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      Artikel - Docs.sogesehen.ch

      
      Von September 2003 bis September 2017 führte ich auf meiner
      persönlichen Website ein Weblog. Das
      Hauptthema im Blog war die Fotografie.

      Einige der mir persönlich bedeutendsten und zeitlosen Beiträge
      sind hier gesammelt.

      Artikel

      

    

  
    

    
      20 Kompositionen

      
      Geschrieben von Stefan Bucher am 19. Dezember 2007. Im Blog
      So gesehen in der Kategorie Fotografie.

      Vor ein paar Wochen habe ich mir 20 Quadrate auf ein Blatt
      Papier gezeichnet und dann damit begonnen, jedes Quadrat mit Linien
      oder Punkten zu füllen. Aufgezeichnet habe ich grafische Elemente,
      so wie ich sie beim Fotografieren in einem Bild komponieren
      würde.

      Aus dieser Idee ist das Blatt «20 Kompositionen» entstanden.

      [image: 20 Kompositionen]

      Hier als
      PDF-Download zum Ausdrucken

      Ich stelle mir vor, dass das Zeichnen in den Quadraten für
      Fotografen eine unterhaltsame und inspirierende Tätigkeit sein
      könnte:

      
      	Im Bus oder der Bahn während der Fahrt die visuellen Eindrücke
      festhalten als Notizbuch für zukünftige Bildkompositionen.

      	Skizzieren und ausprobieren von Kompositionen als Vorbereitung
      auf ein Shooting.

      	Anlegen eines Repertoirs an Bildkonzepten.

      	Nachzeichnen der geigenen Bilder und so das eigene Sehen
      verstehen lernen.

      	Nachzeichnen von Meisterfotografien und von deren Bildaufbau
      lernen.

      

      Das Gestalten auf Papier verlangt einen etwas anderen Zugang zu
      den Formen und Flächen als nur der Blick durch den Sucher. Ich sehe
      das als spannende Erweiterung in der Schulung des fotografischen
      Blicks, besonders dann, wenn wir die Kamera einmal nicht einsetzen
      können.

      Wenn du «20 Kompositionen» einmal selber ausprobierst, würde es
      mich sehr interessieren, welche Erfahrungen du gemacht hast.

      Ich habe selber Freude an der Idee und werde nun ab und zu die
      Quadrate mit völlig freien Kompositionen ausfüllen.

      


    

  
    

    
      Das Formenvokabular der Fotografie

      
      In der Arbeit «What you see»
      beschreibt Luciano Rigolini eine «visuelle Grammatik» (Nachwort zum
      Buch, Fotostiftung
      Schweiz). Ich habe die Bilder im Buch und in der Ausstellung
      angeschaut und es ist, als lernte ich eine Sprache – das
      Formenvokabular der Fotografie. Die auffälligsten Elemente der
      fotografischen Formensprache möchte ich hier beschreiben, so wie
      ich sie wahrnehme. Es sind grafische Gestaltungsmuster, die in
      Rigolinis Arbeit äusserst konsequent angewendet werden.

      
      	Rundungen. Alles, was geschwungen, gebogen
      oder kreisrund ist. Kugeln oder runde Flecken, die Kopfform oder
      eine Strassenbiegung. Meist sind nur Halb- oder Viertelkreise zu
      sehen. Rundungen gibt es in technischen Materialien oder
      natürlichen Gegenständen.

      	Schrägen. Oft beschreiben die Linien ein <-
      oder >-Zeichen. Machmal gehen viele Formen mit unterschiedlich
      schrägen Linien durcheinander. Manchmal gehen sie diagonal durch
      das ganze Bild.

      	Raster/Gitter. Ein regelmässiges Netz
      überspannt das ganze Bild oder Teile. Unterschiedlich dicht,
      erlaubt es mehr oder weniger Durchblick auf das dahinter liegende
      Objekt. Oder die Rasterform bestimmt selbst das gesamte
      Bildes.

      	Rahmen. Parallel zum Bildrand verlaufende
      Linien, die wie zwei Winkel das Bild von beiden Seiten einrahmen;
      manchmal enger manchmal nur zu Teilen.

      	Turm/Stange. Senkrecht in den Himmel ragende
      Linie, oft mittig ausgerichtet oder leicht daneben.

      	Häuschenschema. Ich nenne sie mal so: die Form
      mit dem zum Himmel strebenden Dachgiebel und an der Vorderfläche
      Fenster und eine Türe.

      

      Und jetzt noch gewissermassen zur Syntax, wie die Elemente
      angewendet und zusammengesetzt werden (vieles davon oben schon
      angesprochen):

      
      	Teile. Alle Elemente werden meist nicht ganz
      gezeigt, sondern teilweise. Die Menge hängt ab vom optischen
      Gleichgewicht im Bild. Viele verschiedene Teile fügen sich
      aneinander oder halten sich mit Entfernung die Waage.

      	Überlagerung. Das Nahe verdeckt das Ferne.
      Elemente haben Lücken und lassen etwas hervor scheinen. Ein Bild
      wird aus Vorder- und Hintergrund zusammengegossen.

      

      Um mich mit diesen Formen weiter vertraut zu machen, habe ich
      einen Ausdruck meines Blatts «20
      Kompositionen» gemacht. Es hilft, die Formen nachzuzeichnen,
      ein Rigolini-Bild so noch genauer zu analysieren oder auch ein
      eigenes Bild auf die Formensprache zu überprüfen. Irgendwie passend
      und ermutigend, die Fotografie poetisch als Sprache einzusetzen,
      fand ich im Magnum Blog in einem Zitat von David Alan Harvey:

      
      Photography is now clearly a language. As with any language,
      knowing how to spell and write a gramatically correct "sentence" is
      , of course, necessary. But, more importantly, today's emerging
      photographers now must be "visual wordsmiths" with either a clear
      didactic or an esoteric imperitive. Be a poet, not a technical
      "writer".

      

      So verändert sich mein Sehen und vielleicht auch mein Ausdruck
      in meinen Fotos. Die Botschaft wird dann immer deutlicher.

      


    

  
    

    
      Der Blick von gestern und das Sehen von heute

      
      
      [image: Bucher - View my 'Israel-Egypt' set on Flickriver]

      
      Das Set «Israel Egypt» auf Flickr.

      Die Geschichte dieser Bilder fängt im Sommer 1997 an. Es ist die
      Zeit, als ich eine Kompaktkamera kaufe, um sie mit auf die Reise
      nach Israel und Ägypten mitzunehmen. Die Umstände der Reise sind
      hier unwichtig. Interessant dagegen die Bilder, die ich damals
      festgehalten habe.

