten Funktionen von Photoshop und wird in diesem 
Lehrvideo wirklich perfekt erklärt! Eine unbedingte Empfehlung!

Die Modellfotografie birgt große Gefahren, wenn man die Protagonisten perfekt in Szene setzen will.

Hat man ein persönliches Verhältnis zu den Akteuren, kann es passieren, dass die nötige Distanz für eine optimale fotografische Umsetzung fehlt.
Arbeitet man das erste Mal mit einem Modell zusammen, ist es oft wie vor einer leeren Leinwand, man weiß nicht so recht, wo man anfangen soll...
Das Werk von Kathy Hennig und Lars Ihring gibt eine optimale Hilfestellung, um Modelle perfekt zu inszenieren.

Sie lernen, wie man von einer Einzelperson oder einer Gruppe beeindruckende Bilder erzielen kann. Vom Porträt bis zum Akt wird alles in 
einleuchtenden Darstellungen erläutert.

Wer bei der Modelfotografie noch Wissensbedarf hat – egal ob Studiofotografie oder „on location“ – ist mit diesem Buch bestens bedient.

Power-Workshops: Freistellen in Photoshop
Video-Training - Olaf Giermann

Verlag: ADDISON-WESLEY – ISBN: 978-3-8273-6386-2
DVD - 7 Stunden Gesamtspielzeit – 49,80 €

+++++++++

+++++++++
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Manfred Kriegelstein

Konterrevolution?

Manchmal hört man Sachen, 
die möchte man eigentlich 

nicht glauben. 

So soll zum Beispiel ein Redner 
bei einer Festrede zur Eröff-
nung der Norddeutschen Foto- 

meisterschaft in Schleswig gefordert haben, bei Fotowettbewerben 
digital bearbeitete Bilder separat zu kennzeichnen. 

Irgendwie erinnere ich mich, solchen Unsinn schon vor ca. 20 Jahren 
gehört zu haben. Ich habe damals schon dagegen argumentiert und 
seinerzeit den Satz geprägt: „Wer jetzt nicht auf den digitalen Zug 
aufspringt, bleibt am Bahnhof stehen...“

Na ja, viele der ewig Gestrigen haben sich ja dann doch noch schnell 
in den schon rollenden letzten Waggon gedrängt – dachte ich eigent-
lich. Nun, ich hätte normalerweise diesem Lapsus aus dem Norden 
unserer Republik – da oben ticken die Uhren ja doch ein wenig an-
ders – nicht so viel Bedeutung beigemessen, zumal ich erfahren habe, 
dass der Redner ein Museumsbediensteter war. Da entschuldigt man 
schon mal museales Denken...

Nun kommt aber der nächste Hammer!

Bei dem diesjährigen Wettbewerb der Firmen-Fotogruppen in Berlin 
sollen den Teilnehmern gemäß den Wettbewerbsbedingungen digi-
tale Montagen untersagt worden sein?!?

In diesem Zusammenhang fällt mir eine Anekdote aus meiner ei-
genen Vergangenheit ein. Vor ca. zwei Jahren fragte mich bei einer 
meiner Ausstellungen eine Besucherin, ob die Bilder „bearbeitet“ sind. 
Daraufhin antwortete ich ihr:  „Wissen Sie gnädige Frau, das wäre 
ungefähr so, als ob Sie mich vor zwanzig Jahren gefragt hätten, ob 
der Film entwickelt sei.“ 

Es handelte sich um eine ältere, sehr nette Dame, die ein gutes Bildge-
fühl besaß, aber natürlich kein technisches Fachwissen. Da kann man 
eine solche Frage schmunzelnd hinnehmen und sich freuen, wenn 
man einem interessierten Laien fachlich weiter helfen kann.

Aber dass Leute, die sich mit Fotografie beschäftigen oder sich auch 
ohne Beschäftigung dazu  öffentlich äußern, einen solchen Quatsch 
vertreten, ist schon bemerkenswert!

Es ist schon fast peinlich, dass ich nach zwanzig Jahren noch einmal 
die Argumente wiederholen muss, die analoges Denken in der digi-
talen Zeit unsinnig machen. 

1.	 Man kann nur etwas ausschließen und reglementieren, was 
man auch kontrollieren kann. 

2.	 Jede geöffnete RAW-Datei und jeder Druck mit Profileinbin-
dung bedeutet schon eine digitale Einflussnahme. 

3.	 Eine gut gemachte Montage ist schlicht und einfach mit „Bord-
mitteln“ nicht feststellbar. Wahrscheinlich würde man, wenn 
man so etwas ausschließen will, vielen Autoren Unrecht tun, die 
nicht montiert haben.

In der Fotografie ist eben nicht „der Weg das Ziel“, sondern tatsäch-
lich „das Ziel das Ziel“, oder weniger philosophisch mit unserem Alt-
bundeskanzler – „entscheidend ist, was hinten rauskommt“. Na okay, 
drucktechnisch gesehen – was vorne rauskommt...

Also, es kommt eben nur auf das Bild an und auf nichts anderes! 

Dennoch denke ich, es wäre übertrieben, von einem „Analog-Revan-
chismus“ zu sprechen. Es sind wahrscheinlich noch einige wenige 
der ewig Gestrigen, die zu behindert waren, um den „digitalen Zug 
zu besteigen“ und die jetzt noch ziellos auf dem schon längst verwa-
isten „analogen Bahnhofsgelände“ herumirren und immer noch die 

Trennung zwischen analog und digital 
fordern.

Jeder soll nach seiner Facon selig wer-
den. Wer noch analog fotografieren will 

– bitte schön, aber bei einem Wettbe-
werb sind wir alle gleich...

Manfred Kriegelstein

Magic Shower  Dieses Bild ist natürlich 
digital bearbeitet – wenn auch keine 
Montage.

Ich vermute, dass sich die wenigsten Leser der Sammellinse schon intensiv mit den Maleffekten von Photo-
shop befasst haben. 
 
Aber gerade seit CS5 verschenkt man ein unglaubliches Potential an Kreativität, wenn man sich nicht mit den 
Pinseleffekten beschäftigt. Nun wirken ja Maltechniken auf puristische Fotografen erst einmal abschreckend, 
aber Susannah Hall hat ein verständliches Einführungskapitel mit absolut beeindruckenden Bildbeispielen 

geschrieben, das auch Anfänger motiviert, sich an diese Technik ran zu wagen.

Ansonsten ist es eher ein Nachschlagewerk als ein Lesebuch. Mit über 4000 nachvollziehbaren Pinseleistellungen, die man direkt übernehmen 
kann, bleibt kein Wunsch offen. Für alle, die den Wunsch verspüren, ihren Bildern mehr malerische Kreativität hinzuzufügen, ist dieses Buch 
eine unbedingte Empfehlung.

fotopraxis

Aktfotografie. Die große Fotoschule – Martin Zurmühle 

Verlag: Galileo Design – ISBN: 978-3-8362-1790-3

379 Seiten, 2. aktualisierte Auflage 2011,  
gebunden, komplett in Farbe – 39,90 €

Neu – Informativ – Lesenswert – Hilfreich...

Tipps von Manfred Kriegelstein

Digitale Pinsel in Photoshop 
Die Referenz: Über 4000 digitale Pinseleffekte – Susannah Hall

Verlag: ADDISON-WESLEY – ISBN: 978-3-8273-3067-3
416 Seiten, 4-farbig – 34,80 €

Die treuen Leser dieses Magazins erinnern sich vielleicht, dass ich mich schon über die erste DVD dieser Reihe 
sehr positiv geäußert habe (Ausgabe 2/11). Neue Leute, neue Sichten - was für die Vorgänger galt, kommt in 
dieser Folge-DVD noch mehr zum tragen. Tolle Effekte, super Ideen, beeindruckende Ästhetik.

Wenn man der Verlockung widerstehen kann, diese Ideen nur einfach 1:1 zu kopieren, kann man seinen 
kreativen Horizont um einiges erweitern.

Es macht einfach Spaß, diesen Top-Leuten gewissermaßen bei der Arbeit zuzuschauen. Als Schmankerl oben drauf erhält man drei Stunden 
mehr Spielzeit - und damit mehr Information - als bei der ersten DVD. Nicht unbedingt etwas für Anfänger, aber für Photoshop-Freaks eine 
super Empfehlung!

Aktfotografie gilt ja als einer der schwierigsten Bereiche der Fotografie – und ist gleichzeitig sehr weit verbreitet. Da könnte man unter Um-
ständen zu dem Schluss kommen, dass in diesem Genre auch viel Unsinn produziert wird...

Ich denke, dass ein solches Standwerk wie die neueste Auflage von Martin Zurmühle helfen kann, grobe Fehler zu vermeiden. Der Autor führt 
in seinem Werk durch den gesamten Workflow der Aktfotografie von der Modelauswahl über die Vorbereitung der Aufnahmen bis hin zur 
adäquaten Bildbearbeitung.

Mir persönlich gefällt besonders das Kapitel, in dem der Autor sechs - sowohl männliche als auch weibliche - Aktfotografen vorstellt. Es wird 
wieder deutlich, dass niemals das Motiv über das Bild bestimmt, sondern immer die Handschrift! Also, wer sich mit Aktfotografie beschäftigt, 
kommt an dem Werk nicht vorbei.

Die Tricks der Photoshop-Profis - Volume 2
Neue Bilderwelten, neue Effekte, neue Techniken   
Matthias Schwaighofer, Frank Melech, Tom Krieger, Dr. Tilo Gockel, Peter Rudolph

Verlag: Galileo Design – ISBN: 978-3-8362-1823-8
DVD - 13 Stunden Gesamtspielzeit – 49,90 €

+++++++++

+++++++++
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Fotografieren mit dem Nikon-Blitzsystem
Das Nikon CLS in der Praxis – Benedict Frings-Neß, Heike Jasper

				    
Verlag: Galileo Design – ISBN: 978-3-8362-1499-5
332 Seiten, komplett in Farbe – 39,90 €

Das Buch widmet sich schwerpunktmäßig natürlich dem Nikon Systemblitzen, aber auch die anderen 
Hersteller werden nicht vergessen, was sicherlich ein positiver Aspekt ist.

Etwas gewöhnungsbedürftig sind ständige Querverweise auf Erklärungen in späteren Kapiteln – eine 
Abhandlung in kompakteren Blöcken wäre sicherlich didaktisch günstiger gewesen.

Die Bebilderung der Beispiele ist, gerade für Anfänger, sehr anschaulich und informativ. Gerade im Blitz-
bereich herrscht bei vielen Fotografen noch ein erheblicher Informationsbedarf, insofern schließt das Buch sicherlich eine Lücke im Angebot 
der Literatur zur Kameratechnik.  Für die angepeilte Zielgruppe also durchaus eine Empfehlung.

Neu – Informativ – Lesenswert – Hilfreich...

Tipps von Manfred Kriegelstein

LUMIX G

System Fotoschule G3 – GH2 – Frank Späth

Verlag: Point Of Sale Verlag – ISBN: 978-3-941761-20-9
285 Seiten – 34,00€

Der Erfolg der spiegellosen Systemkameras ist kaum mehr aufzuhalten – die Speerspitze dabei ist si-
cherlich das LUMIX G-System von Panasonic. Der Autor dieser Zeilen zählt selbst zu den euphorischen 
Umsteigern (vom Vollformat!) und ist von der Qualität insbesondere im Weitwinkelbereich begeistert. Es 
gibt wenige Nachteile der Kamera; einer ist sicherlich die kryptische Bedienungsanleitung. In diese Lücke 
stößt genau das neue Buch von Frank Späth, vielen sicherlich bekannt als Chefredakteur der Zeitschrift 

„PHOTOGRAPHIE“.

Das aktuelle Werk widmet sich der Lumix GH2 und dem allerneuesten Kind der Lu-
mix-Familie, der G3. Sein Werk ist kurzweilig, umfassend und verständlich und bringt einem auch die letzten Geheim-
nisse dieses modernen Kamerasystems nahe. Kurzum, es ist der ultimative Ratgeber für Besitzer der Lumix G3 und GH2. 

Einsteiger werden in mehreren Workshop-Kapiteln auch mit grundlegenden Aspekten der Fotografie vertraut gemacht. Sehr empfehlenswert 
ist auch das spezielle Lumix Forum, welches von Frank Späth betreut wird: www.lumix-forum.de. Fazit: Einfach klasse – weiter so, Frank!

Manfred Kriegelstein

Sind Foto-Verbände noch zeitgemäß?

Diese Frage war das Thema ei-
ner Podiumsdiskussion an-

lässlich der Laupheimer Fototage 
in diesem Jahr, zu der auch ich 
eingeladen war. Die von Detlev 
Motz organisierte interessante 
Veranstaltung konnte verständli-
cherweise in den vorgegebenen 

45 Minuten nicht sämtliche Aspekte dieser Fragestellung aufgreifen 
– und schon gar nicht beantworten. Im Kern fand ich das Thema aber 
so interessant, dass ich im folgenden noch einige Gedanken dazu 
äußern möchte.

Der Fotograf an sich ist eher ein einsamer Wolf – mindestens wäh-
rend der Aufnahme. Für Kritik und fachlichen Austausch bedarf es aber 
immer einer Gruppe oder eines fotografischen Netzwerks. Natürlich 
gibt es auch Fotogruppen, die gemeinsam fotografieren gehen und 
wo gewissermaßen einer dem anderen „das Rohr auf die Schulter 
legt“. Na gut, das gehört dann wohl aber eher in den Bereich soziales 
Entertainment als zur ernsthaften Fotografie.

Die Aufgabe der fotografischen Treffen – seien sie real, oder inter-
netmäßig virtuell – fängt also an, wenn das fertige Bild auf dem Tisch 
liegt, respektive auf dem Monitor/Beamer erscheint. Also, eigentlich 
könnte man die eingangs gestellte Frage abschließend mit einem 
klaren ja beantworten.

Stellt man aber die Frage etwas erweitert zum Beispiel in der Form 
„sind Fotoverbände in der jetzigen Form noch zeitgemäß?“ - wird die 
Beantwortung schon wesentlich spannender.

Neben den großen Berufsverbänden wie zum Beispiel BFF, BVBK und 
als Mischverband die DGPh gibt es drei allgemeine Amateurverbände, 
die eine Rolle spielen: DVF (Deutscher Verband für Fotografie), BSW 
(Stiftung Bahn-Sozialwerk) und GfF (Gesellschaft für Fotografie) und 
letztlich als digitale Sonderform das Internetportal Fotocommunity, 
die als jüngste dieser „Verbände“ die höchste Erfolgsquote hinsichtlich 
Mitgliederzuwachs verzeichnen kann.

Da ich nur die Verbände DVF, BSW, und GfF aus eigener Erfahrung 
kenne, will ich an diesen einmal exemplarisch aufführen, mit welchen 
Problemen sie zu kämpfen haben. Allen gemeinsam ist, dass führende 
Funktionen und die Hauptarbeit auf wenigen ehrenamtlichen Schul-
tern ruhen.

BSW und DVF haben ja beide den Vorteil, dass es durch die föde-
ralen Strukturen eine zusätzliche  Stütze durch die souveränen Län-
derstrukturen gibt; so bleibt nicht alles allein am Präsidium hängen. 
Ganz anders bei der GfF, gewissermaßen der kleinen Schwester des 
DVF; hier ruht fast alles auf den Schultern des Präsidenten. Alleine 
die Wettbewerbe  „100 Bilder“ und „Barnack“ sind eine Institution 
in Deutschland geworden und laufen recht reibungslos (na ja, fast 
reibungslos – bei der Auswahl der „Juroren“ wäre gelegentlich etwas 
sachkundige Unterstützung vielleicht hilfreich...)

Aber alleine die Tatsache, dass die „100 Bilder“ regelmäßig in der 
gesamten Republik gezeigt werden, ist schon toll – das hat der DVF mit 
seiner Bundesfotoschau  noch nicht geschafft. Ein weiteres Highlight 
ist der Katalog dieser Veranstaltung, der seit vielen Jahren  in hoher 
Qualität herausgegeben wird.

Und last but not least sind es die Preise, die seit Jahren von Sponso-
ren für diesen Wettbewerb zur Verfügung gestellt werden. Sich immer 
wieder darum zu bemühen ist eine Leistung, die man dem Organisator 
nicht hoch genug anrechnen kann.

Diese „one man show“ der GfF hat natürlich auch Nachteile – die 
Mitgliederbetreuung bleibt auf der Strecke und die Unzufriedenheit 
über die schlechte Kommunikationsstruktur wächst... 

Der DVF hat trotz zehnmal so vielen Mitgliedern durch die separate 
Länderführung eine vorbildliche Betreuung der Fotografen, egal ob 
als Einzelmitglieder oder als Club. Die Angebote an Fortbildung und 
Seminaren in den einzelnen Ländern und Regionen sind optimal.

Die dezentralen Strukturen führen aber häufig zu einer Verlangsa-
mung von Entscheidungsprozessen - insbesondere bei der Umsetzung 
von neuen Ideen.

Das „rotierende“ Ausrichterverfahren bei den jährlichen Bundesfo-
toschauen hat zur Folge, dass jedes Mal das Rad neu erfunden werden 
muss - also ein neues Team sich immer wieder einarbeiten muss. Es 
fehlt dann auch an einer stetigen Verbindung zur Industrie, die man 
für eventuelles Sponsoring gewinnen könnte.

Die BSW-Fotogruppen sind strukturmäßig eher mit dem DVF als 
mit der GfF zu vergleichen, obwohl sie durch die Anbindung an ein 
Unternehmen schon eine gewisse Zentralisierung, aber auch Unter-
stützung erfahren. Sie können zumindest auf bestehende Strukturen 
bei der Durchführung von Veranstaltungen zurück greifen. 

Was könnte man denn nun ändern um die fotografischen Amateur-
verbände für künftige Anforderungen zu wappnen?

1.	 Es muss Geld ins System geführt werden, um spezielle Ar-
beitsgruppen, aber auch Funktionsträger zu bezahlen. Das 
sollte sowohl durch höhere Beiträge als auch durch höhe-
re Teilnahmegebühren bei den Wettbewerben geschehen. 

2.	 Zyklische Veranstaltungen sollten von immer den 
gleichen Teams (Honorar!)  ausgerichtet werden. 

3.	 Die fotografische Leistung der Mitglieder sollte bes-
ser verkauft werden – wir bitten nicht, wir bieten! 

4.	 Fördern und fordern. Die Weiterbildung über Seminare und 
Workshops sollte weiter gefördert werden und die Anforde-
rungen an die Bilder erhöht werden. Nur, wenn wir ein hohes 
fotografisches Niveau dauerhaft erreichen können, werden 
wir von der Kunstwelt und etwaigen Sponsoren auch ernst 
genommen.

Und eine Bemerkung zum Schluss: Ich erwähnte ja anfangs die GfF 
als  „kleine Schwester“ des DVF – wie wäre es denn mal mit einer längst 
überfälligen „Familienzusammenführung“ – im einundzwanzigsten 
Jahr der Einheit...

Manfred Kriegelstein

Photoshop Ebenen

Das wichtigste Werkzeug aktuell erklärt – Matt Kloskowski

Verlag: ADDISON-WESLEY – ISBN: 978-3-8273-3059-8
320 Seiten, 4-farbig, Bilderdruck – 29,80 € 

Es ist wohl unbestritten, dass die Ebenenfunktionen der zentrale Bereich von Photoshop ist. Wer nicht mit 
Ebenen arbeitet, braucht Photoshop nicht!  Natürlich beschäftigt sich jedes  Buch über den Platzhirsch der 
Bildbearbeitungsprogramme mit diesem Thema, aber Matt Kloskowski hat ein ganzes Buch nur diesem 
Aspekt gewidmet – und das ist wirklich beeindruckend.

Ich muss zugeben, dass ich bei der Lektüre dieses Buches erst mal gemerkt habe, wie viel ich nicht wusste 
– bin aber froh, dass ich einige Lücken jetzt geschlossen habe. Der Stil erinnert gelegentlich an Scott Kelby, 
also kurzweilig und leicht verständlich werden auch komplizierte Sachverhalte vermittelt. 

Wer mit Photoshop – oder auch Photoshop Elements – arbeitet, sollte diese Abhandlung unbedingt in seinem Regal stehen haben!
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Das Photoshop-Buch People & Porträt
Aktuell zu Photoshop CS5 – Maike Jarsetz

Verlag: Galileo Design – ISBN: 978-3-8362-1710-1
443 Seiten, komplett in Farbe, mit DVD, 2. aktualisierte Auflage – 39,90 €

Na, es sind eben doch immer die gleichen...

Maike Jarsetz hat sich schon seit langem einen führenden Platz in der digitalen Bildbearbeitungsszene 
erobert und gilt als eine der führenden deutschen Photoshopexperten. Wie schon früher erwähnt, 
merkt man ihren Werken deutliche ihre fotografische Ausbildung an. Sämtliche Tipps sind aus der 
Praxis für die Praxis. Eines ihrer Spezialgebiete ist die digitale Porträtaufbereitung, und das entspre-
chende Werk liegt jetzt in der zweiten und aktualisierten Auflage vor. Sämtliche Schritte einschließlich 
der perfekten Retusche (das ist die, die man nicht merkt...) werden folgerichtig und leicht verständlich 
erklärt. 

Wer sich mit Porträt- und Studiofotografie beschäftigt, wird an dem Buch seine wahre Freude haben!

