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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.