      Mein Blick von gestern hat Landschaften, Städte und Menschen
      festgehalten. Unter diesem fotografische Material hat mein
      visuelles Sehen heute Bilder gefunden. Was mir dabei auffällt: es
      besteht eine unauflösliche Verbindung zwischen dem Blick von
      gestern und dem Blick von heute: das ist mein Leben, mein
      persönlicher Ausdruck mit visuellen Mitteln.

      Neu ausgewählt habe ich vor allem Landschaftsaufnahmen. Und
      diese fügen sich aus meiner Sicht erstaunlich gut in meinen
      Fotostream ein, etwa neben die Fotos aus dem Hänsiried
      von Ende November.

      Unter dem Material waren auch reportageartige Menschenbilder
      sowie typische Touristenfotos. Sie bleiben weiter im
      Verborgenen.

      Dies ist eine weitere Erfahrung mit Bildern aus meiner
      fotografischen Vergangenheit. Die Publikation
      meiner Albanienfotos war schon so eine. Im Februar 2007, als ich
      erstmals Negative aus meinem Archiv neu scannte, habe ich vom
      zweiten Leben der alten Bilder gesprochen: «Neues Licht macht das
      Material wieder sicht- und formbar.»

      Ein weiteres Bild von früher, das ich neu scannte, ist ein
      Hochzeitsfoto. Es erzählt davon, dass ich in der Vergangenheit auch
      zum Fotografieren an Hochzeiten engagiert wurde.

      


    

  
    

    
      Die Achtsamkeit führt uns zu den Bildern

      
      Bleiben wir bei Japan und schauen wir uns ein Zitat von einem
      der geheimnisvollsten japanischen Fotografen, Nobuyoshi Araki
      an.

      
      The important thing is to shoot with an open frame of mind. You
      mustn’t let yourself step back. You mustn’t make things too
      complicated. You mustn’t change lenses. You need to take
      photographs with the lens in your mind!

      

      Zitiert bei 
      Tokyo Camera Style

      Ich finde, Arakis Aussage ist eine viel geistreichere Variante
      der oft zitierten Binsenwahrheit "Nicht die Kamera [nicht das
      Objektiv] macht die Fotos, sondern der Mensch dahinter". Und sie
      spricht die Fähigkeit für die visuelle Wahrnehmung an, die wir beim
      Fotografieren einsetzen.

      Ich selber besitze keine Wechselobjekive zu meinen Kameras
      (Moment, zur Minolta X-700 habe ich zwei Objektive). Also kann ich
      meist schon gar keine Objektive wechseln. Ich stelle auch fest,
      dass ich praktisch nie das Bedürfnis danach verspüre. Wenn ich mit
      einer Kamera unterwegs bin, dann stelle ich mich zwar auf
      deren Eigenschaften (Filmformat, Einstellungsmöglichkeiten,
      Abbildungsqualität/Schärfe) ein, ich kann aber kaum je die
      Brennweite nennen (die Angaben sind so wie so relativ wegen
      unterschiedlichen Aufnahmeformaten, und besonders im Digitalen
      sagen sie ganz andere Dinge aus).

      Die "lens in your mind" nehme ich bei mir so wahr, dass
      ich oft an einem Ort stehen bleibe, wo ich ein Bild sehe. Das Licht
      stimmt, die Objekte stehen im richtigen Verhältnis zu einander. Die
      Komposition ist eigentlich bereits dadurch fertig. Das Bild, das
      ich aus meinem inneren Antrieb wahr nahm, liegt vor mir. Meine
      Augen haben es so gesehen.

      Ein Beispiel ist folgendes Bild.

      [image: Gemeinde Egnach, Thurgau]

      Die Anordnung der Häuser, war das, was ich wahr nahm, und bin
      entsprechend genau an diesem Punkt stehen geblieben. Unabhängig vom
      Objektiv bleibt die Anordnung der Häuser gleich.

      Natürlich beeinflusst die Objektivbrennweite, wie viel von der
      Umgebung ich auf das Bild bekomme. Um das zu korrigieren muss ich
      aber nicht das Objektiv wechseln (oder zoomen), sondern ein paar
      Schritte gehen – nach hinten, nach vorne die Distanz verändern und
      im Sucher die Komposition anpassen.

      Es geht mir also darum, mein Gefühl für den richtigen
      Aufnahmeort zu verfeinern. Das ist eine Aufgabe für die
      Achtsamkeit. Mir scheint, ich könne mich darauf verlassen, an die
      guten Standorte geführt zu werden. Und was ich dort so
      sehe, das fotografiere ich einfach, ohne es kompliziert zu
      machen – im Idealfall stimmt dazu dann auch die Belichtung und die
      Schärfe.

      Diese Fähigkeit nützt insbesondere, wenn ich mit Lochkameras
      fotografieren, wo ich keinen Sucher habe. Ich sehe die Objekte,
      finde einen Standpunkt für die Kamera und mache die Aufnahme.

      Dieses Video von
      Nobuyoshi Araki bei der Arbeit zeigt wunderbar, wie der Fotograf
      sich selber bewegt um Bilder einzufangen. Ich finde das passt gut
      zum Zitat.

      


    

  
    

    
      Eine Spurensuche in der japanischen Fotografie

      
      [image: urban (Caffenol)]
      Flüchtiger Moment

      Während ich weiter über die Bedeutung von Lo-Fi in meinen Fotos
      nachdenke, mache ich bei japanischen Fotografen interessante
      Beobachtungen. Es stellt sich für Westler ja beinahme als Mysterium
      dar, das Wesen der japanischen Fotografie zu verstehen. Als ich vor
      vier Jahren 
      Andreas Hurnis Artkel zu «Wabi Sabi» las, war das erst ein
      Anfang. Damals schrieb ich:

      
      In der Beschreibung von Wabi-Sabi habe ich Eigenschaften
      wiederentdeckt, die mich in vielen Bildern auf Flickr faszinieren.
      Vor allem im Werk von japanischen Fotografen sehe ich Bilder, die
      genau das sind, was Andreas Hurni als Merkmal von Wabi-Sabi
      beschreibt … Mir fällt auf, dass ich mich stark zu dieser östlichen
      Ästhetik hingezogen fühle.

      

      In der Zwischenzeit habe ich viel mehr Fotos von japanischen
      Fotografen angeschaut. Besonders nach den Ereignissen in Fukushima
      haben sich Fotografiepublikationen in vielen Solidaritätsaktionen
      der Fotokunst aus Japan gewidmet.