Neu – Informativ – Lesenswert – Hilfreich

Tipps von Manfred Kriegelstein

Scott Kelbys Lightroom 3 für digitale Fotografie

Erfolgsrezepte für Fotografen – Scott Kelby

Verlag: ADDISON-WESLEY – ISBN: 978-3-8273-2975-2
464 Seiten, 4-farbig, Bilderdruck – 39,80 €

Die Erfolgsstory von Lightroom ist wohl nicht mehr aufzuhalten, jetzt schon in der aktuellen 3. Version 
– und genauso klar ist, dass Sott Kelby, das Adobe-Urgestein, darüber schreiben wird! Wegen seiner 
standardisierten Prozessabläufe ist Lightroom sicherlich das Programm im professionellen Bereich 
nicht nur zur Verwaltung der Bilddateien, sondern auch bestens geeignet für häufig wiederkehrende 
Bearbeitungsroutinen. 
Kelby führt Sie in leicht verständlichen Kapiteln in die Geheimnisse dieses doch recht umfangreichen 
Programms ein. Er lehnt sich in seiner didaktischen Vorgehensweise an den üblichen Workflow des 
Fotografen an: Importieren – Katalogisieren – Optimieren. Das alles natürlich mit vielen Bildbeispielen 
aus der Praxis und wie immer in seiner unnachahmlichen Leichtigkeit der Sprache, mit der er die Din-
ge auf den Punkt bringt. 

Für Lightroomfans ein „must have“.

Die Tricks der Photoshop-Profis – Was Sie schon immer über Photoshop wissen wollten

Pavel Kaplun, Marco Hayek, Eduardo Da Vinci, Dirk Metzmacher, Thorsten Thees

Verlag: Galileo Design – ISBN: 978-3-8362-1583-1
DVD – 10 Stunden Gesamtspielzeit – 49,90 €

Wer nun glaubt, er könne es sich auf der Couch bequem machen und sich berieseln lassen, der hat sich 
aber sehr getäuscht...

Man hält es keine 10 Minuten aus, so spannend ist diese DVD und so unbändig der Wunsch die einzel-
nen Tricks nachzubauen und anzuwenden. Schon das DVD-Cover erinnert eher an den Film „Die Liga 
der außergewöhnlichen Gentlemen, als an eine Lehr-DVD.Wer sich etwas in Photoshop auskennt und 
wissen will, wie die Profis geheimnisvolle Stimmungen und surreale Effekte ins Bild bringen, kommt 
an dieser DVD nicht vorbei. 

Klasse gemacht und vor allen Dingen, man kann das Lerntempo selber bestimmen und über einen 
verlinkten Index gezielte Fragestellungen auswählen. 

Eine unbedingte Empfehlung von mir!

Manfred Kriegelstein

Das Plagiat

Die augenblickliche  Diskussi-
on in der Presse über unzu-

reichend dokumentierte Zitate 
und eigene wissenschaftliche 
Leistungen bei Dissertationen 
hat mir doch einiges klar ge-
macht – unter anderem übrigens, 
dass große politische Persön-
lichkeiten zwingend auch viele 
Neider haben... Aber darum soll 
es im Folgenden natürlich nicht 
gehen.

In allen Bereichen literarischer 
oder wissenschaftlicher Tätig-
keiten gibt es den Begriff des 
geistigen Eigentums. Verstöße 
dagegen werden geahndet, 
mindestens jedoch bewertet.

Aber in der Fotografie? Da 
stört sich offensichtlich nie-
mand daran, dass gnadenlos ab-
gekupfert, Themen geklaut und 
sogar mit investigativer Energie 
vielversprechende Lokations 
andere Fotografen ausfindig ge-
macht werden, um – ja warum 
eigentlich?

Ist es wirklich so befriedigend, 
immer zweiter Sieger zu sein 
und Bilder zu machen die es be-
reits gibt?

Entsprechende Plagiateure 
auf Ihr Handeln angesprochen, 
antworten in der Regel stereo-
typ mit dem Hinweis, es sei doch 
wohl nicht verboten, und es 
gebe ja wohl kein Exklusivecht 
auf ein Motiv. Es ist schon inte-
ressant, dass dieses Ausweichen 
auf eine pseudojuristische Ebe-
ne die kreativ-moralische Sicht 
völlig außer acht lässt.

Ich habe ja schon einmal in 
einen Beitrag „Auf einen Pfau 
folgen immer Pfauen“ (Sam-
mellinse 2/2008) darauf hinge-
wiesen, dass Siegerbilder eines 
Fotowettbewerbs in den Folge-
jahren als Kopie gehäuft einge-
reicht werden. 

Es gibt da zum Beispiel die 
Münchener U-Bahnstation 

„Westfriedhof“ - Sie können sich 
gar nicht vorstellen, wie oft die-
ses Motiv in ähnlicher Sichtwei-
se und Ausschnitt bei Fotowett-
bewerben von verschiedenen 
Autoren präsentiert wurde.

Die Kollegen aus der malen-
den Zunft reagieren da ganz an-
ders.Ich bin gelegentlich Juror 
der Aufnahmekommission des 
BVBK (Bundesverband Bilden-
der Künstler) für Neumitglieder. 
Wenn dort Malereien auftau-
chen, die lediglich bekannte 
Sehweisen und Umsetzungen 
kopieren, also wenig oder keine 
individuelle neue kreative Lei-
stung erkennbar ist, werden sol-
che Bewerber konsequent ab-
gelehnt. Die Begründung lautet 
dann inhaltlich und sprachlich 
treffend: „Zu viel Zitat!“

Nun geht es ja in der Foto-
grafie nicht unbedingt darum, 
dass bestimmte Motive nicht 
von diversen Autoren fotogra-
fiert werden 
können - es 
geht mehr um 
die Kopie von 
S i c h t we i s e n 
und kreativen 
Auffassungen. 
Ich will gar 
nicht von 
H a n d s c h r i f -
ten sprechen, 
denn die kann 
man nicht ko-
pieren, weil sie 
auch immer 
einen Teil der 
Seele des Fo-
tografen und 
dessen Indivi-
dualität wider-
spiegeln.

Ich muss mir den Einwand 
gefallen lassen, dass das hier 
beschriebene Problem eher auf 
einfache Amateure zutrifft und 
bei arrivierten Kunstfotografen 
wohl selten auftritt, weil die ge-
gebenenfalls einen Ruf zu verlie-
ren haben. Das mag so sein, aber 
was die Amateure anbelangt: 
Wehret den Anfänge(r)n...

Manche von Ihnen, liebe Leser, 
mögen diese Zeilen für übertrie-
ben halten, aber ich denke, jeder 
weiß, dass ich mich immer dem 
guten Bild verpflichtet fühle und 
das setzt individuelle Kreativität 
auf Grund eigener Ideen voraus. 
Die besten Ergebnisse, auch bei 
Anfängern, entstehen durch 
Konzentration auf ein eigenes 
Thema über lange Zeit. Denn 
nur das garantiert die Tiefe und 
Individualität, die ein gutes Bild 
ausmachen.

Übrigens gehöre ich der „Pho-
tographenlounge Potsdam“ an, 
einer Gruppe, die sich durch 
hohe fotografische Individuali-
tät der einzelnen Mitglieder aus-
zeichnet. Jeder hat sein eigenes 
fotografisches Thema, und gera-
de diese Vielfalt macht den Reiz 
dieser Vereinigung aus. Nach-
dem ich das Thema „Relics of the 
Russians“ präsentiert habe, wür-
de wohl keiner von den Kolle-
gen auf die Idee kommen, auch 

durch die alten Kasernengelän-
de zu streifen. Oder nehmen wir 
die brillante Arbeit von Monika 
Schultz-Fieguth über das Kloster 
Heiligenkreuz - selbstverständ-
lich ist ein solches Thema für 
alle andern passee. Wer möchte 
auch gerne zu seinen Bildern 
den Kommentar hören. „Zu viel 
Zitat“...

Ich denke, eine hohe Moral 
als Maßstab bei den eigenen 
Ansprüchen ist der einzige Weg, 
um Plagiate einzudämmen und 
die Fotolandschaft kreativer 
und vor allen Dingen innova-
tiver zu gestalten.

Manfred Kriegelstein

Verstecken: Nachdem dieses 
Bild von mir vor vielen Jahren 
erstmalig in den Katalogen in-
ternationaler Salons veröffent-
licht wurde, kam es in den Fol-
gejahren zu einem Boom von 
Fotos die Kinderspiele mit Ver-
wischungstechnik zeigten...
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Auf dem Weg zum guten Bild	
mit erfolgreichen Fotografen

Manfred Kriegelstein  
Deutscher und Norddeutscher Fotomeister 2010

Ästhetik der Vergänglichkeit 

Seit Jahre liebe ich es, die Ästhetik der Vergänglichkeit photogra-
phisch umzusetzen – vorzugsweise in Bildern alter Räume.

Im Bundesland Brandenburg, rund um Berlin, gibt es noch zahl-
reiche verlassene Militärliegenschaften der ehemaligen DDR. Ein El-
dorado für dieses Thema.

Seit einigen Jahren beobachte ich mit meiner Kamera den fort-
schreitenden Verfall der Architektur und die faszinierende Schönheit 
der morbiden Farben.

Natürlich sind die Aufnahmen grundsätzlich vom Stativ entstan-
den. Die Belichtung erfolgte meistens auf die Lichter, um die geheim-
nisvolle Dunkelheit, die in diesen Räumen herrscht, nicht zu zerstö-
ren. Ich habe aber auch überstrahlte Fenster als Stilmittel eingesetzt, 
um eine gewisse surreale Bildwirkung zu erreichen und mich auf das 
Wesentliche, nämlich den Innenraum, zu konzentrieren.

Klar wäre es problemlos möglich, mit HDR Zeichnung im Raum 
und in der Fensterdurchsicht zu erreichen, aber erstens halte ich die-
se Technik für eine temporäre Modeerscheinung, die oft auch über-
trieben wird, und zweitens lenken die Strukturen eventueller Durch-
blicke auch häufig vom Wesentlichen des Bildes ab.

Für mich zeigen diese Werke die Macht der Photographie, weil sie 
einen positiven Extrakt aus einer unwirtlichen Realität ziehen kön-
nen. 

Also, stellen Sie sich vor, ich würde in Begleitung einer Dame der 
„gehobenen Gesellschaft“ diese Russenkasernen betreten; wahr-
scheinlich würde sie sich sehr rasch angewidert abwenden ob des 

Fotomeisterschaften gewinnt 
man nicht zufällig.  Eigentlich 
kann man sie garnicht gewin-
nen. Man muss sie sich redlich 
erarbeiten: Mit Können, Begeis-
terung und Ausdauer.  Diese Ei-
genschaften zeichnen Manfred 
Kriegelstein aus. Deshalb freue 
ich mich besonders, dass er 
spontan anstelle der regelmä-
ßigen Kolumne einen Beitrag 
für die Rubruk „Auf dem Weg 
zum guten Bild...” zugesagt hat. 

Also: Herzliche Gratulation 
und vielen Dank an Manfred 
Kriegelstein. Und Ihnen, liebe 
BSW-Fotografinnen und -Foto-
grafen, wünsche ich viel Freude 
(gepaart mit etwas Nachdenk-
lichkeit) beim Betrachten der 
von ihm aufgespürten Räume.  

Gerhard Kleine

Chaos und des Unrats. Die gleiche Person könnte aber durchaus bei 
einer Vernissage einer renommierten Galerie genau von den dort 
entstandenen Bildern ob ihrer Ästhetik begeistert sein.

Photographie ist für mich Subjektivierung der Umwelt und in Form 
gegossene Emotion.

Also, es kommt nicht wesentlich auf das Motiv an, sondern wie es 
photographisch umgesetzt wird. Gute Photographie sollte immer et-
was von der Seele des Photographen zeigen und damit individuell 
und  in ihrer Bildsprache nicht austauschbar sein.

Das vielleicht auch mal als kleiner Seitenhieb auf die aktuelle Ama-
teurphotographie: In fast allen Katalogen sieht man (meistens) gute 
Bilder – nur sind sie absolut austauschbar.

Man kann keine Handschriften erkennen, weil alles abgekupfert 
wird. (Ich möchte nicht wissen, wie viele Hundertschaften an Photo-
graphen nach meinen ersten Veröffentlichungen vor über 10 Jahren 
die „Beelitz-Heilstätten“ gestürmt haben...).

Das ist deswegen schade, weil dadurch ein großer Teil des  indi-
viduell-kreativen Potentials der deutschen Amateurphotographie 
ungenutzt bleibt.

Wenn Sie jetzt dieses Portfolio sehen, sollten Sie aber bedenken, 
dass Sie immer nur Abbilder der Bilder sehen. Für mich persönlich 
bekommen meine Bilder erst Ihre wahre Wirkung, wenn sie als Hahn-
mühle FineArt Print gerahmt an der Wand hängen.

Manfred Kriegelstein
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Lumix, Erinnerungen, 
Bildrechte...

Manfred Kriegelstein

FOTOpraxis fotopraxis 

Sie werden, liebe Leser, we-
gen des kryptischen Inhalts 

der Überschrift wahrscheinlich 
etwas stutzen. Nun, ich verspre-
che Ihnen, es wird sich alles auf-
lösen...

Es fing damit an, dass ich, wie 
viele meiner fotografischen Al-
tersgenossen, es zunehmend 
unbequem finde, mit einer kom-
pletter Spiegelreflexausrüstung 
loszuziehen – insbesondere bei 
Streetfotografie. Tiefenpsycho-
logisch gesehen, könnte es aber 
auch der typisch männliche 
Wunsch nach neuem techni-
schen Spielzeug gewesen sein, 
der mich dazu brachte, mir eine 
dieser neuen handlichen spie-
gellosen FourThird Kameras mit 
zwei Wechselobjektiven anzu-
schaffen.

Meinem persönlichen Aber-
glauben folgend, dass neue Ka-
meras im ersten Einsatz gute 
Bilder machen sollten, überlegte 
ich mir, wo ich denn hingehen 

und setzte mich vor die Tür. Das 
mache ich häufig, bevor ich in 
einem Stadtgebiet fotografiere; 
ich muss vor dem „ersten Schuss“ 
erst einmal die Atmosphäre 
einfangen und das Leben und 
Treiben auf mich wirken lassen. 
Meine Freunde würden vielleicht 
behaupten, das hätte auch viel 
mit meiner Vorliebe für Kuchen 
und Gebäck zu tun – aber das ist 
natürlich üble Nachrede...

So langsam erinnerte ich mich, 
wie es Ende der 70er Jahre war. 
Ich habe das damals vor dem 
Zerfall stehende Viertel schon 
fotografiert, bevor es den Begriff 
Hausbesetzer gab. Die Farben 
des Zerfalls prägten wahrschein-
lich in jener Zeit meine fotogra-
fische Vorliebe für morbiden 
Charme. 

Ein Unterschied stach mir jetzt 
natürlich sofort ins Auge – sämt-
liche Häuser waren restauriert, 
aber sie strahlten irgendwie eine 
andere Art von Morbidität aus. 

Es dauerte auch nicht lange, 
bis mich das „fotografische Jagd-
fieber“ packte und ich in den 
Straßen meine Bilder fand. 

Natürlich gehörten auch Fo-
tos der Menschen dort zu mei-
ner Bildstrecke – aber was nun? 
Plötzlich kommen einem wieder 
die warnenden Beiträge der Fa-
chanwälte in diversen Fotozeit-
schriften ins Bewusstsein. Nein 
ich habe von den abgebildeten 
Personen kein unterschriebenes 
Release in fünffacher Ausferti-
gung, möglichst mit notarieller 
Beglaubigung! 

technischen Entwicklung sind 
wir Fotografen in den letzten 15 
Jahren wirklich in ein Paradies 
gekommen. Was aber die Life-Fo-
tografie angeht, haben sich die 
Dinge dramatisch verschlech-
tert. Wenn man den Leuten, die 
man fotografiert hat, früher ein 
Bild von ihnen vorbeibrachte, 
war man der Freund der Familie. 
Wenn man sie dann zur Ausstel-
lung eingeladen hat, in der das 
Werk hing, waren sie voller Stolz 
und Dankbarkeit. Wahrscheinlich 
gab es Anfang der 80er Jahre 
auch nicht so viele schlecht lau-
fende Anwaltspraxen...

könnte. Da fiel mir ein Thema 
ein, dass ich nach Erscheinen 
meines Buches (Rückseite einer 
Stadt) vor ca. einem Vierteljahr-
hundert nicht mehr angefasst 
hatte: Berlin-Kreuzberg, speziell 
das Viertel SO36. 

Also, die Kamera mit zweitem 
Wechselobjektiv passte bequem 
in eine Fotojacke und ermöglich-
te mir einen Brennweitenbereich 
von 28 bis 400 mm (umgerech-
net auf Kleinbild).

Für die meisten Leser die-
ses Magazins, die sicher nicht 
in Berlin leben, eine kleine An-
merkung: Ich habe niemals das 
Gefühl von Unsicherheit gehabt. 
Im Gegenteil, die Menschen in 
Kreuzberg sind ausgesprochen 
freundlich und kommunikativ. 
Also, auch in dieser Hinsicht ist 
Berlin immer eine (fotografische) 
Reise wert.

Am Ziel angekommen, such-
te ich mir erst einmal ein Cafe 

Die Tags der „Grafitteure“ und 
die oft Zentimeter dicken Schich-
ten der Plakate aus Szene und 
Subkultur vermitteln irgendwie 
den Eindruck eines Postmoder-
nisierungszerfalls. Auch noch 
etwas anderes war auffällig: Frü-
her konnte man ungehindert die 
pittoresken Hinterhöfe erreichen, 
heutzutage sind sämtliche Häu-
ser verschlossen und mit Klingel-
anlagen versehen. 

Während sich damals die sozi-
alen Kontakte hauptsächlich auf 
den Höfen und nur zum Teil auf 
der Straße abspielten, überneh-
men heutzutage die wie Pilze 
aus dem Boden geschossenen 
Kneipen, Bäckereien und Cafes  
die Rolle der Kommunikations-
zentren. Das gesamte Straßen-
leben strahlt eine ungeheure 
Lebendigkeit und positive Span-
nung aus. 

Ein wenig erinnerte mich die 
Stimmung an die Szene im Pari-
ser Viertel  Montmartre.

Das ist auch praxisfern: Geht 
man vor einer Aufnahme zu den 
Personen und bittet um eine 
schriftliche Erlaubnis, ist die foto-
grafische  Situation vorbei. Wür-
de man es hinterher versuchen, 
würde man so behandelt werden, 
als ob man ihnen einen 20 Jahre 
alten französischen  Gebraucht-
wagen andrehen will. Aus die-
sem Grund sehen Sie hier auch 
nur ein Bild ohne identifizierbare 
Person!

Es ist natürlich albern, immer 
von den „guten alten Zeiten“ zu 
sprechen, denn hinsichtlich der 

Auch im Kleinen haben sich 
die Dinge geändert. Früher hieß 
eine Reportagekamera schlicht 
Leica M4 - heute läuft man mit 
einer Panasonic Lumix DMC G2 
durch Kreuzberg. 

Aber Spaß macht es sehr!

Manfred Kriegelstein

Photoshop CS5 – Einsteigen oder Umsteigen leicht gemacht 
Mit dem richtigen Wegweiser– Tipps von Manfred Kriegelstein 

Adobe Photoshop CS5 für digitale Fotografie Maike Jarsetz
Verlag: Galileo Design ISBN: 978-3-8362-1569-5  
2 DVDs – 12 Stunden Gesamtspielzeit – 39,90 €

Also, ich will mich gleich vorweg outen, ich gehöre zu denen, die sich gerne mal am Bildschirm „berieseln“ 
lassen. Außerdem habe ich mit vielen Fotografen eine ausgeprägte visuelle Auffassungsgabe gemein. 
Um sich in die Materie einführen zu lassen oder auch Vergessenes wieder in Erinnerung zu rufen, ist dieses 
Schulungsvideo von Marc Wolf perfekt. Es hat eine klare Gliederung und damit die Möglichkeit, sich die 
Reihenfolge der gewünschten Themen selber zu wählen. Die angenehme Dozentenstimme rundet das 
überaus positive Gesamtbild ab. Eine absolute Empfehlung für jeden, der auf CS5 umsteigt oder auch für 
die wohl eher selteneren Neueinsteiger.

Adobe Photoshop CS5 – Die Grundlagen Marc Wolf
Der perfekte Einstieg in die Bildbearbeitung mit Photoshop CS5
Verlag: Galileo Design ISBN: 978-3-8362-1569-5
DVD – 10 Stunden Gesamtspielzeit – 34,90 €

Hier habe ich versucht,  das kul-
turelle Spannungsfeld zwischen 
MultiKulti und Sprayerszene in 
Kreuzberg in einem Bild wieder 
zu geben.

Der kundige Leser dieses Magazins hat den Namen dieser Autorin sicher schon öfter in meiner Rezensi-
onsreihe gelesen. Das hat einen ganz schlichten Grund, die ist einfach Klasse! Nicht zuletzt, weil sie als 
ausgebildete Fotografin mit den spezifischen Problemen des fotografischen Alltags in der digitalen Welt 
bestens vertraut ist und weiß, wovon sie redet. 
Auch hier eine didaktisch hervorragende Gliederung mit leichtem Zugriff auf die einzelnen Themen. Un-
glaublich umfangreich und detailliert, für alle Bedürfnisse und Fragestellungen rund um Photoshop CS5 
und Bridge geeignet. Ein „Muss“ für jeden CS5-Nutzer!

Jede neue Version von Photoshop sichert auch immer den Umsatz der Verlage. 
Das Buch von Isolde Kommer und Tilly Mersin zeichnet sich aber auch für den Kunden durch ein ausge-
zeichnetes Preis/Leistungsverhältnis aus. Alles was man über die neue Version CS 5 wissen muss, findet 
man in dem Werk. Sämtliche Funktionen sind übersichtlich dargestellt und gut erklärt – übrigens auch 
hinsichtlich der Bridge, die bei CS5 stärker ins Programm integriert wurde. 
Das Buch ist wegen der gut gegliederten Kapitel durchaus für Einsteiger geeignet, in der sehr umfang-
reichen Darstellung sind aber auch sehr viele Neuerungen für den geübten Anwender zu finden.

Adobe Photoshop CS5  – Für professionelle Einsteiger  
Isolde Kommer/Tilly Mersin
Verlag: Markt+Technik ISBN: 978-3-8272-4657-8 
496 Seiten,1DVD, 4-farbig, Bilderdruck – 24,95 €
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Na bitte – geht doch!
Manfred Kriegelstein

FOTOpraxis fotopraxis 

Einige von Ihnen, liebe Leser, 
werden sich sicherlich noch 

an meinen Artikel „7-0-9“ in 
der Sammellinse erinnern (SL 
03/2007). So sehr das Verhalten 
der seinerzeit Verantwortlichen, 
das eine Mischung aus Dumm-
heit, Inkompetenz und Vertu-
schung darstellte, ein Ärgernis 
war: In der Konsequenz bewegt 
sich etwas in der bundesdeut-
schen „Jurierungslandschaft“. 
Das Bewusstsein für Probleme 
bei der Bewertung von Wettbe-
werbsbildern und beim Procede-
re der Jurierungen ist zweifellos 
gestiegen.

Natürlich gibt es auch die 
ewig Gestrigen (das haben wir 
schon immer so gemacht...), 
aber das kenne ich schon aus 
den „Neunzigern“, als ich mich 
vehement für die digitale Bild-
bearbeitung eingesetzt habe 
und mich manche am liebsten 

auf den virtuellen Scheiterhau-
fen gestellt hätten (übrigens die 
Gleichen, die heute das aufwen-
digste Digitalequipment besit-
zen)!

Die erste Jurykonferenz des 
DVF im April dieses Jahres in Ber-
lin war ein guter Anfangserfolg. 
Natürlich haben wir jetzt auch 
nicht unmittelbar mehr gute Ju-
roren als vor dem Treffen, aber 
wir sind auf dem Weg eine pro-
fessionellere, gerechtere und 
vor allen Dingen transparentere 
Durchführung von Jurierungen 
zu gewährleisten.

Ich denke, dass es Wilfried 
Müller und mir als Referenten 
gelungen ist, die Teilnehmer 
davon zu überzeugen, dass ein 
Punktesystem antiquiert ist und 
die bisherige „geheime Jury“, 
bei der die Juroren nicht mitein-
ander kommunizieren können, 
sogar ein fachlich fundiertes Er-
gebnis verhindern.

Es wird gelegentlich darauf 
verwiesen, dass die Wettbe-
werbsteilnehmer die Punkte-

bewertung zur Einschätzung 
des eigenen Leistungsstandes 
wünschen. Diese Vorstellung 
ist allerdings schon immer eine 
große Selbsttäuschung gewe-
sen, da die Vergabe von Zahlen 
eine Präzision vortäuscht, die 
schlicht nicht vorhanden ist!

Da eine moderne Jury von 
Beginn an im Sinne eines Gut-
achtergremiums miteinander 
sprechen wird, ist die Vergabe 
von Punkten sowieso obsolet – 
sonst müsste man ja die gegen-
seitige Punkthöhe aushandeln, 
was sicherlich unsinnig ist.

Fazit: Das beste Verfahren ist 
wohl das „Rundensystem“, bei 
dem in mehreren Durchgängen 
die Menge der eingereichten 
Bilder durch offenes Votum im-
mer weiter „verdichtet“ wird.

Um innovativen oder umstrit-
tenen Bildern eher eine Chance 
zu geben weiter zu kommen, 
hat sich der „Juryjoker“ bewährt. 
Das bedeutet, dass jeder Juror 
die Möglichkeit erhält, natürlich 
im vorher festgelegten Rahmen, 

ein Bild auch ohne Zustimmung 
der Mitjuroren eine Runde wei-
ter zu bringen, um es nochmals 
zur Diskussion zu stellen.

Übrigens, die Befürchtung 
vieler Veranstalter, eine offene 
Diskussionsjury würde die Ju-
ryarbeit endlos in die Länge zie-
hen, ist absolut unbegründet. 
Nach meinen Erfahrungen ist 
man sich in der Trennung von 

„Spreu und Weizen“ weitgehend 
einig. Weniger als drei Prozent 
der Bilder haben in der Regel 
Diskussionsbedarf – darunter 
sind dann aber auch die, auf die 
es ankommt!

Ich denke, jedem ist auch 
klar, dass die Zeit des „Quoten-
direktors“ vorbei ist. Diese Un-
sitte, den Sparkassendirektor 
mit in die Jury zu nehmen, nur 
weil man in seinen Diensträu-
men ausstellen will, ist einer 
der größten Fehler der Vergan-
genheit und eine Missachtung 
der Teilnehmer, die sich oft viel 
Mühe gegeben haben und ein 
Anrecht auf eine fachgerechte 
Beurteilung ihrer Bilder haben.
In der Regel tut man einem 
solchen Menschen gar keinen 
Gefallen, wenn man ihn am 
Wochenende von seiner Familie 
holt um ihm eine völlig bran-
chenfremde Aufgabe zu über-
tragen, bei der er meint, auch 
noch eine gute Figur machen 
zu müssen – schließlich ist er ja 
der Direktor...

Oder wie würden Sie sich 
fühlen, wenn man Sie verpflich-
ten würde, am kommenden 
Wochenende als Juror bei der 
Vergabe des deutschen Lite-
raturpreises mitzuwirken? Der 

„Sparkassendirektor“ steht hier 
natürlich als Synonym für bran-
chenfremde Debütanten. Das 
heißt aber nicht, dass jeder, der 
sich erfolgreich mit Fotografie 
beschäftigt, ein guter Juror sein 
muss – mitnichten!

Wichtig für die Kompetenz 
eines Jurors ist die Kenntnis 
der spezifischen fotografischen 

Szene, aus der die Teilnehmer 
stammen und damit die Art und 
das Niveau der Bilder, die bei 
einem solchen Wettbewerb zu 
erwarten sind. 

Natürlich stellt sich jetzt die 
Frage: „Wo kommen solche Leu-
te her? Die müssen ja auch mal 
angefangen haben“. Also, wenn 
ich die Wahl habe, setze ich 
mich als Beifahrer lieber in das 
Auto von jemanden, der keinen 
Führerschein, aber 20 Jahre un-
fallfreie Fahrpraxis hat, als zu 
einem Führerscheinneuling! 
Will sagen, die Erfahrung und 
der Erfolg sind entscheidend!

Wenn wir neue Juroren her-
anziehen wollen, dann sollten 
wir sie erst einmal einige Male 
als Juryassistenten fungieren 

lassen. Juryassistenten gehören 
der Jury an, aber ohne Stimm-
recht, sie dürfen – nein sollten 
allerdings ihre Meinung sagen, 
so kann man ihre Fähigkeiten 
schon mal grob einschätzen. 
Auf diesem Wege können In-
teressierte Erfahrung sammeln 
ohne Schaden anzurichten.

Es wäre auch zu überlegen, 
ob man nicht besser vier statt 
drei oder fünf Juroren nehmen 
sollte, um nicht die Urteilsfin-
dung durch bloßes Überstim-
men zu erreichen. 

Wenn man der Philosophie 
folgt, dass ein Bild besser be-
urteilt werden kann, wenn sich 
die begutachtenden Juroren 
darüber austauschen, dann ist 
es zwingend, diesen Prozess 

nicht einer unter Umständen 
zufälligen Abstimmungspraxis 
zu überlassen. Diese Änderung 
der bestehenden Regel wäre 
zumindest mal bedenkenswert.

In der „Berliner Konferenz“ 
(klingt das nicht schon nach 
großartiger Historie?) wurde 
auch deutlich, dass bei der Be-
urteilung der Einsendungen der 
Bewertung der Präsentation 
mehr Gewicht eingeräumt wer-
den sollte.

Ich hoffe, dass dadurch die 
Anzahl der lieblos eingereich-
ten Produkte der Discountbe-
lichter zurückgehen wird, die 
mehr an billige Glanzbroschü-
ren erinnern, die gewöhnlich 
dem kostenlosen Wochenblatt 
beiliegen, als an individuelle Fi-

neArtPrints. Denn kaum etwas 
tut mehr weh, als wenn man als 
Juror ein fotografisch gut umge-
setztes Bild auf einem solchen 
Billigmedium sieht.

Sollten jetzt Veranstalter 
noch an den „alten Jurierungs-
zöpfen“ festhalten, muss den 
Teilnehmern dieser Art Wett-
bewerbe klar sein, dass sie eine 
eher drittklassige Veranstaltung 
unterstützen und eine fachge-
rechte Beurteilung ihrer Bilder 
wohl weitgehend zufällig ist!

Ich vermute, mit dieser letz-
ten Bemerkung habe ich mir 
jetzt wieder ein paar „Freunde“ 
gemacht...

Manfred Kriegelstein

„Skulptur“: Ein Bild, das in einer Jury sicher Diskussionsbedarf hat, und dem eine anonyme Punktwer-
tung wahrscheinlich nicht gerecht werden könnte.

Wer seinen digitalen Workflow verbessern will, hat mit diesem Buch von Uwe Steinmüller und Jürgen Gulbins sicher-
lich das Standardwerk in den Händen. 
Alle Schritte von der Aufnahme über Bildbearbeitung und -verwaltung bis  hin zur optimalen Ausgabe werden 
detailliert beschrieben und diverse mögliche Alternativen aufgezeigt. Alleine die vielen Möglichkeiten der RAW-
Konvertierung füllen ein umfangreiches Kapitel und lassen keine Fragen offen. 
Der Digitaldruck, ein entscheidendes Kapitel auf dem Weg zu guten Bilden, wird umfangreich und verständlich 
erläutert.  Das ist sicherlich kein Buch zum Lesen, aber ein perfektes Nachschlagewerk und für jeden geeignet, der 
ein solides Grundwissen hat und mehr wissen möchte oder Antworten auf Fragen sucht, die er bisher nicht finden 
konnte.

Neue Lesetipps von Manfred Kriegelstein
Handbuch Digitale Dunkelkammer Vom Kamera-File zum perfekten Print
Uwe Steinmüller/Jürgen Gulbins – ISBN: 978-3-89864-644-4 – 637 Seiten – komplett in Farbe – Festeinband dpunkt.verlag € 49,90

Das Thema Landschafts- und Naturfotografie gehört meiner Meinung nach zu den schwierigsten fotografischen 
Disziplinen. Daher war ich sehr neugierig, wie das Autorenduo Bartocha/Botzek dieses Thema didaktisch vermit-
teln wird. Sandra Bartocha kenne  ich schon lange aus der „Potsdamer Fotoszene“ als beeindruckende Landschafts-
fotografin und habe schon viele Ihrer Bilder in Ausstellungen oder Präsentationen gesehen. Um schon mal das Fazit 
vorweg zu nehmen: Das Buch ist Klasse! Beide Autoren schaffen nämlich etwas, was nicht selbstverständlich ist 

– gute Bilder und gute Erklärungen in einem Werk zu vereinen! 
Es werden nicht nur die bekannten Gestaltungsregeln vermittelt, sondern auch wichtige Tipps für die passenden 
Wetter- und Lichtstimmungen gegeben. Wer sich der Landschafts- und Naturfotografie widmen will, ist nach der  
Lektüre dieses tollen Buches einen großen Schritt weiter.

Die Fotoschule in Bildern. Naturfotografie Das Praxisbuch für Naturmotive
Sandra Bartocha, Markus Botzek – ISBN: 978-3-8362-1456-8 – 270 Seiten  – komplett in Farbe, mit DVD – Galileo Design € 29,90

Wenn man den Titel des Buches mit dem Inhalt vergleicht, wird man sicher einiges vermissen. Aus der Menge der 
unendlichen Motivvielfalt, die denkbar ist, hat David duChemin sich schwerpunktmäßig der Menschen- und Reisefo-
tografie gewidmet. Dieses allerdings mit großem Engagement und viel Feinfühligkeit. 
Seine Stärke liegt sicher nicht im perfekten Bild (wie anders wäre ein Titelbild mit solch unnötigen Gestaltungsfehlern 
zu erklären?) als vielmehr darin, Wege aufzuzeigen, sich dem Motiv zu nähern. Er erklärt die emotionale Einstellung, 
die wichtig ist, die „Aura“ einer Situation zu erfassen, um das Bild zu erkennen, besser es zu erspüren. 
Ich denke, man kann aus dem Buch viel für die eigene Einstellung zur Fotografie mitnehmen, um dann im Idealfall 
vielleicht mit dem eigenen Wissen über Gestaltung und Bildaufbau zu Spitzenbildern zu kommen.

Auf der Suche nach dem Motiv Ihre Visionen in Bildern 
David duChemin – ISBN: 978-3-8273-2890-8 – 272 Seiten  – 4-farbig, Bilderdruck – Addison-Wesley € 39,80
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Wie viele Worte sagt ein Bild?
Manfred Kriegelstein

FOTOpraxis fotopraxis 

Ungewöhnliche Bilder des Alltags, Widersprüche und Kontraste 

Eine Frau als Fotografin in Afghanistan – eigentlich ein schwer vorstellbarer  Gedanke, wenn man das Bild dieser 
Region vor Augen hat, das durch die Presse vermittelt wird. Umso spannender ist es, die Bilder von Veronika 
Picmanova zu sehen. Die Fotografin hat zwei Jahre in Afghanistan gelebt und intensiv fotografiert. Sicher, man 
kann keine perfekt gestalteten Superbilder erwarten. Ich denke, dazu sind die Begleitumstände auch zu schwierig. 
Aber ich hatte bei der Beschäftigung mit dem Buch das intensive Gefühl von Wahrheit. Im Gegensatz zu der oft 
politisch gefärbten Berichterstattung der Weltpresse stellt man in den Bildern und Texten von Frau Picmanova 
einen authentischen Umgang mit der Situation fest. Alles in allem eine interessante journalistische Arbeit, bei 
der das „weibliche Auge“ durchaus zu spüren ist.

Neue Lesetipps von Manfred Kriegelstein

Während zu analogen Zeiten das Erstellen eines Panoramabildes hochwertigen Spezialkameras vorbehalten 
war, ist in der digitalen Zeit durch das so genannte  „stitching“, so heißt das Montieren von Reihenaufnahmen, 
die Herstellung eines Panoramas für nahezu jeden Fotografen möglich. Thomas Bredenfeld geht in seinem 
umfangreichen Werk auf jeden Aspekt hinsichtlich Hard- und Software in der Panoramafotografie ein. Neben 
einem historischen Abriss der verschiedenen Kameras für Panoramafotografie und dem nötigen Equipment in der 
heutigen Zeit zeigt er auch jeden einzelnen Softwareschritt, der für das Montieren von Einzelbildern notwendig 
ist. Sämtliche Abfolgen können an den Beispielen auf beiliegender CD problemlos nachvollzogen werden. Wer 
sich für Panoramafotografie interessiert, wird an dem Buch auf jeden Fall seine Freude haben. 

Porträt- und Menschenfotografie war schon immer einer der wichtigsten Bereiche der Fotografie. Nur war zu 
analogen Zeiten die Optimierung im Sinne einer „Verschönerung“ nach der Aufnahme eine eher undankbare Auf-
gabe. Make Up und Licht mussten optimal sitzen, sonst war hinterher kaum noch etwas zu retten. Natürlich sollte 
auch im digitalen Zeitalter der größte Wert auf eine perfekte Aufnahme gelegt werden – dennoch hat man mit 
Photoshop diverse Werkzeuge zur Verfügung, die ein nachträgliches Bearbeiten von Porträtfotos zum Vergnügen 
machen. Eine Virtuosin in der Porträtretusche ist zweifelsohne Maike Jarsetz. In ihrem neuesten Werk zeigt sie in 
beeindruckender Didaktik, wie man zum Beispiel Hautunreinheiten, Blitzflecken und Falten optimal retuschieren 
kann. Die beiliegende DVD ermöglicht ein synchrones Training an Hand der Bildbeispiele. Für Porträtfotografen 
ist dieses Werk eine absolute Empfehlung.

Die „Gebildeten“ unter Ihnen, 
liebe Leser, kennen bereits 

die Antwort: Über tausend!

Jeder erzählt es jedem, aber ist 
es deswegen richtig? Jahrzehn-
telang wurde ja auch Kindern 
eingebläut, Spinat enthalte be-
sonders viel Eisen. Heutzutage 
weiß man,  dass das absoluter 
Blödsinn ist.

„Das Bild sagt mir gar nichts“ 
– diesen Satz hat in ähnlicher 
Form sicher schon jeder von Ih-
nen einmal gehört, und das zu 
einem Foto, das Ihnen vielleicht 
besonders gut gefallen und 
sehr viel „gesagt“ hat. Was hat 
es denn dann mit den „tausend 
Worten“ auf sich? 

Was unterscheidet denn nun 
ein Foto von unserem Modell-
text mit tausend Worten?

Egal wo auf der Erde man 
einem Menschen ein Bild zeigt, 
vermittelt man auf jeden Fall 
eine visuelle Information und 
erzeugt Emotionen. Fazit: Fo-
tografie ist international und 

„spricht die Weltsprache“!

Welche Unterschiede gibt es 
zwischen der Wahrnehmung 
von Text und Bildern?

Normalerweise geht man auf 
einen Text eher neutral zu – es 
sei denn, es ist ein Autor, den 
Sie kennen und mit dem Sie  ge-
wisse Erwartungen verbinden.

Bilder sieht man niemals 
unvoreingenommen! Alleine 
schon deswegen, weil man un-
zählige Bilder im Kopf hat, die 

Solch ein klassisches Porträt  findet in der 
Regel eine breite Akzeptanz und vermit-
telt sich quasi selbst. Ich denke, mit be-
schreibenden Worten könnte man nicht 
mehr erreichen. 

Dieses Bild aus meiner Ausstellung „ArsMorbiduum“ spricht sicherlich nicht jeden an. Als ich es 
fotografierte, hatte ich sofort die Assoziation „Porträt eines Depressiven“. Einige Künstler, de-
nen ich das Bild zeigte, hatten – ohne Hinweis – den gleichen Gedanken. Es gibt aber durchaus 
auch Fotografen, denen dieses Bild „nichts sagt“. In diesem Fall würden wohl „tausend Worte“ 
über das Thema Depression mehr vermitteln.

Thomas Bredenfeld – Das Praxisbuch Digitale Panoramafotografie 
Verlag: Galileo Design – ISBN: 978-3-8362-1223-6 – 358 Seiten  – komplett in Farbe, mit DVD € 39,90

Maike Jarsetz – Das Photoshop-Buch People & Porträt inkl. Beauty und Glamour-Retusche 
Verlag: Galileo Design – ISBN: 978-3-8362-1056-0 – 433 Seiten, komplett in Farbe, mit DVD – € 39,90

Veronika Picmanova – Fotoreportage: Afghanistan Leben & Sehen
Verlag: Addison-Wesley – ISBN: 978-3-8273-2843-4 – 272 Seiten, 4-farbig, Bilderdruck – € 39,95

Das ist übrigens einer der Grün-
de, warum man bei guten Bil-
dern auf eine stringente Gestal-
tung achten sollte.

Ähnlich wie in der Literatur 
ist das visuelle Empfinden sehr 
abhängig vom Bildungsstand 

– damit ist natürlich nicht ein 
eventuelles Hochschulstudium 
gemeint, sondern der Grad der 
Vertrautheit mit der Fotografie. 

Sie kennen alle das Beispiel: 
Eine Kollegin zeigt Ihnen Fotos 
von Ihren Kindern und sagt: 

„Sind das nicht tolle Bilder?“ Na 
ja, die Kinder mögen ja ganz OK 

zu einem Teil angeboren, aber 
eben auch sehr abhängig vom 
Grad der Beschäftigung mit der 
Fotografie – aber es ist auf jeden 
Fall international.

Bevor das Modewort „Globa-
lisierung“ in Industrie, Handels- 
und Finanzmärkten aufkam, 
war die Fotografie schon lange 
global...

Fazit: Ein Bild vermittelt mehr 
an Emotionen, als es so mancher 
Beitrag mit tausend Worten ver-
mag, und es ist an keinerlei 
Sprachgrenzen gebunden. Al-
lerdings ist das „Verstehen“ einer 

Nehmen  wir mal an, Sie lesen 
einen Text mit tausend Worten 
(dieser Beitrag zählt 650 Wörter), 
dann sagt der Ihnen in der Regel 
etwas – es sei denn, es handelt 
sich um die Lautpoesie des Da-
daismus, den wir in diesem Zu-
sammenhang mal ausklammern 
wollen. 

Sie müssen mit dem Inhalt 
des Textes, der aus diesen Wor-
ten gebildet wurde, nicht ein-
verstanden sein, aber er gibt Ih-
nen doch eine recht eindeutige 
Information. 

So, nun nehmen Sie doch ein-
mal Ihren „tausend Worte Text“ 
und zeigen ihn einem chine-
sischen Fabrikarbeiter – Sie wer-
den wohl eher auf Unverständ-
nis stoßen. Einen ähnlichen 
Gesichtsausdruck werden Sie si-
cher auch bei einem deutschen 
Analphabeten hervorrufen.

unbewusst mit dem Gesehenen 
verglichen – besser abgegli-
chen – werden. Wir betrachten 
Bilder viel irrationaler als Texte 
und entsprechend emotionaler 
reagieren wir. 

Natürlich kann uns ein Text 
auch verstimmen, wenn wir ihn 
inhaltlich so gar nicht teilen 
können – vielleicht reagieren Sie, 
liebe Leser, gerade ähnlich beim 
Lesen dieser Zeilen...

Diese Art gezielter emotio-
naler Reaktion meine ich aber 
nicht, sondern eher das, was 
uns unbewusst, gefühlsmäßig 
bewegt, wenn wir ein Bild se- 
hen. Es gibt einen wesentlichen 
Unterschied in der Wahrneh-
mung zwischen Texten und Bil-
dern. Texte werden in der Regel 
sequentiell, das heißt Wort für 
Wort erfasst. Bilder hingegen 
nehmen wir ganzheitlich wahr. 

sein, aber die Bilder sind wohl 
eher unterdurchschnittlich.