      Dirk Rösler von der Website Japan Exposures sucht Hinweise
      in japanischen Fotobüchern und schreibt in einer Rezension:

      
      Then you would have to ask back, what the person means by
      Japanese Photography at the first place. Is it a signature
      style or technique? Probably not. Or simply a Japanese
      photographer, or a photograph taken in the country of Japan?
      Possibly, but that’s not all. Could a non-Japanese person produce
      Japanese Photography at all, or a Japanese person be
      unable to do so? Probably yes. There are no obvious answers, only
      clues. I have been looking for such clues for a while and even
      though my answer is not complete, I feel that gathering traces is a
      legitimate way to approach it.

      

      
      Draped in Uncertainty – The Other Side by Masako
      Miyazaki

      Was sind die Spuren, die ich entdecke und die mein Interesse
      wecken? Schon im Artikel über Wabi Sabi sind die Merkmale des
      Unperfekten, das Thema der Natur und das Nichteinmischen des
      Künstler angesprochen worden. Weitere Konzepte der japanischen
      Kultur erklärt Henry
      Nahurski im Blogpost «Beauty in Simplicity»:

      Yugen steht für das geheimnisvolle
      Dunkel. Klassisch ist das Beispiel der Suppe im dunkeln
      Lackgeschirr, die man beim Essen kaum sieht und man sich so viel
      mehr vom Geschmack verführen lassen kann. In den Fotos sind es
      Gitter, Blättergewirr und Schatten, die für verdunkelten Einblick
      sorgen und die Bilder geheimnisvoll machen.

      Mono no aware steht für die Schönheit
      der flüchtigen Momente. Alle Dinge sind vergänglich. Solange sie da
      sind, können sie wahrgenommen und bewundert werden. Danach kann der
      Blick sie aber nicht festhalten. So entstehen im Vorübergehen
      Fotos, die einfach als Momentaufnahme eine Schönheit in sich
      tragen, kaum jedoch Anspruch haben, ewiges Werk zu sein.

      [image: 0778] Foto: Nori Yoshikawa
      (nori 4_4 auf
      Flickr). Website

      In Noris Fotos empfinde ich äusserst stark das Gefühl von Mono
      no aware. Seine Fotos sind eine grosse Inspiration für mich. Und
      besonders freut es mich jeweils, wenn Nori auch einige meiner Fotos
      für sich als Flickr-Favorit markiert. So entsteht eine gewisse
      Verbundenheit, und es scheint als führten manche Spuren zusammen zu
      einer Bildsprache, die ich als «japanische Ästhetik» zu verstehen
      versuche.

      Viele weitere interessante Spuren entdecke ich in Blogs über
      Fotobücher aus Japan. Von ihnen gibt es viel zu lernen. Dazu
      einfach noch einige Links:

      Und ein weiterer Link: Japanische
      Ästhetik - Wikipedia

      


    

  
    

    
      Lo-Fi: Ein Blick ins Dunkel

      
      [image: Salzburg (Pinhole)]

      Salzburg (Lochkamera)

      Im letzten Eintrag habe ich wieder einmal die Lo-Fi-Fotografie
      erwähnt und das Schlüsselwort dazu verlinkt. Ich habe selber
      gestaunt, was ich alles in den letzten vier Jahren dazu geschrieben
      habe. Das Thema hat mich geformt, hat meine Ästhetik geprägt, meine
      Fotos verändert.

      Das Thema begleitet mich schon länger, als dass ich es als Mode
      abtun könnte. Es ist Teil meines «Artist's Statement»:

      
      Mich begeistern die primitivsten Funktionen einer Kamera.
      Zufällige Ereignisse oder technisch bedingte Effekte haben als
      Gestaltungselemente in meinen Fotos Platz. Deshalb fotografiere ich
      gerne mit alten Kameras, Loch- oder Toy-Kameras.

      

      Es ist aber mehr als eine technische Entscheidung. In Wahrheit
      hinterfrage ich die Kamerawahl manchmal. Sollte ich nicht besser
      öfters mit qualitativ hochstehenden Kameras fotografieren?

      Es geht auch um die Wahl des Films. Ich habe eine Schachtel mit
      abgelaufenem Film, aus der ich immer noch schöpfe. Was dabei heraus
      kommt ist grobes Korn, verschobene Farben, geringer Kontrast und
      Schärfe. Ich erziele damit unweigerlich den Lo-Fi-Look. Doch auch
      dies hinterfrage ich. Sollte ich nicht besser frischen Film
      kaufen?

      Die Motivwahl spielt auch eine Rolle bei der Lo-Fi-Fotografie.
      Es sind oft belanglose Stassenszenen, unsorgfälltig gestaltete
      Landschaften, dunkle Flecken mit unordentlichen Mustern. Man kann
      sich fragen: Sollte ich nicht schöne Fotos machen auf denen etwas
      vernünftiges zu sehen ist?

      Eine Weitere Frage die mich herausfordert betrifft das Handwerk:
      Sollte ich nicht hart daran arbeiten, das absolut beste aus den
      Fotografien herauszuholen und damit meine Erfahrung und mein
      handwerkliches Können würdig zu demonstrieren? Und so Fotos
      erstellen, die einem grösseren Publikum gefallen, und ich
      schliesslich als Fotograt erfolgreich werde?

      Mich zieht es trotz dieser Gedanken wieder zur Lo-Fi-Fotografie.
      So habe ich mich für meine jüngste Reise nach Salzburg wieder
      einmal für die Lochkamera mit
      abgelaufenem Farbfilm entschieden. Und ich möchte damit noch viel
      verrücktere Fotos machen. Ich habe das Gefühl, dass ich noch zu oft
      zum offensichtlichen Foto tendiere ohne meine kreative Vision
      wirklich herauszufordern.

      Das schreibe ich, während ich Lo-Fi-Elektromusik höre, mit
      Rauschen überlagerte minimale Klangfolgen. Diese Musik wird es
      nicht in die Hitparaden schaffen. Für die Macher ist das aber – so
      vermute ich – das Grösste. Es ist ihr Ding, ihre Kunst.

      Das Unperfekte liegt für mich näher bei der Natur der Dinge als
      die auf Spitzenwerte getrimmte Präzisionstechnik. Deshalb genügt
      mir Lo-Fi eigentlich um Bilder zu machen. Das Hinterfragen wird
      indes bleiben, und so wird sich wie immer zeigen, wohin sich das
      entickelt.

      


    

  
    

    
      Buch: «Mein Weg zur Fotografie» von Hans Finsler

      
      Im Podcast PhotoNetCast #10 - «It’s all about Books»
      geben die Gastgeber Buchempfehlungen ab.