Hingegen wird das Herz 
eines jeden Fotografen höher 
schlagen, wenn er aus einem 
eigentlich banalen Motiv durch 
Farb- und Formgestaltung ein 
Spitzenbild gemacht hat – vor 
allen Dingen, wenn kompetente 
Betrachter das auch so emp-
finden. Aber genau um diese 
Kompetenz geht es, wenn man 
bei einem Bild nicht nur das Mo-
tiv erkennen, sondern auch die 

„künstlerische Potenz“ fühlen 
möchte. Dieses „Erspüren“ der 
Kreativität eines Bildes ist sicher 

Fotografie oft sehr abhängig 
vom „Bildgefühl“ des Betrach-
ters und damit nicht ganz so 
zielgerichtet wie ein Text. 

Für mich persönlich gehört 
aber das Ansprechen von Emo-
tionen und das Vermitteln von 
subjektiven Sichten zu den 
spannenden Eigenschaften der 
Fotografie, die ich nicht missen 
möchte.

Manfred Kriegelstein
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Manfred Kriegelstein
Schwarzenberg – ein Modell?

Fotografen sind meistens einsame Wölfe – zumindest beim Fotogra-
fieren. Wer ernsthaft und konzentriert zu Bildern kommen will, wird 

das in der Regel nicht im Rudel tun. Entsprechende Veranstaltungen, 
bei denen „ein Dutzend Rohre“ – oft unter Missachtung der Menschen-
rechte – auf ein Motiv , in der Regel weibliches Modell,  gerichtet sind, 
sehe ich mal der Didaktik geschuldet und von der fotografischen 
Relevanz als eher grenzwertig.

So, der Wolf hat seine Beute – was nun? Fotografen sind zwar bei 
der Aufnahme einsam, aber spätesten für die Präsentation ihrer Werke 
brauchen sie ein (im idealen Fall) kompetentes Publikum. 

Welche Formen der fotografischen Kommunikation bzw. Präsenta-
tion gibt es denn nun eigentlich?

Der arrivierte Fotograf wird sicherlich die Personalausstellung in 
einer renommierten Galerie mit fachkundigen Besuchern bevorzugen. 
Der Vorteil liegt in der Möglichkeit, eine geschlossene Arbeit in bester 
Qualität über einen längeren Zeitraum zu präsentieren. Individuelle 
Diskussionen sind dabei aber eher die Ausnahme. Allerdings ist das 
sicherlich kein Modell für die Masse der Fotografen, insbesondere 
nicht für das Gros der Amateure. Internetforen sind heutzutage 
wahrscheinlich die am weitesten verbreitete Form der fotografischen 
Kommunikation, allerdings mit erheblichen Einschränkungen. Erstens 
können auf dem Monitor lediglich Abbilder eines Bildes gezeigt 
werden; schon wegen der Kalibrierungsproblematik ist eine solche 
Darstellung von der Qualität eines FineArt-Prints meilenweit entfernt! 
Zweitens gehorchen die Kommentare in solchen Foren häufig wohl 
eher gruppendynamischen Aspekten als fotografischer Kompetenz. 
Drittens sind den Ideenklauern und Nachahmern Tür und Tor geöffnet, 
und davon wird reichlich Gebrauch gemacht!

Fotogruppen oder -clubs haben für Fotografen sicherlich die läng-
ste Tradition als Kommunikationsforen. Sie gibt es schon seit über 100 
Jahren in den unterschiedlichsten Formen, sei es aus eigener Initiative 
oder im Rahmen sozialer Aktivitäten von Firmen oder Institutionen. 
Den Problemen dieser Art fotografischer  Organisation habe ich mich 
ja schon gelegentlich gewidmet und möchte auch im Rahmen dieses 
Beitrags einige Gedanken dazu kundtun. 

Es liegt in der Natur der Sache, dass diese Gruppierungen in der 
Regel geographisch organisiert sind. So gibt es in den Großstädten 
in einzelnen Stadtteilen Fotoclubs oder auf dem Werksgelände der 
Betriebe Firmenfotogruppen. Die Interessen der Mitglieder sind aber 
meistens sehr unterschiedlich. Einige sind nur an fotografischer Tech-
nik interessiert, andere genießen vielleicht nur den sozialen Kontakt 
und wieder andere sind intensive Wettbewerbsfotografen. Das kann 
gut funktionieren, so lange sich keiner unter- oder überfordert fühlt. 

Nach den jahrelangen Kontakten zu diversen Clubs hat sich bei mir 
die Überzeugung gefestigt, dass es überwiegend die Unterforderung 
der ambitionierten Mitglieder ist, die zu Frust führt. Ein guter Freund 
und brillanter Amateurfotograf gestand mir neulich, dass er wohl 
seinen Club verlassen wird, weil er die schon lange bestehende foto-
grafische Stagnation in der Gruppe unerträglich findet. 

Wenn man sich die Liste der deutschlandweiten Wettbewerbser-
folge ansieht, dann fällt auf, dass die erfolgreichen Teilnehmer häufig 
Einzelmitglieder bzw. Direkteinsender sind. Wenn man intensiver 
nachforscht, stellt sich heraus, dass diese Fotografen fast immer auf 
eine frühere Club-Vergangenheit zurück blicken können.

Die Begründung für das Abwenden vom Clubleben ist fast immer 
gleich. Die „Null-Bock Mentalität“, die in vielen Vereinen in Bezug auf 
engagierte Fotografie herrscht, wird von den ambitionierten Fotogra-
fen als kreative Bremse empfunden. Eine theoretische Lösung wäre 
natürlich das Zusammenfassen leistungsähnlicher Amateurfotografen 
in eigenen Gruppen. Leider ist das in der Praxis nicht umzusetzen, 
weil die Entfernungen selbst für eine Fahrt im Monat wohl zu groß 
wären.

Der aufmerksame Leser wird sich wahrscheinlich schon gefragt 
haben, was der Titel dieses Beitrags mit den bisherigen Ausführungen 
zu tun hat. Wer oder Was, zum Teufel, ist Schwarzenberg? Nun, Schwar-
zenberg ist eigentlich nur ein Dorf im Bregenzer Wald, also nicht weit 
vom Bodensee in Österreich gelegen. Interessant ist, was dort einmal 
im Jahr passiert. Dort trifft sich seit über 30 Jahren einmal jährlich der 

„Fotokreis Schwarzenberg“ zum intensiven fotografischen Austausch. 
Es sind jeweils rund 25 Fotografen,  die sich dort für eine Woche in 
kreative Klausur begeben, Erfahrungen austauschen und Fachreferen-
ten einladen (ich hatte dieses Jahr zusammen mit Monika Schulz-Fie-
guth die Ehre, dort vortragen zu dürfen). Die Teilnehmer kommen aus 
den unterschiedlichsten Gegenden und Clubs. Ihnen ist eines gemein: 
Die intensive, ambitionierte Beschäftigung mit Fotografie.

Ich habe selten in einer so zahlenmäßig begrenzten Gruppe eine 
solch enthusiastische Begeisterung bei hohem fotografischen Niveau 
erlebt. Also, der Gedanke ist, ob man nicht solche zweckorientierten 
Treffen für interessierte Fotografen, die sich intensiv mit Fotografie 
beschäftigen wollen, als Mittel gegen den weit verbreiteten „Ver-
einsfrust“ etablieren könnte. Ich denke, die Sache ist es wert darüber 
nachzudenken...

Ein Bild, das bei der Aufnahme Ruhe benötigt und sicherlich interes-
sant wäre für eine  Diskussion in einer engagierten Fotorunde

FOTOpraxis
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Files oder Fine-Art? 

Früher (daran merkt man auch wieder, wie die Zeit vergeht...) galt 
das Negativ oder das Diapositiv als das „Original“ einer Fotogra-

fie. Als handelbares Objekt wurde aber auch der vom Fotografen 
persönlich in der Dunkelkammer hergestellte Originalabzug - ein so 
genannter „Vintage Print“ akzeptiert - sofern er signiert und num-
meriert war.

Natürlich kam es auch vor, dass man Diapositive kopiert und zum 
Beispiel als Druckvorlage an Verlage geschickt hat, was in der Regel 
aber mit Qualitätsverlusten einherging.

Alles in allem kann aber feststellen, dass der Fotograf zu analogen 
Zeiten die Verfügung über seine Originale schon recht gut in der 
Hand hatte.

Wie sieht es denn nun in der „digitalen Zeit“ aus? 

Im Gegensatz zu einem analogen Duplikat ist jede digitale Kopie 
mit der Ausgangsdatei absolut identisch. Es gibt keine Einbuße hin-
sichtlich Qualität und Verwendbarkeit. Das bedeutet, dass jeder, der 
über  solche Bilddaten verfügt, in der Lage ist, Aufsichtsbilder in der 
gleichen Perfektion herzustellen wie der  ursprüngliche Autor.

Sie sehen, liebe Leser, das Urheberrechtsproblem ist heutzutage 
gewaltig. Wenn ich bedenke, wie viel hochauflösende Dateien von 
meinen Bildern in den zahlreichen Verlagen herumgeistern, kann 
mir Angst und Bange werden (Der geschätzte Verleger dieses hoch 
angesehenen Magazins möge mir verzeihen...).

Jeder, der im Besitz  dieser Bilddateien ist, kann Fine-Art Prints 
anfertigen, die sich von den Originalen des Autors nicht unterschei-
den und sie als solche natürlich auch anbieten – natürlich ist das 
verboten, aber...

Ich denke, dass für die Zukunft nur der vom Autor hergestellte 
Fine-Art Print, der von ihm signiert und gegebenenfalls nummeriert 
sein muss, als Original gelten kann.

Ich für meine Person bin jedenfalls dazu übergegangen, sämtliche 
wichtigen Bilder von mir  in einer begrenzten Auflage als Fine-Art 
Print herzustellen und zu signieren.

Das war im Wesentlichen eine Betrachtung aus urheberrechtlicher 
Sicht, es gibt aber natürlich auch noch einen künstlerischen Qua-
litätsaspekt. Das Anfertigen eines Originals als Aufsichtsbild, egal 
ob analog in der Dunkelkammer oder digital als Fine-Art Print, ist 
das letzte Glied in einer kreativen Kette, welches natürlich nur vom 
Fotografen selbst umgesetzt werden kann - zumindest wenn es um 
ernsthafte künstlerische Fotografie geht!

Dennoch ist die Bedeutung von digitalen Bilddaten unbestritten, 
wenn es zum Beispiel um die Verbreitung von Bildinformationen 
über das Internet geht.

Der Beamer vermittelt nur das Abbild eines Bildes
  
Auch die früheren Diavorträge sind zu Recht fast vollständig durch 

Beamershows ersetzt worden.

Viele nationale und  internationale Fotowettbewerbe sind dazu 
übergegangen, Kategorien einzurichten, in der nur noch hochauflö-
sende Files geschickt werden können. Eigentlich müsste die Auflö-
sung für die reine Projektion nicht so hoch sein, aber viele Veranstal-
ter möchten gleich druckfähige Daten für den Katalog haben.

Ich halte die Verwendung von digitalen Bilddaten in diesem Zu-
sammenhang aus dem oben beschriebenen urheberrechtlichen 
Gesichtspunkt, aber auch hinsichtlich der Vergleichbarkeit, für pro-
blematisch. Man kann getrost davon ausgehen, dass die Bildschirm-
darstellung eines Bildes auf dem heimischen Monitor des Fotografen 
nichts mehr mit der Kalibrierung des Beamers zu tun hat, mit dem 
sein Werk dann dem Publikum letztlich präsentiert wird. Sollte es 
sich um einen Wettbewerb handeln, haben beide Geräte in ihrer 
Farb- und Helligkeitsdarstellung unter Umständen auch wenig mit 
dem Equipment zu tun, mit dem juriert wurde!

Meiner Meinung nach kann die Bildschirm- oder Projektionsdar-
stellung allenfalls das Abbild eines Bildes vermitteln, aber nie das 
Bild selbst sein. Spitzenfotografie stellt sich in seiner Einzigartigkeit 
immer noch als sinnliches Produkt dar, das man mit Rahmen versehen 
an die Wand hängen und optimal beleuchten kann.

Manfred Kriegelstein

Raum: Ein solches Bild in seinen farblichen 
Feinheiten wirkt nur optimal als FineArt Print.

FOTOpraxis
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Manfred Kriegelstein
Faces of Havanna 

Im Februar 2008 hatte ich mit 
einer 14tägigen Fahrt nach Ha-

vanna nun endlich eine Fotoreise 
unternommen, die  schon lange 
auf meinem Wunschzettel stand. 
Meine Vorliebe für Ästhetik der 
Vergänglichkeit wollte ich  nach 
langer Zeit der Abstinenz mal 
wieder mit Streetlife - und Por-
trätfotografie kombinieren. Der 
Termin war gewählt, um mit der 
avisierten Durchschnittstempe-
ratur von 26 Grad im einigerma-
ßen erträglichen Bereich zu blei-
ben. Mit von der Partie war mein 
langjähriger Fotofreund Walter 
Wawra, der mich auch immer 
auf den Touren durch die alten 
Militärgelände begleitet.

Ich plane meine Fotoreisen 
immer nach folgenden drei Ge-
sichtspunkten: Kenntnis - Kon-
zept -Konzentration!

Also, als erstes informiere ich 
mich natürlich über das Land, 
die Stadt, die ich besuchen 
will - allerdings niemals mit Bil-
dern anderer Fotografen! Ich 
will meine Bilder ohne visuelle 
Prädisposition finden. Maximal 
werfe ich mal einen informa-
tiven Blick auf die Knipsereien 
in den gängigen Reiseführern. 

Dann entwerfe ich für mich 
selbst ein Konzept, nach dem 
ich vorgehen will. Häufig ent-
hält das natürlich Wunschvor-
stellungen, die oft leider nicht 
erfüllt werden. In diesem Fall 
musste ich den Plan, ganztägig 
bei bedecktem Himmel foto-
grafieren zu können, schnell 
aufgeben. 

Der erste Tag bot mit einem 
leicht regenverhangenen Him-

mel noch ideales Licht, aber da-
nach schien überwiegend die 
Sonne und es herrschten - für 
diese Jahreszeit ungewöhnlich 

- schwüle 35 Grad! Auf die statis-
tische Wettervorhersage kann 
man sich also nicht verlassen.

Ich  habe mich dann die 14 
Tage fotografisch vorwiegend 
auf die Altstadt von Havanna 
konzentriert. Das war absolut 
ausreichend, zumal man wegen 
des ungünstigen Lichts über-
wiegend nur am späten Nach-
mittag fotografieren konnte.

Ich denke, man würde sich 
bei den typischen Kuba-Rund-
reisen fotografisch nur verzet-
teln. Ich persönlich gehe lieber 
in einem begrenzten Bereich in 
die Tiefe, als mich in der Vielfalt 
nur oberflächlich zu bewegen. 

Das hat sich hier auch be-
währt, denn nach einigen Tagen 
kannte man uns schon in dem 
Viertel und es baute sich ein ge-
wisses Vertrauen auf.

Dennoch möchte ich gerne 
mit  verbreiteten Vorstellungen 
aufräumen, die immer noch 
bestehen, und die man auch 
noch so in den Reiseführern 
lesen kann: Dass die Menschen 
in Kuba überall Musik im Blut 
haben und guter Dinge sind, ist 
absoluter Unsinn. 

Das so genannte „Swinging 
Cuba“ spielt sich wirklich nur in 
den touristischen Hochburgen 
ab. In der eigentlichen Altstadt, 
in die sich kaum Fremde ver-
irren, kämpfen die Menschen 
ums Überleben.

In Havanna zu fotografieren 
ist auch nicht ungefährlich. Uns 
ist zwar nichts passiert, aber wir 
sind jeden Tag mehrfach von 
der Polizei und der Bevölkerung 
gewarnt worden, bestimmte 
Strassen zu meiden und die Ka-
mera nicht zu offen zu tragen. 

Diese massierten Hinweise 
kommen sicherlich aus gege-
benem Anlass...

Insgesamt kann man aber 
sagen, dass das Fotografieren 
der Menschen nicht besonders 
problematisch ist; natürlich gibt 
es immer welche die das nicht 
möchten, das muss man selbst-
verständlich respektieren. Bis 
auf wenige Ausnahmen habe 
ich mit den Leuten auch immer 
Kontakt aufgenommen, bevor 
ich auf den Auslöser gedrückt 
habe.

Übrigens: Der Standard der 
Hotels bei Service und Ver-
pflegung ist keineswegs mit 
unseren Maßstäben zu mes-
sen. Also, wer das Bedürfnis 
hat, einige Kilo abzuspecken, 
kann das durchaus mit einer 
solchen Reise verbinden. Wir 
haben uns jedenfalls nach eini-
gen unerfreulichen Kontakten 
mit dem Hotelbufett für zwei 
Obstwochen entschieden!

Noch ein Hinweis für Famili-
enreisende - tun sie das Ihren 
Lieben nicht an! 

Zwei Wochen Havanna ist 
wirklich nur etwas für sehr en-
gagierte Fotografen. Alleine die 
Luftverschmutzung durch die 
nostalgischen alten Amischlit-
ten ist schon sehr belastend, 
denn inzwischen fahren die 
meisten mit russischen Motoren 

- da läuft der Sprit direkt hinten 
raus...

Außerdem, den gesamten Ur-
laub nur zwischen zerfallenen 
Häusern und in staubigen Stras-
sen zu verbringen, kann auch 
die liebevollste Beziehung et-
was in Turbulenzen versetzen. 

Mein Rat: Fahren Sie entwe-
der alleine oder mit Fotografen, 
die genauso verrückt sind wie 
Sie selbst.

Mein Ziel, eine Stecke von 30 
bis 50 ausstellungsreifen Bildern 
mit zu bringen, habe ich aber 
erreicht. Daher werte ich diese 
Reise durchaus als Erfolg.

 In der Altstadt kämpfen die Menschen ums Überleben

Dieser Hinterhof 
mutet fast nea-
politanisch an, 
zeigt aber auch 
die Ärmlichkeit 
der Wohnver-
hältnisse.

Natürlich darf 
ein Bild der 
amerikanischen 
Oldtimer bei 
einer fotogra-
fischen Serie 
über Havanna 
nicht fehlen. 
Dieses ideale 
Licht herrschte 
leider nur am 
ersten Tag der 
Reise.

Das war der erste Tag, an dem es regnete und ein wundervoll weiches Licht herrschte. Ich habe eine 
ganze Weile, geschützt unter einem Balkon, auf dieses Auto warten müssen.
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Der Junge wurde von mir nicht positioniert. Der stand wirklich so 
da, und ich hatte nur einen kurzen Moment für diese Aufnahme. 
Danach nahm er die Hände vom Gitter, und die Situation war nicht 
mehr so interessant.

Diese Kubanerin habe ich etwas vor die Tür dirigiert, weil mir die 
Farbharmonie zwischen Hintergrund, Hautton und Bluse sehr gut 
gefiel.

Dies war einer der wenigen unbemerkten Schüsse mit einem 
„langen Rohr“ – ca. 400mm! Dass ich grundsätzlich immer etwas 
knapper belichtete, kam dieser Aufnahme sehr zu gute.

Gott sei Dank 
gibt es die 
schnellen 
Bildfolgefunkti-
onen moderner 
Kameras, so war 
es möglich, auch 
noch den Ball im 
Flug zu erwi-
schen.

Hier war auch wieder Schnelligkeit gefordert, denn nach einigen 
Sekunden veränderte sich dieser faszinierende Gesichtsausdruck 
und wurde zunehmend uninteressanter.

Das ist ein Uhrmacher, der in einem kleinen Zimmer seine 
Werkstatt und Wohnung hatte. Hier war es schwierig, mit den 
schwachen Lichtverhältnissen zurecht zu kommen.

Die Farbharmonie zwischen Hautton und Wandfarbe war für mich 
Veranlassung, hier den Auslöser zu betätigen.Außerdem faszinierte 
mich der stolze und gelassene Gesichtsausdruck des Kubaners.

Dies ist eines 
meiner Lieb-
lingsbilder aus 
der Reihe. Es war 
wieder nur ein 
Sekundenbruch-
teil, in dem diese 
Situation gestal-
terisch optimal 
umzusetzen war. 
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Ohne den Zeitpunkt exakt 
bestimmen zu können, 

denke ich, dass vor ca. fünfzehn 
Jahren der Einfluss der digitalen 
Entwicklung auf die Amateurfo-
tografie begann. 

Jedenfalls erinnere ich mich 
an meinen ersten Workshop 
über digitale Bildbearbeitung, 
den ich in Linz 1993 leitete. Die 
damaligen Möglichkeiten von 
Photoshop waren noch sehr 
begrenzt und mit den heutigen 
CS-Versionen nicht annähernd 
vergleichbar. Aber – immerhin – 
es gab schon Beamer! Ich zeigte 
also ein Foto auf der Leinwand 
und bat das Publikum um eine 
Bildbesprechung. 

Es kristallisierte sich schnell 
heraus, dass ein Stuhl störte, 
der sich in einer Ecke der Auf-
nahme befand. Also nahm ich 
den Stempel und retuschierte 
den Stuhl weg - ich glaube, 
wenn mir in diesem Moment 
Flügel gewachsen wären und 
ich als Engel durch den Saal ge-
schwebt wäre, hätte ich keine 
größere Faszination hervorru-
fen können.

Wenn man sich überlegt, wie 
banal das heute klingt, kann 
man nicht nur ermessen, wie 
rasant die Entwicklung fortge-
schritten ist, sondern auch wie 
selbstverständlich diese Neue-
rungen in der Fotoszene akzep-
tiert wurden.

Damals schon habe ich den 
seitdem oft zitierten Satz ge-
prägt: „Wer jetzt nicht auf den 
digitalen Zug aufspringt, bleibt 
am (analogen) Bahnhof stehen“.
Ich weiß gar nicht, wie viele 
heute noch auf dem verwaisten 
Bahnsteig stehen und frieren...

Ich denke aber noch an die 
Ablehnung bis hin zu Anfein-
dungen, die mein frühzeitiges 
Engagement für die digitale Fo-
tografie hervorgerufen haben. 

Erinnern Sie sich noch an die 
ewig Gestrigen, die eine Tren-
nung der Wettbewerbssparten 
in analog in digital gefordert 
hatten? Es ist schon erstaunlich, 
zu welchem Unsinn manche 
Menschen fähig sind, wenn sie 
mit neuen Situationen konfron-
tiert werden.

Aber das ist ja alles Schnee 
von gestern. Lassen Sie uns mal 
überlegen, was alles passiert ist 
und wo wir heute stehen.

Es gab ja damals Ängste, dass 
das Aufsichtsbild kaum noch 
eine Rolle spielen würde und 
alles über Beamer und Monitor 
abgewickelt wird. Das ist ge-
nauso wenig eingetreten wie 
das prognostizierte „papier-
lose Büro“. Im Gegenteil: Das 
edle Aufsichtsbild in Form des 
FineArt-Druckes spielt heute 
eine wesentlich größere Rolle 
in der Bildpräsentation und 

-Bewertung als früher der kon-
ventionelle Fotoabzug.

Hätte es zum Beispiel vor fünf-
zehn Jahren jemand für möglich 
gehalten, dass ein deutscher 
mittelständischer Betrieb aus 
dem Solling einmal den Gold-
standard für Präsentation in 
der Fotografie legen wird? Die 
Papierfabrik Hahnemühle ist 
mittlerweile Weltmarktführer in 
der Produktion von FineArt-Pa-
pieren und stellt nicht nur den 
Mercedes, sondern gewisser-
maßen den Maibach innerhalb 

der Druckmedien dar.Wer seine 
besten Bilder einmal mit einem 
professionellen Fotodrucker auf 
Hahnemühle PhotoRag oder 
dem neuen Baryta verewigt hat, 
rührt nichts anderes mehr an.

Diese Beobachtung habe ich 
in den letzten Jahren immer 
wieder gemacht.

Genauso wie ich vor Jahren 
einmal gesagt habe, dass eine 
rein analoge Fotografie in der 
Wettbewerbsfotografie kaum 
noch Chancen hat (eine Feststel-
lung, die übrigens danach Wade 
Clutton von der PSA öffentlich 
wiederholte), so behaupte ich 
jetzt, dass bei anspruchsvollen 
Wettbewerben Abzüge von 
Schlecker & Co gegenüber 
einem FineArt-Druck kaum be-
stehen können.

Ich höre jetzt schon wieder 
die Aufschreie. Aber liebe Leser, 
so ist es eben. Ich habe selbst 
oft genug juriert, um es auch 
aus dieser Perspektive bestäti-
gen zu können. Es ist manchmal 
zum Heulen, wie lieblos und di-
lettantisch viele Fotografen ihre 
Werke bei Wettbewerben prä-
sentieren.

Warum hat denn nun die Fo-
tografie obsiegt? 

Ganz einfach: Sämtliche Neue-
rungen, so revolutionär sie auch 
waren, haben es nicht geschafft, 
die Fotografie in ihrem Kern zu 
verändern. Die Bildsprache ist 
erweitert worden um surreale 
Composings, die Präsentation 
ist ungleich perfekter, aber das 
Ziel des Fotografens, nämlich 

Manfred Kriegelstein

Die Fotografie hat obsiegt!

Fotopraxis

Diese Aufnahme des verwaisten Vogelkäfigs 
aus dem Jahre 1977 gehört zu meinen aller-
ersten Fotos.



�Sammellinse 3/2008 �

FOTOPRAXIS

Rund 3000
Musiktitel
auf 87 CDs.
Sounds für
alle Zwecke.
Direkt vom Komponisten. 
Jetzt online probehören. 
Oder fordern Sie unsere Demo-
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seine Umwelt fotografisch zu 
erfassen und zu subjektivieren, 
ist geblieben. Die Befürchtung, 
dass Fotografen dem virtuellen 
Spieltrieb erliegen und ein Er-
füllungshilfe der Hard- und Soft-
ware werden, ist – Gott sei Dank 

– nicht eingetreten.

Lassen Sie uns zum Schluss die 
Vorteile der digitalen Entwick-
lung zusammenfassen:

1. Sofortige Verfügbarkeit der 
Aufnahmen. 

Sie haben eine unmittelbare 
Kontrolle über das Bild und kön-
nen gleich reagieren. Erinnern 
Sie sich noch an die Zeiten, als 
sie sehnsüchtig auf die Waren-

sendung aus Stuttgart warteten, 
um endlich die Papprähmchen 
von Kodak in der Hand zu hal-
ten?

2. Gesamter Fundus vor Ort. 

Mit einem PhotoViewer wie zum 
Beispiel dem Epson P-5000 kön-
nen Sie Ihr gesamtes Archiv im-
mer bei sich führen. 

Wenn Sie ein zweites Mal eine 
Fotoreise nach Lanzarote ma-
chen, können Sie heutzutage 
sofort auf die Bilder zurückgrei-
fen, die Sie bereits vor einem 
Jahr gemacht haben und sie 
abgleichen. Früher hätten Sie 
Ihren Diaschrank in den Flieger 
packen müssen...

3. Erhebliche Einflussnahme 
durch Nachbearbeitung.

Sie können jetzt den Bildern ih-
ren letzten subjektiven Schliff 
verpassen

4. Hochwertige Präsentations-
möglichkeiten.

Wie bereits gesagt: Es stehen 
jetzt alle Optionen des edlen 
FineArt-Drucks einschließlich 
diverser Layoutmöglichkeiten 
zur Verfügung.

5. Kostensenkung bei Ver-
brauchsmaterialien.

Speichermedien sind viel bil-
liger als Filmmaterial. Edles 
FineArt-Material bewegt sich 
kostenmäßig im früheren Ci-
bachromebereich, aber es fal-
len „Fehlentwicklungen“ durch 
falsche Farben, Fusseln, Probe-
streifen und schlechte Chemie 
weg. Dadurch entsteht natürlich 
auch Sparpotential.

6. Erheblich gestiegener Spaß-
faktor

Das braucht man wohl nicht zu 
erklären. Jeder der digital arbei-
tet, weiß was ich meine.

Wo Licht ist, ist auch Schatten; 
es gibt natürlich auch einige 
Nachteile der digitalen Ent-
wicklung:

1. Hohe Anfangs-Investitionen 
in Hard- und Software. 

Allerdings fallen die Preise stän-
dig und sind nicht mehr mit de-
nen  aus den Neunziger-Jahren 
vergleichbar.

2. Kompetenz im EDV-Bereich 
erforderlich.

Die nötige Kenntnis im Umgang 
mit Computer und Photoshop & 
Co ist sicherlich umfangreicher 
als früheres DuKa-Wissen.

3. Umgehung des Urheber-
rechtschutzes.

Dies halte ich für das größte Pro-
blem! Wer weiß wirklich wirklich, 
was mit unseren Daten passier,t 
die wir zu Wettbewerben, Verla-
gen oder Druckereien schicken? 
Durch die sekundenschnelle 
weltweite Verbreitung der Bilder 
über das Internet werden den 
Nachahmern natürlich auch Tür 
und Tor geöffnet.

Fazit: 

Wenn man die Vorteile den Nach-
teilen gegenüber stellt, muss ich 
doch sagen: Ich empfinde es au-
genblicklich als eine tolle Zeit für 
Fotografen und bin glücklich, sie 
miterleben zu dürfen.

Das waren die „Wilden Neunziger“ – meine Auseinandersetzung mit 
Photoshop

„Back to the roots“. Meine Vorliebe für morbide Ästhetik ist geblieben und Photo-
shop wird nur noch zur Optimierung eingesetzt - die Bildsprache liegt bereits bei 
der Aufnahme fest.
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Manfred Kriegelstein

Auf einen Pfau folgen immer Pfauen

Dieser Satz wird Ihnen sicher 
sehr kryptisch vorkommen, 

lieber Leser.

Dabei ist es eigentlich ganz 
einfach. Es handelt sich hier 
nämlich um eine alte Weisheit, 
die Veranstalter von Fotowett-
bewerben schon vor dreißig Jah-
ren (da habe ich es jedenfalls das 
erste Mal gehört) verkündet ha-
ben. Wenn das Siegerbild eines 
Wettbewerbs einen Pfau zeigt, 
dann ist mit einem signifikanten 
Anstieg von eingesandten Pfau-
enbildern bei der nächsten Ver-
anstaltung zu rechnen. 

Früher habe ich diese Aussage 
eher humorvoll mit einem Kopf-
schütteln zur Kenntnis genom-
men. Wenn ich mir aber heute 
die Entwicklung der Amateur-
fotografie betrachte, kann ich 
allerdings nicht mehr so recht 
darüber lachen.

Diese Aussage bedeutet er-
stens, dass Amateure um des Er-

folges willen ihre Authentizität 
verkaufen und zweitens, dass 
Juroren die Macht haben, den 
fotografischen Zeitgeist zu be-
stimmen.

Es bedeutet aber nicht, dass 
Pfauenbilder in der Regel zur 
Spitzengruppe gehören – das 
sehen Sie mal getrost als Meta-
pher – die ersten beiden Punkte 
sind schon schlimm genug!

Manipulierbare  
Amateurfotografen?

Der Wille zum Erfolg, der ja 
in einem solchen Fall auch eher 
fraglich ist, lässt die Teilnehmer 
zur manipulierbaren Masse wer-
den. Fotografiert wird, was an-
kommt, nicht was der eigenen 
kreativen Fähigkeit und Persön-
lichkeit entspricht. 

Diese wandelnden Imitatoren 
merken das nicht einmal, son-
dern sie wundern sich, dass sie 
mit ihren Bildern oft nur mäßi-
gen Erfolg haben. Dabei ist es 
doch ganz klar: Die Kopie ist in 
der Regel schlechter als das Ori-
ginal. Sie kommt nicht wirklich 
aus der kreativen Seele des Fo-
tografen.  

Bei den Kriterien, die häufig 
für die Auswahl von Juroren an-
gewendet werden, haben diese 

„fotografischen Trittbrettfahrer“ 
allerdings durchaus eine stati-
stische Chance mit Ihren „Wer-
ken“ durchzukommen. 

Heutzutage reicht es doch zur 
Qualifikation als Juror aus, wenn 
man nachweist, jemanden zu 
kennen, der fotografiert. 

Das finden Sie übertrieben? 
Na ja, aber nur ein bisschen...

 Machen Sie sich doch mal den 
Spaß und sehen Sie sich die Na-
men der Juroren gängiger Wett-
bewerbe an und überlegen Sie 
sich, welche Qualifikation zu ei-
ner Berufung in die Jury geführt 
hat. Viele Namen werden Sie 
das erste Mal hören und danach 
auch nie mehr wieder, andere 
werden Sie eher von Funktio-
närstätigkeiten her kennen.

Unheilvoller  Einfluss 
inkompetenter Jurys 

Viel ärgerlicher ist aber der 
Einfluss inkompetenter Jurytä-
tigkeit auf die Entwicklung der 
Fotografie im Sinne der Vorbild-

funktion. Wie gesagt, der Pfau 
zieht immer den Pfau nach sich, 
um bei dem Beispiel zu bleiben. 

Besonders schlimm ist aber, 
dass die abgelehnten Topbilder 
irgendwann nichts mehr nach 
sich ziehen! 

Die wenigen Autoren, die in 
der Lage sind, noch irgendet-
was zu bewegen, resignieren 
natürlich auch, wenn sie ihre 
anspruchsvollen Werke zurück-
bekommen und immer wieder 
der „Einheitsbrei“ präsentiert 
wird. Also genau dort, wo die 
fragwürdige Vorbildfunktion 
der Wettbewerbe einmal einen 
Sinn machen würde, scheitert 
das System an seiner eigenen 
Mittelmäßigkeit. 

Übrigens, das Üble ist, das die 
Resignation bereits weitgehend 
eingetreten ist – es wird häufig 
nur noch „Standardware“ einge-
reicht – das heißt, selbst wenn 
jetzt eine kompetente Jury ihre 
Arbeit korrekt macht, kann nur 
das Übliche dabei herauskom-
men. Es muss also auf irgend 
eine Weise gelingen, diese 
chronische Stagnation zu über-
winden!

Marktszene: Ein Bild, das im wahrsten Sinne 
des Wortes „griffig“ ist. Selbst durchschnitt-
liche Juroren werden damit kein Problem 
haben...
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Auf einen Pfau folgen immer Pfauen

 Lichtblicke:  
Es bewegt sich doch etwas

Ich habe aber das Gefühl, dass 
sich etwas bewegt – das Murren 
in der Republik wird lauter und 
es gibt auch mehr Veröffentli-
chungen zu diesem Thema. Ich 
nehme dafür übrigens gerne 
in Kauf, dass man mich wegen 
meiner „Enthüllung“ der Ma-
chenschaften in Offenburg 
(„7-0-9“) für das „Sterben“ des 
Internationalen Foto-Städte-
Cup verantwortlich macht. Ich 
halte das zwar für absoluten Un-
sinn. Aber wenn das wirklich so 
sein sollte, kann ich nur sagen: 

– Glückwunschschreiben  direkt 
an mich – „Wer durch Inkompe-
tenz der Fotografie so schadet, 
hat den Ruhestand verdient“.

Nun höre ich natürlich die 
Stimmen, die sagen: „Was inte-
ressiert mich die ganze Wett-
bewerbsfotografie, ich nehme 
sowieso nicht daran teil.“ 

Leider, leider ist es so, dass 
zumindest in der Amateurfoto-
grafie die Veröffentlichung der 
Ergebnisse von Fotowettbewer-
ben in Katalogen und einschlä-
gigen Magazinen den fotogra-
fischen Zeitgeist prägen und 
damit bei der überwiegenden 
Mehrheit wieder eine gewisse 
Vorbildfunktion erfüllen. 

So, und jetzt beißt sich die Kat-
ze wieder in den Schwanz...

Manfred Kriegelstein

Ich denke, dass 
s ich v ie le Be -
trachter,  auch 
routinierte Juro-
ren, mit diesem 
Bild schwer tun, 
weil es nicht den 
gängigen Sehge-
wohnheiten ent-
spricht. 

Wenn die Ama-
te u r f oto g r a f i e 
weiter kommen 
wil l ,  muss sie 
aber allmählich 
anfangen, über 
ihren Tellerrand 
zu schauen!

Verlag: dpunkt.verlag
ISBN: 978-3-89864-430-3
406 Seiten -  komplett in Farbe mit DVD (49,00 Euro)

Seitdem „der Spiegel“ sich diesem Thema widmete, ist HDRI in aller 
Munde. Die Wenigsten wissen aber, was sich dahinter genau verbirgt. 
Kurz gesagt handelt es sich um eine neue Methode, den gesamten 
sichtbaren Kontrastumfang eines Fotos digital zu erfassen und zu 
bearbeiten. 

Christian Bloch lebt jetzt in Kalifornien, studierte aber in Leipzig und 
weiß worüber er schreibt, denn seine Diplomarbeit im Fach Medien-
technik trug den Titel „Die praktische Anwendung von High Dynamic 
Range Imaging in der Postproduktion“. Klar, dass diese Diplomarbeit 
die Grundlage vorliegenden Werkes bildet. Obwohl es ein relativ 
neues Gebiet ist, hat es schon viele Fotografen in seinen Bann gezo-
gen. Für diese Freaks ist das Buch sicherlich eine absolute Empfeh-
lung, zumal es wirklich nicht sehr viel deutschsprachige Literatur auf 
diesem Gebiet gibt. 

Manfred Kriegelstein

Aktuelle Buchtipps von Manfred Kriegelstein

Manfred Kriegelstein hat aus der ständig wachsenden und bald unü-
berschaubaren Fülle der Fachliteratur zu den Themen Foto und Bild-
bearbeitung wieder einige besonders interessante Werke studiert 
und uns seine Lesetipps zur Verfügung gestellt.  

Aus Platzgründen können hier leider nicht alle seine Buchbespre-
chungen  abdrucken. Den hier veröffentlichten und weitere seiner 
Buchtipps finden Sie auch auf unserer Hompage www.bsw-foto.de 
unter der Rubrik  „Fotografie/Buchbesprechung”. Verfügen Sie nicht 
über einen Internetzugag? Dann können Sie sich gerne auch an die 
Redaktion der Sammellinse wenden (sSiehe Seite 27).  

Das HDRI-Handbuch

High Dynamic  
Range Imaging 
für Fotografen  
und Computergrafiker 

Christian Bloch

Ars Morbiduum No 230 
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Manfred Kriegelstein

Relikte der Russen

Bevor ich auf mein neues The-
ma eingehe, das sich mit der 

Spurensuche  der sowjetischen 
Besatzung in der ehemaligen 

„DDR“ befasst, möchte ich Ihnen, 
liebe Leserinnen und Leser,  ei-
nige Gedanken zur konzeptio-
nellen Fotografie vortragen.

In der Mitte der Achtzigerjahre 
besaß der Landesverband Ber-
lin des (damaligen) VDAV eine 
eigene Galerie mit dem Namen 

„brennpunkt“. In dieser Galerie 
wurden regelmäßig Fotoausstel-
lungen, oft natürlich von VDAV-
Mitgliedern, gezeigt.

Eines Tages kam uns die Idee, 
den damaligen Spitzenreiter der 
VDAV-Liste der internationalen 
Wettbewerbteilnehmer einzula-
den für eine Ausstellung in die-
ser Galerie - die Räumlichkeiten 
waren für ca 24 Bilder im Format 
40x50 cm geeignet.

Und nun kam die große Über-
raschung - dieser Fotograf, übri-
gens mit hunderten internatio-
naler Annahmen ausgezeichnet 
und auch mit einigen Preisen 
gesegnet, sah sich nicht in der 
Lage, dieses Ausstellungsange-
bot anzunehmen. 

Zu meinem damaligen Ent-
setzen stellte sich heraus, dass 
dieser angebliche Topfotograf 
lediglich zwei bis drei Dutzend 
guter Bilder hatte, die er in un-
terschiedlichen Variationen 
(Dia, Papierbild) um die Welt 
schickte.

Seine Fotografien waren aber 
so unterschiedlich und konzep-
tionslos, dass sie auch von einem 
Dutzend verschiedener Foto-
grafen hätten stammen können. 
Man stelle sich das einmal vor: 
Jemand steht an der deutschen 
Spitze der internationalen Wett-
bewerbsliste und bekommt nicht 
einmal zwei Dutzend Bilder für 
eine Ausstellung zusammen.

Ich befürchte leider, dass diese 
„fotografische Prostitution“ auch 
heutzutage noch ein großes Pro-
blem ist. 

Wenn ich mir so die Sieger-
bilder der diversen Wettbe-
werbe ansehe, lese ich oft den 
gleichen Autorennamen, aber 
die dazugehörigen Bilder ha-
ben eine völlig unterschiedliche 
Handschrift. Jedes Bild für sich 
ist gut - oft natürlich auch nur 
Photoshopspielerei. 

Überspitzt gesagt wirkt es so, 
als ob jemand gleichzeitig wie 
Picasso, Rembrandt oder Turner 
malt. Man bekommt den Ein-
druck, dass der Erfolg im Foto-
wettbewerb wichtiger ist, als die 
eigene fotografische Identität.

Genau dieses Problem un-
terscheidet den Amateur (auch 
Edelamateur) vom ernsthaften 
Fotokünstler. Um in der Fotosze-
ne ernst genommen zu werden, 
bedarf es unbedingt einer eige-
nen Konzeption und einer foto-
grafischen Handschrift.

Schon früher habe ich oft auf 
die Wichtigkeit hingewiesen, 
sich intensiv mit fotografischen 
Themen zu befassen und einen 
eigenen fotografischen Stil zu 
entwickeln.

Auf dieser und den folgenden 
Seiten möchte Ihnen nun Bilder 
vorstellen, die ich überwiegend 
im Jahre 2007 auf dem Gebiet 
der ehemaligen sowjetischen 
Besatzungszone gemacht habe. 

Der "große vaterländische Krieg“ war für die russischen Militärs bis 
zum Schluss ein wichtiges Thema. Auf dieser eine ganze Wand ein-
nehmenden Malerei wurde die Schlacht um Berlin dargestellt

Das ist nun der Rest einer propagandistischen Fotowand, die  
verdiente Offiziere zeigen sollte
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Diese Art von überdimensionierten Soldatenbildern ist typisch für 
eine Diktatur

Als Makulatur haben die Russen alte Zeitungen verwendet. Durch die 
Feuchtigkeit fallen die Tapeten ab, und die Reste der Militärpostillen 
ergeben oft interessante Bilder

An allen möglichen, meist ver-
steckten Stellen haben die Sol-
daten ihre Anwesenheit in Form 
von Graffitis verewigt. Hier war 
es ein Dachboden; man findet 
die eingekratzten Namen aber 
auch unter Tapeten und in den 
Ziegelsteinen abgelegener  
Gebäude

Abgelöste Tapete und darunter zum Vorschein kommende alte rus-
sische Zeitungen können bei entsprechendem Licht sogar roman-
tisch wirken...

Dies ist ein Raum in einer alten Psychiatrie mit einer ursprünglichen 
Malerei aus dem Anfang des zwanzigsten Jahrhunderts. Während 
der Besatzungszeit war das Spital unter russischer Leitung. Und eine 
dreizehnjährige (!) wohl malerisch hochbegabte Patientin bekam 
den Auftrag, das alte Bild zu übermalen. So erklären sich die unter-
schiedlichen Stilrichtungen in dem Gemälde
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Diese beiden Bilder gehören für 
mich zu den erschreckendsten, 
die ich in diesem Zusammen-
hang gefunden habe. Es han-
delt sich nicht etwa um irgend-
welche Malereien mit fragwür-
digem künstlerischem Anspruch, 
sondern um militärisches Ausbil-
dungsmaterial ! Diese Darstel-
lung der Atomexplosion und 
der verzerrten Gesichter war 
Teil einer in Bildern gezeigten 
Schulungsstrecke an einer Ka-
sernenwand. Eine Agitation des 
Schreckens!