      Ich möchte zu dieser Gelegenheit auch einen Tipp abgeben für ein
      kleines, rares und wertvolles Fotografiebuch:

      [image: image]

      Hans
      Finsler. Mein Weg zur Fotografie (Link auf Google
      Buchsuche)

      Hans Finsler stellt drei Fragen und gibt anhand von 30 Aufnahmen
      Antworten zur Fotografie. Die Fragen sind:

      
      	Was ist Fotografie?

      	Welches sind die Gesetze der Dinge, die ich aufnehme?

      	Gibt es in der Fotografie eine Wertung der Dinge?

      

      Typisch sind die Aufnahmen von Eiern. Sie dienen erst einmal
      einfach zur Darstellung von Positiv und Negativ (Weiss und Schwarz)
      als eine der Eigenschaften der Fotografie.

      Andere Eigenschaften die veranschaulicht werden sind «fixierte
      Bewegung», «Richtungslosigkeit», «Ausschnitt aus Raum und Zeit»,
      «Überschneidung», «Schärfe und Unschärfe», «Kontrast» und
      «Erkennbarkeit». Ein Blick auf die Beispielfotos zu diesen
      Eigenschaften lässt erkennen, mit welchen Mitteln wir im Medium
      Fotografie arbeiten. Die Erkenntnisse sind so simpel wie «Die
      Beeinflussung der Kontraste gehört zum Wesen der Fotografie».

      Wenn es in den hinteren Teilen des Buchs um die «Dinge» geht,
      wird klar, dass die Fotografie viele Möglichkeiten hat, die
      Wirklichkeit zu verändern.

      Das schmale Buch ist für mich wertvoll, weil es in äusserst
      knapper Form eine Sammlung von zeitlosen Merksätzen zur Fotografie
      enthält. Es treibt mich an, die Möglichkeiten der Fotografie
      bewusst auszuloten, auf Materialien, Ausschnitt und Komposition
      Wert zu legen.

      Hans
      Finsler wurde 1891 geboren. Er ist Schweizer und studierte in
      Deutschland Architektur. 1932 kam er nach Zürich und baute eine
      Fotoklasse an der Kunstgewerbeschule auf.

      Das Buch «Mein Weg zur Fotografie» erschien erstmals 1971, ich
      besitze eine Neuauflage von 1991 aus dem Pendo-Verlag. Das Buch ist
      offenbar vergriffen. Ich habe es im Shop des Museum für Gestaltung
      gefunden. Das Buch ist zweisprachig mit deutschem und englischem
      Text (My Way to Photography).

      


    

  
    

    
      Meine Investition in die Filmfotografie

      
      Ich habe hier ja schon geschrieben, dass meine Digitalkamera
      praktisch nichts mehr taugt. Nun habe ich mir ein paar Überlegungen
      gemacht und bin zu folgendem Ergebnis gekommen:

      Ich investiere nur noch in die filmbasierte Fotografie,
      und dies mindestens für die nächsten fünf Jahre.

      Das hat Gründe und scheint mir aus heutiger Sicht Sinn zu
      machen. Anstatt gleich mit der Evaluation einer neuen Digitalkamera
      fortzufahren, fotografiere ich lieber mit den Geräten weiter,
      die ich
      habe. So lange der Markt an gebrauchten Analogkameras so reich
      und das Filmmaterial noch verfügbar ist, scheint es mir lohnend,
      mich in diesem Lager gar noch verstärkt zu engagieren. So könnte
      ich mir durchaus vorstellen, als nächstes den Schritt zu einer
      Grossformat-Kamera zu machen. Die Ausdrucksmöglichkeiten sind
      riesig und ich kann mit dem traditionellen Fotomaterial noch lange
      auf meinem kreativen Weg weiter wachsen. Das Bekenntnis zur
      filmbasierten Fotografie ist damit Teil meines «Artist's
      Statement», meine Überzeugung, mein Markenzeichen.

      In fünf Jahren sieht dann alles anders aus und wahrscheinlich
      ist dann die Zeit, um eine gute digitale Spiegelreflexkamera zu
      kaufen.

      Zu meiner Kamerasammlung gehört ausserdem mein iPhone. Immerhin
      habe ich mit einem Fotobüchlein mit iPhoneografie einen ersten
      Preis gewonnen. Auf mancher Reise wird das iPhone für mich digitale
      Fotos machen. Fotos, wie sie auf Instagram oder Eye'em zu sehen sind, die Spass machen
      und ebenso von starkem Ausdruck sein können.

      


    

  
    

    
      Mit bescheidenen Mitteln: Jeder die Fotos, die möglich
      sind

      
      Wir alle tun, was wir können – und mit den Mitteln, die wir
      haben. Was uns zur Verfügung steht, beeinflusst wohl auch die
      Fotos, die wir machen. Es gibt einerseits Fotografien, die
      faszinieren, weil sie mit Mitteln entstanden sind, die den meisten
      von uns nicht zugänglich sind. Andererseits haben in der Geschichte
      der Fotografie viele Künstler Ruhm erlangt mit Fotos aus ihrer
      nächsten Umgebung. Ich stelle auch an mir selber fest, dass meine
      Fotos entsprechend meinen Möglichkeiten herauskommen.
      Beschränkungen begegnen mir zum Beispiel in den folgenden
      Bereichen:

      
      	Raum. Vielleicht fotografiert jemand nur seine
      Küche, den eigenen Garten oder die Strasse im Quartier. Der Raum,
      in dem ich mich bewege, lässt sich meinen Mitteln entsprechend
      ausdehnen. Für mich ist es meist die Stadt Zürich. Andere können um
      die Welt reisen. Entsprechend sind die Fotos.

      	Zeit. Kannst du dir vier Wochen Urlaub für
      eine Fotoreise nehmen? Ich nicht. Zwar habe ich immer eine Kamera
      bei mir. Die Zeit, in der ich fotografiere, muss ich mir frei
      machen – in der Woche sind es vielleicht drei bis fünf Stunden.
      Entsprechend der Zeit entstehen eine beschränkte Anzahl
      Bilder.

      	Ausrüstung. Eine gebrauchte Filmkamera für 20
      Franken ist schneller gekauft als eine digitale Profiausrüstung.
      Das ist ein Grund, warum ich mit meiner heutigen Ausrüstung nicht
      das ganz grosse Shooting bestreiten kann. Meine Kameras bestimmen
      meinen Stil, und meine Auswahl ist momentan beschränkt.