Eine fast ästhetische Schönheit durch die alten Schilder an den 
Offizierstüren

Noch vorhandenen Warnhinweise verdeutlichen die Gefährlichkeit 
der Substanzen, die in diesen Arealen gelagert wurden
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FOTOPRAXIS

Selbst vierzehn Jahre nach Abzug 
der Warschauer-Pakt Truppen fin-
den sich hier noch  Spuren der mi-
litärischen und ideologischen Prä-
senz.

Erschreckend für mich ist die mar-
tialische - für totalitäre Systeme ty-
pische - Darstellung des Menschen-
bildes und die Agitation mit Bildern 
aus der waffentechnischen „Büchse 
der Pandora“. 

Wenn ich mir heute dieses dama-
lige gewaltige Militärpotential rund 
um Berlin wieder deutlich mache, 
kann ich als ehemaliger Westberli-
ner nur von Glück reden, dass alles 
gut gegangen ist. 

Die hätten uns binnen Stunden 
überrollen können...

Bei dieser Hauswand stand ich selber vor einem Rätsel, und es konnte mir bisher auch niemand 
weiter helfen. Politische und militärische Propaganda gemischt mit religiösen Bildern? Wenn 
jemand weiß, was das bedeuten könnte, wäre ich für eine Nachricht dankbar. 

Manfred Kriegelstein
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7 - 0 - 9 - dies, meine sehr ver-
ehrten Leser, ist nicht der Pin-
Code meines Handys und auch 
nicht  meine Safekombination

.
Ob Sie es glauben oder nicht, 

es ist tatsächlich die Bewertung 
eines Fotos von drei Juroren mit-
tels Zehnersystem. Nein, nicht in 
Kasachstan zum Beginn des letz-
ten Jahrhunderts, sondern hier 
in Deutschland im Jahre 2007! 
Wie Sie sich denken können, 
wird es sich bei den folgenden 
Erörterungen um die Null dre-
hen - bezogen auf die Wertung 
und auf den Wertenden.

Als ich diese Punktvergabe mit 
einigen Fachleuten besprach, 
war die erste Reaktion, dass es 
sich wohl um einen Tipfehler 
oder irgend ein technisches 
Versagen handeln könnte. Lei-
der nein, das war  kein Einzelfall. 
Solche Wertungen kamen bei 
diesem Wettbewerb bedauerli-
cherweise häufiger vor. Es han-
delt sich um den jährlichen „In-
ternationalen Foto-Städte-Cup“ 
in Offenburg, der ja schon eine 
lange Tradition hat. Nun muss 
man wissen, dass die Auswahl 
der Juroren bei dieser Veran-
staltung schon häufig - sagen 
wir mal sehr experimentell -  ge-
wesen ist. Ich habe in meinen Ju-
ryworkshops - um auch einmal 
Negativbeispiele zu benennen 

- schon oft mit großem Vergnü-
gen auf die sehr willkürlichen, 
mit großer Spreizung verse-
henen, Einzelwertungen dieser 
Veranstaltung verwiesen.

Aber dieses Jahr scheint die 
Jurierung völlig aus dem Ruder 
gelaufen zu sein, was auch da-
durch auffällig wurde, dass erst-
malig keine Einzelwertungen 
verschickt, sondern erst auf 
Anfrage nachgereicht wurden. 
Außerdem war das Punktniveau 
insgesamt sehr niedrig, was der 
Veranstalter dadurch auszu-

gleichen versuchte, dass er die 
Punktschwelle für die Annah-
men herabsetzte. Da ist man 
aber dem fatalen Irrtum erlegen, 
dass dieser Juror („die Null“) bei 
der Vergabe eines „normalen 
Punktwertes“ Herr seiner Sinne 
gewesen sein könnte - das ist zu 
bezweifeln. Ein elektronischer 
Zufallsgenerator wäre mit Si-
cherheit für diesen Menschen 
ein vollwertiger Ersatz gewe-
sen.

Es stellt sich nun die Frage, wie 
jemand, dessen fotografische In-
kompetenz offensichtlich ist, in 
eine solch wichtige Funktion bei 
einem etablierten Wettbewerb 
kommt. Welche Kontrollmecha-
nismen haben dort versagt?

1. Qualifikation der Juroren

Hat der  Juror  ent spre -
chende nationale und inter-
nationale Jurierungser fah-
rungen nachweisen können? 

Gibt es Veröffentlichungen 
von Ihm über Fotografie, Bild-
gestaltung, oder Fragen der 
Bildbewertung?

Hat er selber Erfahrung als 
Teilnehmer bei Wettbewerben 
(FIAP - Titel)?

Eine Nachfrage meinerseits 
beim Veranstalter ließ die Beant-
wortung dieser Fragen leider im 
Dunklen. Im Gegenteil, neuer-
dings wird interessierten Betrof-
fenen der Zugriff auf die Einzel-
wertungen mit fadenscheinigen 
Begründungen verweigert!

2. Die Kontrolle der Jurymit-
glieder während der Wertung

Die Frage, warum die Juroren 
untereinander diese Abwei-
chungen nicht selber bemerkt 
und diskutiert haben, bleibt ge-
nauso unbeantwortet wie es im 

Unklaren bleibt , warum der Ver-
anstalter nicht eingegriffen hat. 
Es soll sogar einen Beobachter 
seitens des DVF gegeben haben, 
der aber dann wohl total versagt 
hat!

Es muss noch einmal ganz 
klar gesagt werden: Eine Jury ist 
nicht heilig und deren Wertung 
nicht beliebig! Die Meinung, 
dass Fotografie subjektiv ist 
und nicht eindeutig bewertet 
werden kann, ist esoterischer 
Quatsch!

Natürlich gibt es immer auch 
einen subjektiven Anteil bei 
der Bewertung von Fotografien, 
der sollte sich aber in der Grö-
ßenordnung von ca 30%  des 
Wertungsbereiches abspielen.  
Eine gute Jury sollte beim Zeh-
nersystem niemals mehr als vier 
Punkte auseinander liegen, und 
diese Differenz sollte auch nicht 
zu häufig vorkommen. Meine 
persönliche Erfahrung mit inter-
nationalen Spitzenjuroren war 
bisher eigentlich fast immer eine 
ziemlich einheitliche Bewertung 
von Bildern. 

Solch einen Vorgang wie in 
Offenburg habe ich in meiner 
gesamten fünfundzwanzigjäh-
rigen Jurytätigkeit noch nicht 
erlebt!

Neben dieser inhaltlichen 
Betrachtung hat diese Form der 
Bewertung natürlich auch noch 
einen formalen Aspekt. Sowohl 
die Nachfrage bei der FIAP alsls 
auch beim FIAP-Beauftragten 
des DVF ergeben das gleiche 
Bild: Die Null ist als Wertung 
nicht vorgesehen! Die FIAP 
gibt sogar die Empfehlung, pro 
Einzelwertung nicht unter drei 
Punkte zu gehen.

Es wird wohl nie ganz geklärt 
werden können, warum einem 
solch erfahrenen Ausrichter ein 
solcher Fauxpas passieren konn-
te. Sicherlich haben alle Beteili-
gten in guter Absicht gehandelt. 
Aber wie sagte der ebenso über-
gewichtige wie kompetente Dr. 
Steinorth von Kodak schon vor 
zwanzig Jahren: „Das Gegenteil 
von gut ist gut gemeint...“

Manfred Kriegelstein

Fotopraxis

Manfred Kriegelstein 

7 - 0 - 9: Nicht mein Handy-Code

Ich denke, auch weniger erfah-
rene Juroren werden mir zustim-
men, dass „Null“ keine fachliche 
Bewertung für dieses Bild darstellt. 
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In vielen Beiträgen in diesem 
Magazin habe ich mich häufig 
über die Methode geäußert, 
wie Juroren Bilder zu bewerten 
haben. Kernpunkt war im We-
sentlichen die Anforderung an 
den Juror, eigene Emotionen bei 
der Bildbetrachtung möglichst 
außer acht zu lassen. Will heißen: 
Der jurierende Leistungssportler 
sollte nicht Sportbilder bevorzu-
gen und der Florist nicht Blüm-
chenbilder. Das bedeutet aber 
auf keinen Fall, dass die Emo-
tionen, die ein Bild vermittelt, 
unbeachtet bleiben sollen. Im 
Gegenteil, ein guter Juror sollte 
die „Seele“ des zu beurteilenden 
Werkes unverfälscht erkennen.

Aber die Fotowelt besteht 
– Gott sei Dank – nicht nur aus 
Wettbewerben und professio-
neller Bildbewertung. Es sollte 
hier also einmal der Frage nach-
gegangen werden, wie wir Bilder 
empfinden, und was sie beim 
Betrachten bei uns auslösen. Es 
geht also im Wesentlichen um 
die unbelastete Wirkung von Fo-
tografien auf den Betrachter.

Folgende bildmäßige Krite-
rien sind für die Wahrnehmung 
eines Bildes maßgebend:

1.	 Gestalterische Umsetzung 
Form und Farbe,

2.	 Inhalt,
3.	 „Seele” des Bildes,
4.	 Präsentation.

Gestalterische Umsetzung 
(Form und Farbe)

Die üblichen Regeln der Bild-
gestaltung wie zum Beispiel 
Goldener Schnitt, Gruppenge-
setze, Farbharmonie, Komple-
mentärfarben usw. sind nicht, 
wie man meinen mag, vom fo-
tografischen Bildungsstand des 
Betrachters abhängig. Die mei-
sten Menschen empfinden un-
bewusst ein „aufgeräumtes“ Bild 
optisch wesentlich angenehmer 
als ein chaotisches Durcheinan-

der. Um komplexe Bildinhalte zu 
vermitteln, bedarf es zwingend 
eines geordneten Bildaufbaus. 
Für diese Tatsache gibt es auch 
einen physiologischen Hinter-
grund: Die informelle Reizlei-
tung vom Auge zum Gehirn 
wird über neuronale Netzwerke 
gesteuert, um eine zentrale Reiz-
überflutung zu verhindern. Ein-
fach ausgedrückt: Je klarer und 
präziser die visuelle Information 
verpackt wird, desto leichter und 
schneller geht sie in das Gehirn.

Inhalt

Nun sollte man meinen, dass 
der Inhalt einer Fotografie in 
der Regel eindeutig und in 
seinem Verständnis wohl klar 
ist. Mitnichten! Entscheidend 
ist nämlich nicht der sachliche 
Informationsgehalt des Bildes, 
sondern dessen subjektive Wir-
kung auf den Betrachter. Diese 
Wirkung ist aber wesentlich 
abhängig von den ganz indivi-
duellen Erfahrungen, die jeder 
in sich gespeichert hat. Ein Bei-
spiel: Eine junge Mutter wird auf 
Kinderfotos viel intensiver – in 
positiver Hinsicht – reagieren als 
eine überforderte Grundschul-
lehrerin mit „burn out syndrom“. 
Kriegsfotos von Robert Capa 
werden als Anschauungsmate-
rial bei einer Gruppe von Foto-
grafiestudenten sicherlich auf 
völlig andere Resonanz stoßen 
als wenn man die gleichen Bilder 
Balkanflüchtlingen zeigen wür-
de. Die Wahrnehmung von In-
halten ist also höchst subjektiv. 

„Seele“ des Bildes

Ein Chirurg hat einmal gesagt: 
„Ich habe in meinem Leben tau-
sende von Menschen aufge-
schnitten, aber nirgendwo eine 
Seele gefunden“. Was meint also 
der Begriff „Seele“ in der Foto-
grafie? Wahrscheinlich wird 
diese Frage jeder etwas anders 
beantworten. Für mich hat ein 
Bild eine Seele, wenn es mich 

berührt, wenn es über den vi-
suellen Eindruck hinaus eine Tür 
in mir öffnet, die neue Sichten 
oder Empfindungen ermöglicht. 
Natürlich wird es in der Regel der 
Inhalt des Bildes sein, der eine 
solche tiefe Reaktion auslöst. 
Bestes Beispiel dafür sind die 
Sterbebilder von Monika Schulz-
Fieguth, die wohl die meisten 
Betrachter sehr berührt haben. 
Allerdings kann es bisweilen 
auch die neue Sichtweise, die 
Form oder die Farbe eines Fotos 
sein, die es dem Betrachter im 
Gedächtnis bleiben lässt. Diese 

„Seele“ eines Bildes zu spüren 
ist das höchste Glück, das man 
beim Betrachten von Fotogra-
fien empfinden kann. In diesem 
Moment verschmelzen Fotograf 
und Betrachter zu einem emo-
tionalen Netzwerk (keine Angst, 
ich bin immer noch ich – aber 
hier geht es schließlich um die 
Seele eines Bildes und nicht um 
den goldenen Schnitt!). Solche 
Aspekte kann man natürlich in 
keinem Jurierungslehrgang ver-
mitteln, wahrscheinlich entzie-
hen sie sich grundsätzlich der 
didaktischen Methodik.

Präsentation

Dieser Punkt mag nach dem 
Vorhergehenden geradezu ba-
nal anmuten, aber man sollte ihn 
nicht unterschätzen. Das beste 
Bild zusammen geknüllt aus der 

Hosentasche gezogen, verliert 
seine Wirkung. Die Ansprüche 
an Aufsichtsbilder hinsichtlich 
Druckqualität, Papier und Auf-
machung sind bezogen auf 
die frühere analoge Fotografie  
deutlich gestiegen. In der ge-
samten Kette „Kamera - Rechner 

- Monitor - Drucker - Papier“ sind 
die Qualität des Druckers und 
des Printmediums sicherlich die 
wichtigsten Komponenten, um 
zu einem qualitativ hochwer-
tigen Ergebnis zu kommen.

Zusammenfassend kann man 
also feststellen, dass das exakt 
gesehene Motiv – technisch per-
fekt umgesetzt und hochwertig 
präsentiert – eine notwendige 
Bedingung für ein gutes Bild ist. 
Allerdings: Für ein wirkliches 
Spitzenbild bedarf es eben 
noch etwas, das man vielleicht 
als „Seele des Bildes“ bezeich-
nen kann – auf jeden Fall ist es 
in keinem Lehrbuch zu finden...

Manfred Kriegelstein

Fotopraxis

Manfred Kriegelstein

Wie empfinden wir Bilder?

Dieses Bild zeigt einen verfallenen Mi-
litärknast. Je nach Standpunkt und Erfah-
rung wird ein Betrachter bei diesem Foto 
unterschiedlich empfinden. Wer schon mal 
im Gefängnis saß, wird anders fühlen als 
vielleicht ein völlig unbelasteter Juror, der 
sich lediglich überlegt, ob die malerische 
Lichtwirkung gerechtfertigt ist.

Aktuelles

Das Gesicht der Sammellinse 
hat sich in den fast 40 Jahren 
seit dem Erscheinen dieses Ex-
emplars geändert. 

Unterscheiden sich aber auch 
die Fragen, mit denen wir uns 
heute beschäftigen, wirklich 
von den Überlegungen unserer 
Vorgänger? Machen Sie sich 
anhand des Auszugs aus der 
Sammellinse vom März 1969 Ihr 
eigenes Bild! 

Freizeit und Fotografie

In vergangenen Zeiten arbei-
teten die Menschen in der Re-
gel zwölf Stunden am Tag und 
mehr; einen freien Samstag gab 
es nicht, Urlaub ebensowenig. 
Wenn wir heute mehr Freizeit 
haben, ist dies vor allem den 
Fortschritten der Technik zu 
verdanken, mit denen die Pro-
duktionsmethoden auf allen 
Gebieten in einem Maße tech-
nisiert wurden, daß Pessimisten 
bereits befürchten, der Mensch 
könne bei dahin weiterge-
hender Entwicklung eines Tages 
völlig überflüssig werden, weil 
die Maschinen schließlich selb-
ständig produzieren werden. Es 

besteht kein Zweifel daran, daß 
in Zukunft manches, was heute 
noch in mühsamer Handarbeit 
getan wird, von Maschinen erle-
digt werden kann. Ebensowenig 
besteht ein Zweifel daran, daß 
bei weiterem Anstieg der tech-
nischen Produktivität die Ar-
beitsbelastung des Menschen 
weiter sinken, folglich seine 
Freizeit noch mehr als bisher 
ausgedehnt wird. 

Mit der Frage „Was tun wir mit 
unserer Freizeit?“ beschäftigen 
sich die Soziologen schon lange. 
Sie gewinnt vor allem deshalb 
an Bedeutung, weil der Mensch 
heute im allgemeinen eine sehr 
viel geringere Befriedigung in 
seiner Arbeit findet, als dies frü-
her der Fall war, da Handwerk 
und Landwirtschaft in voller Blü-
te standen. Die große Masse der 
Arbeitnehmer ist heute nicht ei-
genschöpferisch tätig, verrichtet 
Arbeiten, die nur noch ein eng 
begrenztes Spezialgebiet um-
fassen und der Eigenverantwort-
lichkeit kaum noch Spielraum 
geben. Da der Arbeitnehmer 
auch weitgehend die Beziehung 
zum Produkt seiner Arbeit ver-
loren hat, verliert er auch immer 

mehr die Beziehung zur Arbeit 
selbst; er arbeitet im Grunde ge-
nommen nur noch für das Geld. 
Gerade deshalb ist es wichtig, 
daß er in seiner Freizeit Befrie-
digung findet. Diese kann er nur 
finden, wenn er sie, zuminde-
stens teilweise, zu einer schöp-
ferischen Tätigkeit verwendet. 
Gerade das ist im Zeitalter, da 
ganze Industriezweige davon 
leben, dem Menschen vorgefer-
tigte Unterhaltung anzubieten, 
weitgehend in Frage gestellt. 
Es soll hier nichts gegen gute 
Unterhaltung gesagt werden, 
doch die Gefahr, daß gerade auf 
diesem Gebiet der Konsument 

„überfüttert“ wird, ist nicht zu 
verkennen. Mehr Freizeit bedeu-
tet für die meisten leider nicht, 
daß sie sinnvoll damit umgehen. 
Auch hier bewahrheitet sich der 
alte Erfahrungsgrundsatz: Je 
mehr man von etwas besitzt, 
desto verschwenderischer geht 
man damit um.

Sicherlich sind die Anforde-
rungen, die der Beruf an uns 
stellt, immer noch erheblich, da 
zwar überall kürzer, aber auch 
viel intensiver gearbeitet wird. 
Das darf aber nicht dazu führen, 
daß man unter dem Vorwand, 
sich erholen zu müssen, auf jegli-
che aktive Freizeitbeschäftigung 
verzichtet und seine Abende 
und die langen Wochenenden 
nur im Polstersessel vor dem 
Fernsehschirm, im Liegestuhl, 
am Wirtshaustisch oder allen-
falls im Autositz verbringt. Un-
tätigkeit ist nicht Erholung. Im 
Gegenteil macht sie uns träge, 
bewirkt somit das Gegenteil von 
dem, was wir damit zu bezwe-
cken vorgeben. 

Der moderne Vierzigstun-
denwöchner muß auch in seiner 
Freizeit tätig sein, allerdings kei-
neswegs so, daß er sich dadurch 
überfordert fühlt. Er sollte in 
seiner Freizeit als Ausgleich zu 
den Anforderungen im Dienst 
etwas von der geruhsamen, be-
schaulichen Tätigkeit wiederfin-
den, die wir heute vielfach nur 
noch von Bildern alter Meister 
her kennen, auf denen jene 
die gemächlichen Idylle in den 
Werkstätten vergangener Zeiten 
festhielten.

 
Die Amateurfotografie bietet 

vorzugsweise Gelegenheit zu 

einer solchen Beschäftigung, 
obwohl sie zu den vergleichs-
weise jungen menschlichen 
Errungenschaften zählt. Wer 
sich mit ihr anfreundet, braucht 
nicht viel Talent, er braucht nur 
offene Augen und ein wenig 
Geduld. Offene Augen, um die 
Motive, die überall in unserer 
Umgebung verborgen sind, zu 
entdecken, und Geduld, um sie 
im rechten Licht, zur rechten 
Zeit zu erfassen. Geduld erfor-
dert Zeit. Wir haben heute die-
se Zeit, und wir sollten dankbar 
dafür sein. Wir sollten uns in der 
Freizeit losmachen von der Hast, 
von dem ewigen Geschrei: kei-
ne Zeit, keine Zeit! Dieses artet 
bereits in Selbstsuggestion aus 
und schadet uns nur. Machen wir 
uns doch frei von all dem, von 
dem wir meinen, es nicht ver-
säumen zu dürfen, von dem wir 
in den meisten Fällen hinterher 
nicht das Geringste haben, au-
ßer vielleicht einen wirren Kopf.

Fotografieren ist eine schöp-
ferische Tätigkeit, die uns jene 
Befriedigung zu bieten vermag, 
die wir heute an unserem pro-
grammierten, eingeschränkten 
Arbeitsplatz vielfach nicht mehr 
finden. Wer fotografiert, erhält 
sich und schult seinen Blick für 
die Schönheiten und Beson-
derheiten seiner Umwelt und 
gewinnt damit auch die rechte 
Beziehung zu seiner Umwelt, 
die vielen Menschen heute ver-
lorenzugehen droht. 

Fotografieren ist heute, dank 
der ständig  fortschreitenden 
Entwicklung und Vervollkomm-
nung der Apparate kinderleicht. 
Man braucht nicht wie früher 
erst mühselig in die Materie 
vorzudringen. Scharfeinstellung, 
Belichtungsregelung, Filmwech-
sel - alles geht so einfach, wie 
man es vor einigen Jahren kaum 
für möglich hielt. Erlebnisse, die 
man jetzt im Bild festhält, wer-
den von Jahr zu Jahr wertvoller, 
weil nichts überzeugender Zei
ten überbrückt und das ständig 
Vergehende fixert, als gerade 
das nie täuschende Bild.

Herbert Weiner
(Aus der Hauszeitschrift „Brenn-
punkt“ 1/68 der Fa. Jos. Schnei-
der & Co., Bad Kreuznach)
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Fotopraxis

Der Artikel „Die Amateurfoto-
grafie stagniert“ (Sammellinse 
3/2006) hat ja bei vielen Foto-
grafen zu intensiven Diskussi-
onen geführt und auch eine 
rege Debatte über den Amateur-
status angestoßen. Aus diesem 
Grunde möchte ich noch einige 
Gesichtspunkte anführen, die in 
dem letzten Artikel vielleicht zu 
kurz gekommen sind.

Der Begriff Amateur wird in 
der Fotografie oft als Gegensatz 
zum Profi gebraucht, der mit sei-
nen Bildern Geld verdient und 
in der Regel Auftragsarbeiten 
ausführt. Ich halte diese Betrach-
tung für sehr unglücklich, zumal 
es viele Berufsfotografen gibt, 
die Taxi fahren, weil die Aufträ-
ge eben nicht reichen, um den 
Lebensunterhalt zu bestreiten.

Ich denke, es ist sinnvoller 
zu sehen, wohin einer will, und 
nicht woher er kommt. Also: 
Meine Ausführungen sind im-
mer an die gerichtet, die das gu-
te Bild und die Fotografie weiter 
bringen wollen; kurz gesagt: An 
die kreativen Fotografen.

Manfred Kriegelstein

Noch einige Gedanken

In den Diskussionen über den 
letzten Artikel kam hin und wie-
der zum Ausdruck, dass viele 
Amateure mit ihren gewohnten 
Bildern zufrieden sind und bei 
den regelmäßigen Clubtreffen 
dem sozialen Gesichtspunkt Pri-
orität einräumen. Das ist auch 
völlig in Ordnung. Aber es gibt 
eben auch diejenigen, die hö-
here Ansprüche an die Fotogra-
fie stellen. Es ist doch statistisch 
auffällig, dass bei den nationalen 
Wettbewerben eine signifikant 
hohe Zahl von Preisträgern nicht 
einem Club angehört.

Ich habe in den letzten Jah-
ren mit vielen sehr guten Foto-
grafen gesprochen, die aus ihren 
Vereinen ausgetreten sind, weil 
sie sich unterfordert fühlten und 
nichts mehr lernen konnten. Sie 
hatten auch den Eindruck, den 
anderen Mitgliedern nichts mehr 
vermitteln zu können, weil diese 
eben eher an den gemütlichen 
Treffen als an der Fotografie in-
teressiert waren.

Das Problem ist aber, dass Foto
grafie in der Entstehungsphase 

einsam sein sollte (nichts ist 
schlimmer als ein Dutzend Ob-
jektive, die bei einem Workshop 
auf das gleiche Motiv gerichtet 
sind), in der Präsentationsphase 
aber dringend der Kommunika-
tion bedarf. Die theoretische Lö-
sung wäre ein Zusammenfassen 
von Fotografen mit ähnlichem 
Leistungsstand zu neuen Grup-
pen. Leider wird sich das wohl 
schon aus logistischen Gründen 
schwer umsetzen lassen. Ich ha-
be mit den mir bekannten Foto-
grafen schon mal angeregt, so 
eine Art überregionalen „krea-
tiven Interessenskreis“ ins Leben 
zu rufen, der sich dann vielleicht 
einmal im Jahr trifft.

Nun will ich aber nicht den 
Eindruck hinterlassen, es gebe 
nur Clubs die nach obigem Mu-
ster verfahren. Natürlich haben 
auch eine Reihe von Vereinen 
eine straffe Struktur, die durch-
aus die Fotografie in den Vorder-
grund stellt und dafür sorgt, dass 
die Mitglieder sich intensiv über 
Bilder austauschen. Hier besteht 
aber die Gefahr, wie im letzten 
Artikel beschrieben, des Epigo-

nentums. Diese Vereine haben 
oft so klare bildmäßige Vorga-
ben oder auch Vorbilder, dass 
häufig nur gute Reproduktionen 
von Bekanntem resultieren.

Merke: Selbst die beste Kopie 
eines kreativen Bildes ergibt nie-
mals ein kreatives Bild!

Ich denke, was wir in der ge-
samten Fotografie brauchen, ist 
eine Öffnung im Kopf, gewisser-
maßen ein kreatives Überdruck-
ventil und nicht eine künstliche 
Deckelung, die uns immer im 
eigenen Saft schmoren lässt.

In der letzten Zeit habe ich 
selber mit neuen Bildern in-
teressante Erfahrungen in der 
Foto- und Kunstszene gemacht. 
Mein Thema „Ars Morbiduum“ 
entspricht ja in der Bildsprache 
eher der Malerei, obwohl die 
Werke reine Fotografie sind (mit 
den entsprechenden Korrek-
turen bei Farbe und Tonwerten, 
die im RAW-Format unumgäng-
lich sind). Während bei einigen 
Fotografen, auch bei gestan-
denen Juroren, eine gewisse Un-
sicherheit in der Einschätzung 
herrschte, war die Kunstwelt 
überaus euphorisch.

Man könnte den Eindruck ha-
ben, als ob die Fotografie immer 
nur bestrebt ist, sich selbst zu 
verstehen, oder anders ausge-
drückt den Kriterien verhaftet 
bleibt, die ihr vertraut sind. Ich 
denke, hier sollte ein Umden-
ken stattfinden, will man nicht 
den Anschluss an neue Sichten 
verlieren.

Dieses Bild entspricht eigentlich 
den Kriterien abstrakter Bildspra-
che in der Malerei. Da es aber 
mit rein fotografischen Mitteln 
entstanden ist, muss es zwangs-
läufig auch in der Fotografie 
Geltung haben. Fotografie ist 
eben nicht nur dokumentarisch, 
sondern eben auch interpretativ 
und hat mit der Malerei vieles 
gemeinsam.
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State - of - the - art  

in der Amateurfotografie

Wenn ich in diesem Zusam-
menhang von Amateurfotografie 
spreche, dann meine ich natür-
lich immer die engagierten und 
ambitionierten Fotografen unter 
den Amateuren.

Wessen Interesse nicht über 
den Erinnerungswert eines Bil-
des hinausgeht, braucht nicht 
weiter zu lesen.

Wenn ich von „state-of-the-art“ 
spreche, dann beziehe ich mich 
auf den technisch notwendigen 
Stand den ein interessierter Foto-
graf heute haben sollte. Das krea-
tiv und gestaltungsmässig noch 
einiges im Argen liegt habe ich 
ja bereits in früheren Beiträgen 
ausgeführt.

Der rasante Umbruch in der 
fotografisch-technischen Ent-
wicklung zwingt einfach dazu 
uns mehr mit diesen Dingen zu 
beschäftigen als vielleicht noch 
vor zehn Jahren.

Also um es noch einmal zu 
sagen, analog im Kleinbildbe-
reich ist tot und allenfalls noch 
von historischem Interesse. Wer 
wettbewerbsmäßig interessiert 
ist, hat mit rein analogen Mitteln 
heute keine Chance mehr!

Auch wenn der  Ex-Vorsitzende 
des DVF-Landesverbandes Berlin 
anlässlich der LaDia 2005 ge-
genteilige Worte fand, so ist das 

in diesem Fall wohl nur auf ein 
katastrophales Versagen der Jury 
auf ganzer Linie zurückzuführen.

Glauben Sie mir als jemanden, 
der jurymäßig den Blick über 
diese lokalen Veranstaltungen 
hinaus gerichtet hat, kein Spit-
zenbild irgendeines ernst zu neh-
menden Wettbewerbes kommt 
ohne digitale Nachbearbeitung 
aus!

Kamera (Kleinbild)

Der Standard hier ist sicherlich 
das digitale Spiegelreflexsystem. 
Obwohl viele Hersteller sich in 
den Superlativen übertreffen 
wollen, sind meiner Meinung 
sämtliche marktgängigen Syste-
me geignet die gängigen Anfor-
derungen zu erfüllen.

Die so genannten „all-in-one“ 
Kameras sind wegen des star-
ken Rauschverhaltens und der 
bekannten Einschränkungen im 
Weitwinkelbereich und im Su-
cher für höhere Ansprüche nicht 
optimal.

Unnötig zu erwähnen, das nur 
das RAW - Format höchsten An-
sprüchen genügen kann. Ich rate 
dringend davon ab nur als JPG 
zu fotografieren - das ist etwas 
für Touristen!

Computer

Die Frage der Rechnerkonfigu-
ration ist heutzutage nicht mehr 
so wichtig. Sie können mit Billig-
rechnern aus den Regalen der 

Supermarktketten problemlos 
Bildbearbeitung machen. Trotz-
dem will ich nicht verhehlen, dass 
der Mac hier immer noch die 
Königsklasse darstellt. Bei einem 
Symposium des adf (Arbeiskreis 
digitale Fotografie) 2005 in Ham-
burg waren viele Größen der in-
ternationalen Szene wie zum 
Beispiel Katrin Eismann aus New 
York vertreten. Etwas anderes 
als Mac wurde dort nicht einmal 
erwähnt!

Bildbearbeitung

Photoshop, Punkt! Anderes 
spielt praktisch keine Rolle. Ob-
wohl ich persönlich der Meinung 
bin, dass für viele Anwender Pho-
toshop Elements schon ausrei-
chend ist.

Bei Photoshop empfehle ich 
auch die neue Version CS2, ins-
besondere wegen des Flucht-
punktwerkzeuges und des neuen 
Browser-Programms „Bridge“.

Drucker

Hier hat sich in den letzten 
Monaten einiges getan. Die neue 
Tintengeneration von Epson mit 
der kryptischen Bezeichnung 

„K3“ ist eine bemerkenswerte 
Steigerung in der Qualität der 
Ultrachrometinten. 

Für den Verbraucher bedauer-
lich aber marketingsmäßig ver-
ständlich ist die Tatsache, dass 
damit auch eine neue Drucker-
serie verbunden ist.

Dennoch kann ich aus eigener 
Erfahrung zu diesem Schritt nur 

gabe hat sich noch einmal deut-
lich verbessert, sondern auch die 
Schwarz-Weiß Umsetzung wur-
de revolutioniert. Sie erreichen 
mit dem entsprechenden Papier 
(s.u.) eine Umsetzung der Grau-
töne die Ansel Adams vor Neid 
erblassen lassen würde. Und dies 

-man höre und Staune - ohne Me-
tamerie! Also stabile Grautöne 
egal bei welcher Beleuchtung.

Papier

Hier ist meine Meinung ja 
wohl hinreichend bekannt. Der 
Goldstandard für professionelle 
Ausdrucke ist und bleiben die 
FineArt Papiere des Marktfüh-
rers Hahnemühle. Nicht umsonst 
wurden diese Druckmedien mit 
dem TIPA-Award 2005 ausge-
zeichnet. Wer einmal auf diesem 
Papier gedruckt hat wird wohl 
nichts anderes mehr wollen. Also 
Vorsicht, Suchtgefahr!

In der gesamten Kette von 
Kamera bis zum Druckmedium 
sind die letzten beiden Punkte 
die wichtigsten. Selbst wenn die 
Kamera nur mittelmäßig ist und 
der Rechner unter der Datenlast 
fast zusammenbricht, können 
Sie mit einem professionellen 
Drucker und Spitzenpapier noch 
zu einem guten Ergebnis kom-
men. Hingegen nützen Ihnen 
die besten Kameras und Hoch-
leistungsrechnern nichts wenn 
Sie einen Standarddrucker und 
schlechtes Papier haben.

Manfred Kriegelstein

Leider kann der Magazindruck 
nicht annähernd die Qualität die-
ses  SW-Bildes wiedergeben, das 
ich mit dem neuen EPSON Stylus 
Pro 7800 auf Hahnemühle  „Pho-
to Rag  460g“ gedruckt habe.
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Die „Bierdeckel-Axiome“ 

der Amateur-Photographie

Es ist nun bereits über ein 
Vierteljahrhundert her, dass 

ich als blutiger Anfänger in der 
Amateurfotografenvereinigung 
Berlin-Kreuzberg auftauchte 
und bewundernd an den Lip-
pen der damaligen Stars wie 
Gerd Messerschmidt und Rudi 
Rhode hing. Begierig, Ihnen das 
Geheimnis zu entlocken, wie sie 
zu solchen fantastischen Bilder 
kamen.

Mein Vorteil war, dass ich völ-
lig unbelastet und bar jeglicher 
photographischer Vorkenntnis 
war. Ich konnte also unvorein-
genommen sämtliche Stilrich-
tungen die damals, auch durch 
die VHS - Kreuzberg geprägt,  in 
dem Verein vertreten waren, auf 
ihre Wertigkeit für mich prüfen 
(Anmerkung für Nicht-Berliner: 
VHS - Kreuzberg bedeutet Fo-
tosektion der Volkshochschule 
im Stadtteil Kreuzberg, die in 
den siebziger Jahren sehr pro-
gressive und teilweise linke 
Tendenzen vertrat). Obwohl der 
Grundstock meines photogra-
phischen Stils zweifelsfrei durch 
diese Auseinandersetzung bei 
den „Kreuzbergern“ Ende der 
siebziger Jahre geprägt wur-
de, gelang es mir doch recht 
schnell, mich von den „Vorbil-
dern“ zu lösen und eine eigene 
photographische Handschrift zu 
entwickeln.

Nun, in den fast dreißig Jah-
ren, die mittlerweile ins Land 
gegangen sind, habe ich natür-
lich auch versucht, zahlreichen 
Anfängern und Photoamateuren 
mein Wissen zu vermitteln. Es 
liegt in der Natur der Sache, dass 
dies nicht immer mit Erfolg ge-
krönt war. Begabung kann man 
eben nicht vermitteln, sondern 
allenfalls fördern.

Dennoch gibt es einige 
Punkte, deren Beachtung unter 
Umständen schon „die halbe 
Miete“ ist.

Da es heutzutage modern ist, 
komplexe Dinge so zu verein-
fachen, dass sie auf Bierdeckel 
passen, nenne ich dies die „Bier-
deckel-Axiome“ der Amateur-
photographie. Es handelt sich 
um vier Leitgedanken, deren  
Beachtung für Anfänger sicher-
lich sehr hilfreich wäre.

1. Konzept

Ja, ich weiß, es hängt Ihnen 
schon zum Halse raus, weil 
ich schon wiederholt auf die-
sen Punkt hingewiesen habe. 
Dennoch werden in den Verei-
nen von vielen Amateurpho-
tographen immer noch Bilder 
völlig unstrukturiert nach dem 
Motto „aus jedem Dorf ein Kö-
ter“ präsentiert. Fragen Sie sich 
doch selbst einmal, welches 
Ihrer Clubmitglieder wirklich 
kontinuierlich an einem Thema 
arbeitet.

2. Stativ

Nehmen Sie so oft wie mög-
lich ein Stativ zur Hilfe. Sie kön-
nen sicher sein, wenn Sie die 
Entscheidung getroffen haben, 
dieses schwere unhandliche Ge-
rät aufzubauen, können Sie mit 
hoher Wahrscheinlichkeit davon 
ausgehen, dass es sich vom Mo-
tiv her für Sie lohnt. Der zweite 
Grund ist, dass Sie, wenn die Ka-
mera auf dem Stativ steht, nicht 
einen Sucher sehen, sondern 
eher ein Bild, weil Sie nämlich die 
Hände in die Hosentaschen ste-
cken können (da sind Sie, meine 
verehrten Damen, natürlich mit 
einbezogen, da ich  davon aus-
gehe, dass Sie zum Fotografieren 
Ihr Prada Kostüm gegen Ihre 
Versace- Jeans getauscht haben). 
Spaß beiseite, es ist wirklich ein 
grundsätzlicher Unterschied, ob 
Sie beim Betrachten des Motivs 
die Kamera halten müssen, oder 
ob Sie bei arretiertem Gehäuse 
gemütlich die Bildränder absu-
chen können.

3. Keine Sonne

Man kann es nicht oft genug 
sagen: Farbfotografie bei hartem 
Sonnenlicht ist ein Kunstfehler!! 
Halten Sie im Sommer mittags 

Siesta, aber gehen Sie bitte nicht 
Fotografieren. Wenn mir dann 
gelegentlich entgegengehalten 
wird, dass Prof. Mante in seinen 
Workshops auch bei direkter 
Sonne seine Farbkompositionen 
demonstriert, kann ich nur sa-
gen: „Wer Mante heißt, der darf. 
Alle anderen lassen bitte erst 
einmal die Finger davon“.

Es ist einfach eine Tatsache, 
dass gute Photographie eher 
vom interessanten Licht als vom 
Motiv profitiert. Ein interessantes 
Motiv kann durch katastrophales 
Licht photographisch zerstört 
werden, hingegen kann ein eher 
braves Subjekt durch spannende 
Lichtführung durchaus ein Bild 
ergeben.

4. Nicht !!

„Nicht!!“ bedeutet nicht aus-
lösen. Dieser letzte Punkt ist 
zweifellos am schwierigsten zu 
bewältigen. Sehen Sie es doch 
als engagierte Photographen als 
Ihre ureigene Bestimmung an, 
den Auslöser zu betätigen. 

Natürlich, aber bitte nur wenn 
es sich lohnt!! 

Sie müssen lernen nur auszu-
lösen, wenn Sie ganz sicher sind, 
dass alle Voraussetzungen für 

ein gutes Bild erfüllt sind. Nichts 
ist tödlicher für Spitzenphotogra-
phie, als der überhastete schnelle 
Schuss. Wenn Sie als Folge nur 
ein zusätzliches weniger gutes 
Bild vom Motiv haben, wäre das 
ja noch zu verkraften. Das Pro-
blem ist aber, dass durch feh-
lende Konzentration und Diszi-
plin der entscheidende Schuss 
dann eben nicht mehr erfolgt.

Die Photoindustrie mag ja der 
Meinung sein, dass zu wenig 
fotografiert wird, ich hingegen 
denke, dass viel zu viel Bilder 
gefertigt werden - viel zu viel 
schlechte. Im übrigen sind mir 
100 Bilder von 10 Motiven lieber 
als 100 Bilder von 100 Motiven.

Mir ist klar, dass eine Reduktion 
eines solch komplexen Sachge-
bietes wie der Photographie auf 
vier Kernpunkte natürlich viele 
Angriffsflächen und Hinweise 
auf Ausnahmen bietet, aber ich 
denke, dass man Anfängern und 
insbesondere Amateuren damit 
eine praktikable Leitlinie an die 
Hand gibt. 

Manfred Kriegelstein



Bildbearbeitung satt! Die einzelnen 
Komponenten sind photographiert, 
die Komposition wurde aber aus­
schließlich digital vorgenommen. 

Sammellinse 3/2005 

Phasen kreativer Bildauffassung 
Fortsetzung aus SL 2/2005 

6. Phase digitaler Nachbereitung 

Eine der größten photogra­
phischen Revolutionen die­

ses Jahrhunderts stellt zweifel­
los die digitale Bildbearbeitung 
dar. Höhere Rechnerkapazitäten 
und sinkende Preise machen 
elektronische Bildverarbeitung 
breiteren Kreisen zugänglich. Die 
kreativen Möglichkeiten, die sich 
dem engag ierten Fotokünstler 
bieten, sind nahezu unbegrenzt 
und sind mit üblichen photo­
graphischen Sichtweisen nicht 
zu beurteilen. 

Es ist also zwingend erforder­
lich, photographische Bilder neu 
zu definieren. Es kann aber nicht 
darum gehen, diese neue Tech­
nik auszugrenzen, also als nicht 
zur Photographie gehörig zu be­
trachten. Nach Ansicht des Au­
tors kann die Reaktion auf diese 
neue Entwicklung nur darin be­
stehen, den Photographiebegriff 
zu erweitern. Stellt doch die EBV 
letzten Endes nur eine konse­
quente Weiterentwicklung der 
bisher bekannten Verfrem ­
dungsmöglichkeiten dar. Das 
geht soweit, dass bekannte Dun­
kelkammerfunktionenwie Ton-

trennungen, Solarisationen und 
Gradationsänderungen bereits 
als Standardbefehle in der Sild­
bearbe itungssoftware imple­
mentiert sind. 

Wenn von Kritikern oft ange­
merkt wird, dass diese neue 
Technik eher der Malerei zuzu­
rechnen sei als der Photographie, 
so ist zu entgegnen, dass 
grundsätzlich immer mit realen 
Bausteinen gearbeitet wird. Das 
heißt die subjektive Interpretati­
onsmöglichkeit der Wirklichkeit 
(s.o.) wird um ein Vielfaches er­
weitert. Der Fotograf kann bei 
einer kreativen Nachbearbeitung 
dem Bild genau den Rest an Wir­
kung verleihen, welche er bei der 
Aufnahmesituation empfand . 
Der engagierte Fotograf gibt sich 
ja schließlich nicht dann mit ei­
nem Bild zufrieden, wenn es ge­
nau dem Motiv entspricht, son­
dern wenn es dem eigenen Ein­
druck von dem Motiv am näch­
sten kommt. 

Anders ausgedrückt bedeutet 
diese neue Entwicklung eine Zu­
nahme an individueller Darstel-
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lung eines Bildes durch den Pho­
tographen. Voraussetzung dafür 
ist natürlich, dass die gesamte 
elektronische Bildverarbeitung 
Sache des Bildautoren bleibt. 
Hier sind also Innovationsfreu­
de und Auseinandersetzung mit 
den neuen Techniken bei den 
Photographen gefragt. 

Alle, die es nicht schaffen, EBV 
zu beherrschen, werden zu rei­
nen Materiallieferanten belich­
teter Emulsionen für eine neue 
entstehende Graphikerzunft ver­
kommen ... 

Und wenn jetzt verstärkt Be­
strebungen zum Erhalt der "gut­
en alten Schwarz-Weiß-Doku­
mentarphotographie" zu be­
merken sind, so ist das nichts 
weiter als "Pfeifen im Wald"! 