      	Bildbearbeitung. Alter und Ausstattung des
      Computers können die Gestaltungsmöglichkeiten in der
      Nachbearbeitung beschränken. Oder die Mittel fehlen für
      ausgefallene Verarbeitungsprozesse oder Techniken. Ich habe einen
      Scanner, doch auch hier liesse sich mit besserer Ausstattung mehr
      herausholen.

      

      Offensichtlich spielt bei allen diesen Themen das Geld eine
      Rolle. Darüber soll man aber ja nicht klagen. ;-) Ich finde es
      faszinierend, wenn Menschen ihre Ideen und Vorstellungen umsetzen
      können mit den Mitteln, die sie gerade zur Verfügung haben. Und
      momentan orientiert sich mein Geschmack eher nach unten. In welche
      Richtung ich meine Möglichkeiten erweitern kann, das muss sich erst
      noch zeigen.

      


    

  
    

    
      Östlicher Ästhetikbegriff: Zu was ich mich hingezogen
      fühle

      
      Dieses Artikelpaar «Ein schönes Bild» von Andreas
      Hurni zur Ästhetik ist nicht ohne Wirkung auf mich geblieben.
      Besonders der zweite Artikel über Wabi-Sabi hat
      mich angesprochen. Wabi-Sabi ist ein Begriff aus der japanischen
      vom Zen-Buddhismus geprägten Kultur des Schönen. Er steht für die
      östliche Ästhetik in vielen Kunstformen und auch noch in manchen
      Bereichen des Alltags. In der Beschreibung von Wabi-Sabi habe ich
      Eigenschaften wiederentdeckt, die mich in vielen Bildern auf Flickr
      faszinieren. Vor allem im Werk von japanischen Fotografen (Beispiel
      Mami Koni
      (Clarice)) sehe ich Bilder, die genau das sind, was Andreas
      Hurni als Merkmal von Wabi-Sabi beschreibt:

      
      Wabi-Sabi lädt den Betrachter dazu ein, die Schönheit des
      Unauffälligen und leicht zu Übersehenden wahrzunehmen. (…) Es ist
      eine hochentwickelte Kultur des Unperfekten, Unbeständigen und
      Unvollständigen (…).

      

      Gearbeitet wird mit der Natur, die Materialien sind organisch
      und die Gegenstände werden nicht verändert. Der Künstler lässt sich
      ein auf die Natur und ist nicht belastet mit Gedanken an das
      fertige Werk.

      
      (…) Die Seele des Künstlers ist gesetzt, ausgeglichen und in
      einem meditativen Zustand der Ruhe, denn das Werk wird jeden
      Unruhezustand oder Stress verraten.

      

      Der Artikel spricht mich in vielen Punkten an:

      
      	Das Unperfekte. In einem Kommentar auf Flick
      las ich einmal 
      «perfection is boring». Auch fasziniert die «Low-Fi»-Fotografie
      mit Billigkameras und auf Film hauptsächlich durch das
      Unperfekte.

      	Die Natur. Vermehrt fotografiere ich in der
      Natur oder natürliche Materialien. Ausdruck für den Beginn dieser
      Entwicklung ist die Serie «Es
      ist Kahle-Äste-Zeit». Und mit Sicherheit spielt mein
      Garten eine zentrale Rolle in der Auseinandersetzung mit der
      Natur.

      	Meditation. Meine
      Samstagnachmittag-Fotospaziergänge sind oft tiefe Erlebnisse der
      Ruhe. Ich sehne mich danach, stresslos an einem Ort die Dinge auf
      mich wirken zu lassen und von ihnen Bilder zu machen.

      

      Mir fällt auf, dass ich mich stark zu dieser östlichen Ästhetik
      (und wohl auch der Philosophie) hingezogen fühle. Und die Werte der
      westlichen Ästhetik für mich zurzeit mehr in den Hintergrund
      treten. Andreas Hurni macht es uns einfach, die verschiedenen
      Anschauungen zu vergleichen mit einer Tabelle von entgegengesetzten
      Begriffen.

      
      Wabi-Sabi ist diametral entgegengesetzt zu unseren westlichen
      Vorstellungen, ein Kontrast, der seine Wurzeln in grundlegenden
      philosophischen Unterschieden hat.

      

      Am auffälligsten finde ich, dass mir früher Symmetrie gefiel und
      heute Asymmetrie. Andreas Hurnis Artikel sind fundiert und
      anschaulich geschrieben. Und sie regen unglaublich an zum
      Nachdenken über die Wahrnehmung des Schönen. [image: reflection] Links:
      Flickr-Gruppe the wabi-sabi
      aesthetic. Wikipedia Wabi-Sabi.

      


    

  
    

    
      Von der verblüffenden Einfachheit der Lochkamera fasziniert –
      Peter Olpe im Interview zum 14. Lochkamera-Fotografietag

      
      Peter Olpe ist ein bekannter Name in der Welt der
      Lochkamerafotografie. Mit der Ausstellung und dem Buch «Out of Focus» hat er sich
      und seinen Lochkameras ein Denkmal gesetzt.

      Ich habe Peter Olpe für ein Interview angefragt. Entstanden ist
      ein ausführlicher, spannender Erfahrungsbericht mit vielen Tipps
      exklusiv für dieses Blog. Ich veröffentliche das Gespräch in drei
      Teilen. Anlass ist natürlich der 14. Welt-Lochkamera-Fotografietag
      vom 27. April 2014.

      [image: images]

      Peter Olpe blickt durch ein Loch.

      Seit über 35 Jahren beschäftigt sich der Schweizer Peter Olpe mit der
      Lochkamerafotografie. Der Grafiker und frühere Lehrer an der Schule
      für Gestaltung Basel schenkte vor zwei Jahren rund 90 seiner
      Apparate dem Schweizer Kameramuseum in Vevey. Zudem lud Olpe 36
      Fotografinnen und Fotografen zu einem Tauschhandel ein: Er stellte
      eine seiner Lochkameras zur Verfügung, und sie lieferten Bilder für
      das Projekt «Out of Focus». Das
      Buch erhielt beim Deutschen
      Fotobuchpreis eine Silber-Auszeichnung.

      Interview mit Peter Olpe

      Teil 1

      Als Sie Ihren Studenten Lochkameras zeigten, an welchem
      Punkt gewannen Sie ihr Interesse – was ist das Faszinierende, das
      Leute in der Lochkamerafotografie entdecken?

      Mein eigenes Lochkameraerweckungserlebnis hatte ich in der
      Mittelschule. Mein Klassenlehrer hatte uns davon erzählt und
      inspirierte mich, eine Schuhschachtel mit einem Seidenpapier als
      Mattscheibe und einem stricknadelgrossen Loch als Aufnahmeöffnung
      auszurüsten. Ich stand hinter dem Haus mit einem Pullover über dem
      Kopf und der Schuhschachtel und sah die Silhouetten der Bäume, auf
      die ich die Kamera ausgerichtet hatte, auf der Mattscheibe. Ich
      denke, die meisten Lochkamerafotografen haben ein ähnliches
      Erweckungserlebnis. Ob es mir als Lehrer an der Schule für
      Gestaltung gelungen ist, meinen Schülern zu einem solchen magischen
      Erlebnis zu verhelfen, kann ich nicht sagen. In der Schule in Basel
      habe ich die Lochkamera zur Einführung in die Fotografie benutzt.
      Die Absolventen des gestalterischen Vorkurses arbeiteten mit einer
      Kamera mit einem kleinen Studioraum davor, der fest mit ihr
      verbundenen war. Alles in gegebenen Abmessungen. Während eines
      Semesters fotografierten sie auf Fotopapier die Lichtverhältnisse
      an den Wänden des Studioraumes. Diese extreme Vereinfachung hatte
      das Ziel, das Licht als wichtigsten gestalterischen Faktor des
      fotografischen Bildes zu erleben. Dass ich dafür die Lochkamera
      benutzte, hatte vor allem praktische Gründe. Eine ganze Klasse
      konnte gleichzeitig mit einem einfachen Gerät, das jeder selbst
      gebaut hatte, arbeiten. Eine Studioeinrichtung war nicht
      erforderlich, weil das «Aufnahmestudio» Teil der Kamera war. Auch
      der Aufwand in der Dunkelkammer blieb gering. Positivkopien
      entstanden im Kontakt auf dem gleichen Material, wie das Negativ.
      Was heute jemanden dazu bringt, sich eine Lochkamera zu bauen, ist
      wahrscheinlich das gleiche, was mich angeregt hat. Ich war von der
      verblüffenden Einfachheit der Apperatur fasziniert. Die Bilder
      hatten eine besondere, etwas rohe Schönheit und hoben sich deutlich
      ab von der bunten Bilderwelt, in der ich mich täglich bewegte. Ich
      versuchte herauszufinden, wie sich das Bild manipulieren lässt. Für
      mich war immer die Nähe zum Zeichnen wichtig. Ich wollte die
      Fotografie auf eine ähnliche Art betreiben können wie das Zeichnen,
      in unmittelbarem Kontakt mit dem Arbeitsgerät (Kamera oder
      Bleistift). In den Sechzigerjahren erlebte die Lochkamerafotografie
      in den USA eine Hausse. An vielen Kunsthochschulen (übrigens auch
      in Deutschland) wurde damit experimentiert und in der
      Hippiebewegung spielte sie eine Rolle. Die Beschäftigung mit ihr
      war auch als Protest zu verstehen. Ich schloss mich, etwas
      verspätet, diesem Protest an und verweigerte mich den Segnungen der
      Fotoindustrie, indem ich möglichst alles selber machte und auf das
      verzichtete was meiner Meinung nach für die Bildherstellung nicht
      wirklich bedeutend war (teure Objektive, Belichtungsmesser und die
      vielen elektrischen, später elektronische Hilfsmittel).

      Bauten Sie Kameras für einen bestimmten Aufnahmezweck,
      oder suchten Sie sich die Motive erst, wenn eine Kamera fertig
      war?

      Die ersten Kameras baute ich in den Siebzigerjahren als
      Vorbereitung für den Unterricht an der Schule für Gestaltung,
      Apparate für Linsen und Löcher, zuerst für Fotopapier, dann für
      Rollfilm. Als ich mich selbst in meiner künstlerischen Arbeit
      intensiver damit zu beschäftigen begann, waren es Ferienreisen, die
      mich inspirierten, besondere Kameras zu bauen. Dies waren dann
      Rollfilmlochkameras für den 120er Film. Ich fotografierte damit die
      typischen Reisebilder des Kulturtouristen, aber ohne besonders
      darauf zu achten, was die Kameras aufnahmen. Sie hatten keinen
      Sucher, führten also ein gewisses Eigenleben. Meist legte ich sie
      an den Orten, wo ich mich etwas länger aufhielt, auf den Rücken und
      fotografierte senkrecht nach oben, in den Himmel oder an die Decke
      der Räume. Wenn ich die Filme später entwickelte, liess ich mich
      überraschen, was die Kamera gesehen hatte. Die Belichtungszeit
      ergab sich besonders bei Innenräumen aus der Dauer des Aufenthalts.
      Im Freien musste ich aufpassen, damit ich nicht zu lange
      belichtete, in Innenräumen konnten auch Belichtungszeiten von einer
      Stunde und mehr keinen Schaden anrichten. Beim Bau der Kameras
      variierte ich das Aufnahmeformat, nutzte die Möglichkeit, über die
      Proportion des Bildes auf dem Band des 120er Films frei verfügen zu
      können. Manchmal unterteilte ich den Bildraum der Kamera in Felder
      unterschiedlicher Grösse. Damit versuchte ich das fotografische
      Bild zu abstrahieren, ihm einen Rhythmus zu geben, der aus der
      Abfolge der verschiedenen Bildgrössen auf dem Band entstehen
      sollte. Dazu kam die Möglichkeit der Mehrfachbelichtungen, weil ich
      mit meinen Kameras den Film beliebig vor- und zurückspulen konnte.
      Zu Beginn der Nullerjahre realisiert ich mein letztes
      Lochkameraprojekt, angeregt durch die Einladung des Museums für
      Gestaltung in Basel, die eine Veranstaltungsreihe zum Thema
      Schatten planten. Ich baute eine Apperatur, die ähnlich dem
      Schulmodell über einen Studioraum mit nüchternen weissen Wänden
      verfügte in den die Kamera hinein blickte. Nur nach oben und
      ausserhalb des Blickfeldes der Kamera, war der Raum offen um Licht
      aufzunehmen. Ich lud die Kamera mit Farb-Rollfilm und nahm sie mit
      auf eine klassische Ferienreise nach Oberitalien, mit Stationen in
      Mailand, Rimini, Urbino, usw. Ich fotografierte die Farbe der
      Schatten auf den Wänden des Studioraumes und zwar als Reflektion
      des Lichts berühmter Bauwerke, wie des Mailänder Bahnhofs, der
      Kirche Albertis in Rimini, des Herzogspalasts in Urbino, der
      Fassade von San Petronio in Bologna usw. Der Ort selbst blieb
      unsichtbar, die Farbe des Schattens auf den Wänden meines
      Studioraumes zeugte alleine von ihrer Anwesenheit.