Es gibt kein journalistisches 
Bild, welches nicht durch EBV ei­
nen noch "authentischeren" Ein­
druck vermitteln könnte 

Das kann man gutheißen oder 
nicht, man kommt auf jeden Fall 
nicht daran vorbei. 

Manfred Kriegeistein 
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4. Phase der Regie 

Nach mancher ergebnisloser 
"Photopirsch" kommt der Pho-
tograph auf die Idee, die Situati-
on, die er erwartet, einfach zu 
stellen; vergleichbar einem Re-
gisseur, der eine Filmszene auf-
baut. Dies ist eine durchaus legi-
time Methode, wenn der Autor 
ein Konzept hat, und 
die zu seinem Thema 
gehörende Aufnah-
mesituation (her-
)stellt. So ein kleines 
bißchen Regie führt je-
der Photograph schon 
alleine dadurch, dass 
er die zu photogra-
phierenden Personen 
durch Umstellen ins 
" rechte Licht rückt" . 
Diese Regie ist auch bei journa-
listischen Themen erlaubt, wenn 
dadurch die Gesamtaussage ver-
bessert, bzw. intensiviert wird . 
Die abgebildeten Aufnahmen 
der spielenden Kinder verdeutli-
chen dies. Besonders bei der Ge-
genüberstellung von Schärfe und 
Bewegungsunschärfe ist es un-
erläßlich, mit dem Stativ zu ar-
beiten und Regie zu führen. Die-
se Art der Photographie wird oft 
als "gestellt" kritisiert. Der Autor 
vertritt die Ansicht, dass nicht 
der Weg, der zu einem Photo 
führt, entscheidend ist, sondern 
einzig und allein die Aussage des 
fertigen Bildes. Oft ist das Motiv 
lediglich Hilfsmittel zur Schaf-
fung des perfekten Bildes. Welt-
bekannte Photographen, wie der 
schon leider verstorbene Argen-
tinier Raota sind mit eindrucks-
vollen "Life-Photos" berühmt ge-
worden, die alle gestellt waren. 
Oft kann nur so die absolute for-
male Perfektion erreicht werden, 
die entscheidend ist, für die Wir-
kung des Bildes auf den Be-
trachter. 

Wenn der Photograph bei ein-
zelnen seiner Bilder Regie führt, 
sie also "stellt", so sollte er das 
nur im Rahmen der Gesamtkon-
zeption seines Themas tun. Denn 
die große Gefahr in dieser Phase 
besteht in dem Verlust der Iden-
tifikation des Autors mit seinen 

Sammellinse 2/2005 

Phasen kreativer Bildauffassung 
Fortsezung aus SL 1/2005 
Bildern, weil das Wettbewerbs-
system internationaler Photosa-
lons leider die Tendenz unter-
stützt, so genannte Erfolgsbilder 
zu kopieren. Was gerade "in" ist, 
wird gemacht, der Photograph 
wechselt die Stilrichtungen wie 
sein Hemd. Er macht nicht die 
Bilder, die seinen Intentionen 
entsprechen, sondern solche, 
von denen er sich Erfolg ver-
spricht. 

5. Phase der Abstraktion 

ln diesem Stadium hat der 
Photograph sicher die größte 
künstlerische Freiheit, da seine 
Bilder nicht mehr an eine kon-
krete Aussage gebunden sind . 
Im folgenden seien einige Mög-
lichkeiten erwähnt, vorhandene 
Aufnahmen zu verfremden, d.h. 
sie ihrer realen Aussage zu be-
rauben: 

1. Sandwichtechnik: 

Zwei Diapositive werden übe-
reinander gelegt und projiziert. 
Die spätere Verwendung als 
Sandwich muß bei der Konzep-
tion beider Dias berücksichtigt 
werden. Es ist auch möglich, ein 
Dia und ein Schwarz-weiß Ne-
gativ miteinander zu kombinie-
ren. 

2. Verwendung von Filtern 

Die Verwendung von ver-
schiedenartigen Filtern ( z.B. 
Farbfilter, Verlaufsfilter, Weich-
zeichner usw. ) ermöglichen eine 
einfache Verfremdung schon 
während der Aufnahme. 

3. Langzeitbelichtung mit Blitz-
technik 

Das Mitziehen bei bewegten 
Motiven mit langer Verschluß-

zeit und gleichzeitigem Anblit-
zen ermöglicht eine interessante 
Kombination von Verwischung 
und eingefrorener Bewegung. 
Bei der Anwendungall dieser vi-
suellen Tricks muß darauf ge-
achtet werden, dass man seiner 
photographischen Linie treu 
bleibt und nicht in reine Effekt-
hascherei verfällt. Man sollte 
nicht das werden, was Walter 
Boje einmal so schön als "Kon-
junkturritter der Masche" be-
zeichnete. 

Bei einer weiteren Möglichkeit 
der abstrakten Photographie ar-
beitet der Photograph noch un-
abhängiger von realen Gege-
benheiten . Zwar noch, wie in 
Phase 4, als Regisseur, er ist aber 
nicht mehr an das vorhandene 
Motiv gebunden. Personen wer-
den vor einem gesuchten oder 
gebauten Hintergrund arrangiert 
wie Schauspieler auf einer Bühne. 
Der Photograph beschränkt sich 
nicht mehr auf das Verändern 
von vorhandenen Situationen, 
sondern er bestimmt das Bild to-
tal. Seine Bilder sind dadurch un-
ter Umständen kaum noch real 
und ermöglichen dem Betrachter 
nicht unbedingt das Erkennen 
einer konkreten Bildaussage. lm 
Gegensatz zur Literatur, in der 
Sätze in der Regel eine festge-
legte Aussage haben, ist die Aus-
sage von Photographien dieser 
Art interpretierbar. Der Empfän-
ger von Worten kann sich deren 
Bestimmtheit nicht entziehen, 
der Betrachter dieser abstrakten 
Bilder bestimmt das, was er se-
hen will selbst und gestaltet von 
daher mit. Photos dieser Art ha-
ben einen ungeheuren Über-
schuß an nicht ausgewerteten 
Informationen. Die Auswahlkri-
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terien des jeweiligen Betracht-
ers für dieses Informationsange-
bot sind seiner Phantasie über-
lassen. Auch der Photograph 
selbst verbindet natürlich Inhal-
te mit seinen Bildern, seine Ab-
sicht und der innere Bezug wer-
den jedoch möglicherweise nicht 
durch ein einziges Bild, sondern 
eher durch die Summe seiner 
Aufnahmen ausgedrückt. Den-
noch können Betrachter und 
Bildautor völlig verschiedene As-
soziationen zu einer Serie haben. 
Der moderne Designnismus, der 
sich oft in diesen Bildern aus-
drückt, ist eine Form der Ver-
drängung der unschönen, oder 
unerwünschten Dinge nach 
ästhetischen Gesichtspunkten 
durch Selektion bei der Moti-
vwahL Der Photographierende 
hat somit die Möglichkeit, die 
psychologische Einwirkung der 
Umwelt auf sich selbst mit Hilfe 
abstrakter Reflexionen wieder-
zugeben. 

Der Verfasser dieses Artikels 
ist der Meinung, dass es bei die-
ser Art der Photographie unbe-
dingt erforderlich ist, nach den 
üblichen Regeln der Bildgestal-
tung zu arbeiten. Nur dadurch 
ist gewährleistet, dass der Bild-
autor eine dem Betrachter ver-
ständliche Sprache spricht, wenn 
er auch in dieser versucht, einen 
wenig konkreten, u.U. kompli-
zierteren Sachverhalt auszu-
drücken . Nur wenn die Bilder 
nach technischen und gestalte-
rischen Regeln beurteilbar blei-
ben, ist es uns möglich, eine ver-
gleichende Bewertung der Pho-
tographien vorzunehmen. 
Fortsetzung in SL 3/2005 

Manfred Kriegeistein 
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Manfred Kriegeistein unter-
scheidet sechs Phasen kreativer 
Bildauffassung: 

1. Phase der Begegnung 
2. Phase der 

Auseinandersetzung 
3. Phase des Beherrschens 
4. Phase der Regie 
5. Phase der Abstraktion 
6. Phase digitaler 

Nachbereitung. 

Wir werden seine Betrachtungen 
in mehreren Folgen veröffenti-
chen. ln dieser Ausgabe begin-
nen wir mit den Phasen 1 bis 3. 

Phasen kreativer Bildauffassung 
Manfred Kriegeistein 
Vorbemerkung 

Der Verfasser dieses Artikels wur-
de oft wegen der in dieser Pha-
senabfolge vermuteten "wer-
tenden Rangfolge" kritisiert. Zur 
Klarstellung sei hier angemerkt, 
daß die Phasen drei, vier und fünf 
in der photographischen Beur-
teilung gleichwertig sind, sie zei-
gen nur verschiedene Richtun-
gen hinsichtlich der kreativen 
Möglichkeiten auf. 

Kriterien, die den Anfänger vom 
engagierten Photographen (da-
mit sind natürlich auch enga-
gierte Amateure gemeint) un-
terscheiden: 

1. Anfänger neigen dazu, sich 
selbst darzustellen. Sie photo-
graphierennicht das fremde 
Land, sondern sich selbst bezie-
hungsweise ihnen nahestehende 
Personen in diesem Land. 

2. Anfänger halten immer (zu) 
weiten Abstand zum (menschli-
chen) Motiv. Die Ursache hierfür 
liegt in der Diskrepanz zwischen 
Wollen und sich aber doch nicht 
trauen. 

sen ist diese erste Stufe die ein-
zige der fünf Gruppierungen, die 
jeder kreative Photograph durch-
läuft. Die Weiterentwicklung des 
Photographen "der ersten Stu-
fe"- und ob überhaupt eine sol-
che stattfindet, hängt im We-
sentlichen von zwei Faktoren ab: 

1. Von der individuellen Moti-
vation des Betreffenden bzw. 
dessen Ehrgeiz, perfektere Bilder 
zu machen. 

1. Phase der Begegnung Anfänger haben eine starke 
Bindung an den Inhalt des Pho-
tos, unabhängig von der Qua-
lität der Gestaltung . Bei dem 
photographischen Anfänger liegt 
der Perfektionscharakter eines 
objektiv schlechten Bildes in der 
Beziehung des Photographen 
zum Objekt. Daher sind gerade 
eigene Kleinkinder das bevor-
zugte Motiv photographieren-
der Eitern. 

2. Von seiner photographisch-
sozialen Umwelt, d.h., ob in sei-
nem persönlichen Umfeld enga-
gierte Photographen motivie-
rend wirken. Es müssen nicht un-
bedingt Personen sein, die einen 
weiterführenden Einfluss auf den 
photographischen Anfänger aus-
üben. Auch visuell- berufliche 
Anforderungen können einen 
dazu bewegen, sich intensiver 
mit dem Medium Photographie 
zu beschäftigen: Der Biologie-
lehrer, der aus Dokumentations-
gründen zur Kamera greift, der 
Kunstlehrer, der bisher nur Pinsel 
und Palette gewohnt, plötzlich 
in neuen Lehrplänen mit dem 
Unterrichtsfach Photographie 
konfrontiert wird. 

Drei Dinge sind es im We-
sentlichen, die den Anfän-

ger dazu veranlassen, einmal 
selbst einen Photoapparat in die 
Hand zunehmen: Der Einfluss der 
intensiven Werbung für photo-
graphische Artikel, die Empfeh-
lung von Freunden, die sich 
schon mit Photographie be-
schäftigt haben und letzten En-
des die tägliche Flut der visuellen 
Informationen. Im Gegensatz zur 
Malerei, bei der die Technik 
schon als Hemmschwelle wirkt, 
wird in der Photographie (auch 
durch Werbung) der Eindruck er-
weckt, allein der Besitz einer mo-
dernen Kamera führe schon zum 
guten Bild. Bedingt durch die 
heutigen narrensicheren Kame-
ras, besonders im Digitalbereich, 
kann selbst der blutigste Anfän-
ger damit rechnen, sofort tech-
nisch akzeptable Ergebnisse zu 
erzielen. 

Warum wird gerade Photo-
graphie als Ausdrucksmittel ge-
wählt? 

Die Motivation zum Phota-
graphieren wird nach G. Spitzing 
durch zwei wesentliche Fakto-
ren bestimmt: 

1. Den menschlichen Grund-
trieb zum Lustgewinn. 

2. Den gestaltbildenden 
menschlichen Geist. 

12 

Das Bilddenken steht der 
menschlichen Emotionalität be-
sonders nahe. Empfindungen 
werden vorwiegend von Bild-
wahrnehmungen und Vorstel-
lungen ausgelöst. Das Wortden-
ken hat keinen direkten Zugriff 
zur Emotionalität, es muss erst 
in gedankliche Bilder transfor-
miert werden. Die hirnpsycholo-
gische Zwei-Hemisphärenlehre 
nach den Psychologen Sperry 
und Ornstein ordnet im Gehirn 
der linken Hemisphäre begriffli-
ches Denken zu, während die 
rechte Hemisphäre mehr durch 
Bildvorstellungen geprägt wird . 

Es liegt also die Vermutung 
nahe, dass bei einer überwie-
gend visuell vorliegenden Bega-
bung eine Dominanz der rech-
ten Hemisphäre besteht. 

Dies nur als kurze analytische 
Betrachtung zur Motivation ei-
nes "Photographierenden". 

Der photographische Anfän-
ger oder Gelegenheitsknipser ist 
sich natürlich dieser Zusam-
menhänge nicht bewusst. Für 
die nachfolgenden Betrachtun-
gen seien Gelegenheitsknipser 
und Anfänger gleichgestellt, da 
beide nicht oder noch nicht tie-
fer in die photographische Ma-
terie eingedrungen sind. 

Es gibt allerdings bestimmte 

ln der Aufzählung der photo-
graphischen Entwicklungspha-

2. Phase der Auseinandersetzung 

Zu Beginn dieser Phase mag 
der Photograph zwar tech-

nisch versiert sein, seine Bilder 
werden dennoch häufig als lang-
weilig empfunden. Hier besteht 
erstmalig die Möglichkeit der Re-
signation. Er denkt, er macht "al-
les richtig", und trotzdem gefal-
len niemandem seine Bilder. Aus 
dieser möglichen Resignation 
der zweiten Phase resultiert oft 
eine Fehlentwicklung: Der pho-
tographische "Technik-Freak". Es 
wird fälschlicherweise ange-
nommen, dass die Perfektion der 
Kamera sich auf das Bild über-
trägt. Der mangelnde bildmäßi-
ge Erfolg wird durch die An-
schaffung immer neuerer, teu-
rerer und aufwändigerer Ausrü-
stungen kompensiert. Mit etwas 
Sarkasmus könnte man sagen: 

"Seien wir froh über diese Leute". 
Denn sie sind zum großen Teil 
ausschlaggebend für die hohen 
Verkaufszahlen der Industrie und 
damit für ein günstiges Preisni-
veau auf dem Fotosektor. Eine 
weitere Ursache für diese mögli-
che Fehlentwicklung liegt in dem 
enormen Werbeaufwand, der für 
photographische Apparate be-
trieben wird, im Gegensatz zu 
den wenigen Veröffentlichun-
gen in Fachzeitschriften, die sich 
mit dem Ziel dieses ganzen tech-
nischen Aufwandes befassen: 
Dem Bild. 

Ein Autor, der sich in der di-
daktischen Literatur der Bild -
und Farbgestaltung besonders 
verdient gemacht hat, ist Harald 
Mante. Seine analytisch- for-
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malästhetische Betrachtung der 
Motive ist für jeden, der noch in 
kreativ-photographischen Kin-
derschuhen herumläuft, sehr hilf-
reich. Geht man davon aus, dass 
Photographie die Wiedergabe 
der Realität unter Berücksichti-
gung der subjektiven, modifizie-
renden Sehweise ist, und dass 
Photographie in der Regel im-
mer Reduktion bedeutet, so ge-
ben die Hinweise von H. Mante 
einem photographisch Interes-
sierten Regeln in die Hand, nach 
denen die ( Motiv-) Umwelt vi-
suell auf ein klares formal-ästhe-
tisches Maß gebracht werden 
kann. Kernpunkt dieser Phase ist 
die aktive Auseinandersetzung 

mit den Regeln, die zu einer gu-
ten Bildgestaltung führen . Hilf-
reich dabei kann außer der ent-
sprechenden Literatur auch das 
Gespräch mit Gleichgesinnten 
sein. Diese Möglichkeit besteht 
u.a. in der Mitgliedschaft bei ei-
nem Photoclub. 

Eine weitere Möglichkeit der 
Auseinandersetzung ist die Teil-
nahme an Photowettbewerben. 
Es findet zwar keine Diskussion 
wie zum Beispiel im Photover-
ein statt, der normierte Vergleich 
mit den Bildern vieler anderer 
Autoren kann dennoch für den 
Photographen sehr hilfreich sein. 

Da wird eben auch schon mal der Familienhund photographiert. 

3. Phase des Beherrschens 

Der Photograph, aller techni-
schen und gestalterischen 

Finessen mächtig, sucht sich in-
teressante Motive und stellt sich 
Themen. Er entwickelt vielleicht 
sogar schon eine eigene Hand-
schrift. Die besten Landschafts-
und Lifephotographen sind die-
ser Phase zuzuordnen. Wie auch 
in den vorangegangenen Pha-
sen, sind dem Photographen die-
ser Entwicklungsstufe bestimm-
te photographisch- psychologi-
sche Persönlichkeitsprofile eigen. 

Der engagierte Photograph 
durchbricht im Gegensatz zum 
"Knipser" den in Mitteleuropa 
üblichen Schutzwall von einem 
Meter beim Photographieren 
von Menschen. Für ihn hat das 
Anfertigen von "Erinnerungsbil-
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dern" einen geringeren Steilen-
wert als für die Anfänger der er-
sten Phase. Sein Ziel ist das per-
fekte Bild, welches das Motiv 
nach seinen Intentionen best-
möglich darstellt. Durch The-
menstellung setzt er sich kon-
zentriert und in der Regel über ei-
nen längeren Zeitraum mit visu-
ellen Informationen seiner Um-
welt auseinander. 

Diese Auseinandersetzung er-
folgt aber immer als Außenste-
hender. "Der Photograph kata-
pultiert sich durch den Akt des 
Photographierens aus der Weit 
heraus, die er photographiert." 
(Spitzing) "Wer einen Gottes-
dienst photographiert, betet 
nicht". "Wer ein Tanzfest photo-
graphiert, tanzt nicht." Der en-

gagierte, kreativ tätige Photo-
graph schafft sich sein eigenes 
Bild von der Weit durch eine 
Summe von Einzelbildern, die als 
Ordnungsprinzip das formal-
ästhetische Gestalten haben. 

Durch die Anwendung pho-
tographischer Mittel überträgt 
der Photograph seine individu-
ellen Ordnungskriterien bei der 
visuellen Darstellung seiner Um-
welt. Das Fehlen kosmographi-
scher Ordnungssysteme führt zu 
eigenen Ordnungsprinzipien aus 
Angst vor dem Chaos. Der Pho-
tograph benutzt formale Gestal-
tungskriterien, um etwas "zum 
Festhalten" zu haben (Spitzing). 

Der Autor dieser Zeilen vertritt 
die Meinung, dass ein formal-
ästhetisches Bild dem Betrach-
ter die inhaltliche Auseinander-
setzung erleichtert. Wenn das 
Bild dem "Auge angenehm" ist, 
sperrt sich der Betrachter nicht 
dagegen, es optisch aufzuneh-
men. Da das menschliche Gehirn 
nur ein gewisses Informations-
angebot auf einmal verarbeiten 
kann, und das Auge ein Photo 
nach hierarchischen Bildschwer-
punkten abtastet, sollten gera-
de Bilder mit komplizierten ln-
halten einfach aufgebaut sein. 
"Ein gutes Bild muss so klar struk-
turiert sein, dass man es mit ei-
nem Fettstift auf Pergament ski-
zzieren kann." (Spoerl) 

Das innere Streben des Men-
schen nach Harmonie und Ord-
nung, das den Photographen 
veranlasst, seine Bilder nach 
überprüfbaren Gestaltu ngskri-
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terien anzufertigen, erleichtert 
es dem Betrachter, die Inhalte 
dieser Bilder aufzunehmen. 

Photographen dieser dritten 
Phase sind im wesentlichen be-
schreibend tätig; entweder, in-
dem sie rein dokumentarisch ar-
beiten (d.h. nur das photogra-
phieren, was sie sehen), oder in-
dem sie das Motiv durch photo-
graphische Mittel so modifizie-
ren, dass es ihrer subjektiven 
Sehweise bzw. Empfindung ent-
spricht. Bei der Abbildung von 
Menschen würde die Verwen-
dung ei ner offenen Blende bei 
langer Brennweite die Person aus 
der Umgebung "herauslösen". 
Die Verwendung eines Weitwin-
kelobjektivs bei kleiner Blende 
würde in der gleichen Situation 
eine Aussage über die Person 
und deren Umgebung machen. 
Der Kreativität sind aber auch in 
dieser Phase Grenzen gesetzt. 
Der Photograph ist immer noch 
abhängig vom Motiv, d.h . er 
kann nur das mit photographi-
schen Mitteln subjektiv gestal-
ten, was er real vorfindet. Oft 
wird es daher dem Photogra-
phen widerfahren, dass be-
stimmte photographische Situa-
tionen, die er sich vorstellt, in der 
Wirklichkeit nicht zu finden sind. 
Der Photograph wird nun unter 
Umständen versuchen, die reale 
Situation nach seinen Vorstel-
lungen zu formen. 

Fortsetzung in Heft 2/2005 

Perfekt aufgebaut, der Einfluss von Mante ist unverkennbar. Eine Aufnahme der 
Phase 3, die man als dokumentarisch mit formal-ästhetischer Sicht bezeichnen 
würde. 
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