      Worauf ist bei der Auswahl von Motiven zu achten –
      welche funktionieren mit der Lochkamera besonders gut?

      Ich denke nicht, dass es besonders gute oder weniger geeignete
      Motive gibt. In jedem Fall wird die Lochkamera das Motiv in ein
      «Lochkamerabild» verwandeln. Natürlich wird man Schwierigkeiten
      haben, bewegte Motive fotografisch einzufrieren; dafür hat die
      Lochkamera ihre eigene Methode und jeder Lochkamerafotograf kennt
      das weiche Verfliessen bewegter Objekte. Generell lässt sich
      vielleicht sagen, dass die Lochkamera es gerne hat, wenn viel Licht
      vorhanden ist. Auch direktes Sonnenlicht, das der «normale»
      Fotograf eher meidet, weil es harte Schatten zur Folge hat, ist für
      die Lochkamera kein Problem – die generelle Weichheit des
      Lochkamerabildes löst den Kontrast auf. Schwierig scheint mir das
      Arbeiten mit wenig Licht, etwa in Innenräumen und Nachts. Auch
      stundenlanges Belichten bringt da nicht viel. Das Filmmaterial
      reagiert schlecht, wenn mit geringen Lichtmengen und langen Zeiten
      gearbeitet wird. Bei klassischem Filmmaterial, selbst mit hohen
      Empfindlichkeiten, ist die Auswirkung des Schwarzschildeffekts sehr
      stark. Nur die hellsten Lichter haben eine Chance eine Spur auf dem
      Filmmaterial zu hinterlassen.

      Bleibe dabei für die Fortsetzung:

      

      Hier ist der zweite Teil des Interviews mit Peter Olpe.

      Es geht in diesem Teil des Interviews um einige technische
      Aspekte der Lochkamerafotografie. Und um Peter Olpes eigene
      Kameraproduktion. Weiter geht es also mit meinen Fragen:

      Als ich meine 4x5-Inch-Lochkamera baute, habe ich
      überhaupt keine Berechnungen angestellt. Welche Berechnungen
      empfehlen Sie für beste Resultate?

      Es gibt ein Leben als Lochkamerafotograf auch wenn man von den
      Zusammenhängen Bildweite, Lochgrösse, Schärfe und Belichtungszeit
      keine blassen Schimmer hat (Bildweite meint der Abstand zwischen
      Loch und Abbildungsebe). Man macht ein Loch und das Bild passt,
      egal wie scharf oder unscharf es ist.

      Immer wieder hat mich der bescheidene Kenntnisstand
      berufserfahrener Fotografen überrascht, wenn ich ihnen diese
      Zusammenhänge näher zu bringen versuchte, in der Meinung, ich würde
      ihnen damit das Arbeiten einfacher machen. Das Gegenteil war der
      Fall, die Verwirrung wurde immer grösser, je mehr ich ihnen
      erzählte. Man wird also nicht unbedingt glücklicher, je mehr man
      mit der Wellenoptik und dem Schwarzschildeffekt vertraut ist.

      Bei der Herstellung der Öffnung ist darauf zu achten, dass das
      Material extrem dünn und das Loch perfekt rund ist. Es gibt eine
      Formel, mit der man die optimale Öffnungsgrösse bestimmen kann, um
      die beste Auflösung (Schärfe) zu erreichen und eine weitere Formel,
      mit der die Lichtstärke eruiert wird. Sie lautet (nach Daniel
      Schoeneck dipl ing. ETH): nehme die Bildweite in Millimeter und
      ziehe die Quadratwurzel, das Resultat multipliziere mit 0,038.
      Damit erhältst du den Lochdurchmesser. Ein einfaches Beispiel: Die
      Bildweite ist 100mm. Wurzel ist 10, multipliziert mit 0,038 ergibt
      0,38 oder aufgerundet 0,4mm für den Lochdurchmesser. Im Internet
      sind überall Tabellen im Umlauf, sie unterscheiden sich nicht
      stark.

      Wie gehen Sie vor, um die Belichtungszeit zu
      bestimmen?

      Meistens nach Gefühl. Manchmal stelle ich wilde Berechnungen an,
      doch wenn ich fotografiere, verlasse ich mich meist auf das
      Bauchgefühl. Natürlich kann man die Zeit berechnen: Arbeitet man
      mit einem Belichtungsmesser (es kann auch die Belichtungsautomatik
      einer Kamera sein), benötigt man die Blendenöffnung der
      Lochkamera.

      Es ist besser in diesem Zusammenhang von der Lichtstärke zu
      sprechen, denn bei der Lochkamera kann man die Blendenöffnung nicht
      frei wählen. Die Lichtstärke ist die einzige und gleichzeitig
      grösste Blendenöffnung der Kamera.

      Die Lichtstärke wird in einer Zahl ausgedrückt, sie beschreibt
      das Verhältnis zwischen Öffnungsdurchmesser und Bildweite. Sie sagt
      aus, wie oft der Öffungsdurchmesser in der Bildweite Platz hat.

      Bleiben wir beim Beispiel oben, mit dem wir den Durchmesser
      bestimmt haben, also 100mm Bildweite und Teilen 100 durch 0,4mm.
      Das Resultat ist 250. Die Lichtstärke beträgt also 1:250. Diese
      Zahl kann man in die erweiterte Blendenreihe einordnen: 1 1,4 2 2,8
      4 5,6 8 11 16 22 32 45 64 90 128 180 256 bzw. 250 . Nun kann man
      die Zeit der Lochkamera mit einer Lichtstärke von 1:250 ausgehend
      von einer Messung z.B. mit Blende 22 hochrechnen.

      Erschwerend bei der Rechnerei kommt dazu, dass der
      Schwarzschildeffekt in der Lochkamerafotografie, besonders bei
      geringen Lichtmengen und langen Belichtungszeiten, eine
      entscheidende Rolle spielt. Sind die errechneten Zeiten länger als
      ca. 10 Sekunden, wirkt er sich aus (die errechnete Zeiten führt zu
      einer Unterbelichtung). Dafür verweise ich auf die Erklärung der
      Zusammenhänge in meiner Publikation «Die Lochkamere, Funktion und
      Selbtsbau» erschienen bei Lindemanns Verlag Stuttgart (leider
      vergriffen aber immer noch auf verschlungenen Wegen erhältlich).
      Und natürlich gibt es Tabellen im Internet, die man zur
      Kompensation des Schwarzschildeffekts konsultieren kann.

      Die meisten Lochkamerafotografen, die ich kenne, rechnen nicht.
      Nach ein zwei Filmen weiss man grob, was man tun muss, und geht der
      Nase nach. Diese technischen Hinweise beziehen sich ausschliesslich
      auf die «nasse» Fotografie. Baut man eine Lochkamera vor einer
      elektronischen Rückwand, sieht wahrscheinlich vieles anders aus,
      besonders wenn man mit geringen Lichtmengen fotografiert. Aber dazu
      kann ich mich mangels Erfahrung nicht äussern.

      Sie haben gesagt, Sie wollten den Beweis erbringen, dass
      Lochkameras aus Ihrer Werkstatt genauso Leistungsfähig sein
      könnten, wie Kameras von Nikon, Leica oder Hasselblad. Haben Sie
      dies geschafft und in welcher Form liegt der Beweis
      vor?

      In den späten Neunzigerjahren hatte ich zwei Kameramodelle, für
      die Formate 6x9 und 6x6 als Selbstbau-Kameras aus vorgestanzten
      Wellkartonteilen, in Auflagen von mehreren tausend Stück,
      herausgebracht. Sie verkauften sich gut in Museumsshops in der
      Schweiz und im Versandhandel. Ich betrieb während etwa drei Jahren,
      zusammen mit meiner Frau, eine keine Kameraproduktion. Die
      Bastelsets wurden von einer Behindertenwerkstatt zusammengestellt,
      die Löcher wurden von einem Betrieb im Schwarzwald gelasert und ab
      und zu flogen unsere Apparate nach Japan und die USA. Ich nehme an,
      ich war keine wirkliche Konkurrenz für Nikon und Hasselblad. Aber
      immerhin sah ich einmal unsere Kamera auf dem Regal von B&H
      Photo an der 9. Strasse in New York neben anderen
      Mittelformatkameras stehen und dachte mir, was die können, nämlich
      Fotobücher produzieren, die unter Beweis stellen, wie toll ihre
      Kameras in den Händen von Fotografen funktionieren, das kann ich
      auch. Die Ausstellung in Vevey war dann der Anlass diese Idee
      wieder aufzugreifen. Ich benutzte aber nicht die alten
      Serienmodelle dafür, sondern bot Fotografen und Künstlern an, eine
      individuelle Kamera nach ihren Wünschen zu bauen, die sie behalten
      konnten, wenn ich die Bilder, die sie mit ihr aufgenommen hatten,
      in meinem Buch zeigen durfte.

      Ob man nun die Leistungsfähigkeit einer Lochkamera aus
      Graukarton und leimgetränkter Verbandsgaze nach den gleichen
      Kriterien beurteilen kann wie ein aktuelles Hightechprodukt aus dem
      Hause Canon, bezweifle ich. Ich habe aber keine Klagen gehört, dass
      meine Apparate nicht recht funktioniert hätten. Es gab auch nicht
      viel an ihnen, was nicht hätte funktionieren können.

      
      Die Lochkameras von Peter Olpe dokumentiert das Schweizer
      Kameramuseum Vevey in diesem PDF.

      Das Buch und die Ausstellung «Out of Focus» sind auch
      noch einmal Thema im Teil 3. Dran bleiben!
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      Out of Focus – Lochkameras und ihre Bilder, das Buch von Peter
      Olpe

      Das ist der dritte und letzte Teil des Exklusiv-Interviews mit
      dem Schweizer Lochkamerakonstukteur und -Fotografen Peter Olpe.

      Hier geht es um die Kreativität des Benetton-Fotografen Oliviero
      Toscani und das gefundene Bild in der Kamera von Alec Soth, zwei
      der berühmtesten Fotografen, die an Peter Olpes Projekt «Out of Focus»
      teilnahmen.

      Weiter mit dem Interview mit Peter Olpe:

      Welche Qualitäten im Blick für Motive bringen
      Spitzenfotografen wie Oliviero Toscani oder Alec Soth mit, die sich
      dann auch in ihren Lochkamerafotos zeigen?

      Ich denke, bei den Fotografen, die sich bei der Tauschaktion für
      mein Buch «Out of Focus» auf die Lochkamera eingelassen haben,
      stand die Lust im Vordergrund, mit diesem archaischen Apparat zu
      fotografieren. Es gab aber auch unter ihnen einige ausgewiesene
      Lochkamerakünstler, und ihre Motivation war sicher eine andere.

      Um auf die beiden genannten Personen kurz einzugehen: mit
      Oliviero Toscani war es sehr einfach. Wir telefonierten zweimal,
      tauschten Mails und die Sache war erledigt. Er hat ein Studio mit
      Mitarbeitern in der Nähe von Pisa und das Tauschgeschäft war
      wahrscheinlich ein ziemlich kleines Geschäft für ihn. Ich sehe in
      den Portraits, die er für mich gemacht hat, das für seine Arbeit
      typische serielle Vorgehen. Er ist gewohnt seine Motive auf ihre
      Zeichenhaftigkeit hin zu untersuchen. Er ist konzeptionell sehr
      stark und in der Umsetzung nahe am Material. Vielleicht klingt hier
      noch seine Ausbildung an der Kunstgewerbeschule in Zürich nach. Er
      hat die besondere Charakteristik der Lochkamera genutzt, ihre
      totale Tiefenschärfe und Papierabzüge reproduziert, die er vor der
      Kamera in alle möglichen Richtungen verdrehte und verbog.

      Mit Alec Soth war es etwas schwieriger. Sein Bild ist
      wahrscheinlich einem Missverständnis zuzuschreiben und nicht Frucht
      konzeptueller Überlegungen wie bei Toscani. Soth ist ein
      Dokumentarist, geht den Lebensläufen von meist etwas randständigen
      Menschen in seiner Heimat Minnesota nach. Seine Bilderstrecken sind
      Recherchen über diese Personen und die Orte wo sie leben. Über
      seinen Berliner Galeristen hatte ich ihn kontaktiert. Nachdem er
      sich spontan am Telefon einverstanden erklärt hatte, zog sich die
      Sache über Monate hin, bis zu dem Punkt, dass er aufgab, er habe
      definitiv keine Zeit, liess er mich wissen. Es gab eine
      Rückgabeklausel, wenn also nichts daraus wurde, konnte man mir die
      Kamera zurückschicken und alles war vergessen. Also schickte Alec
      Soth die Kamera zurück. Ich fand in der Kamera einen Film mit drei
      Belichtungen. Eines der Bilder war interessant und zeigte einen
      geheimnisvollen Ort mit einem Raubtier auf einem Hügel in einer
      Halle mit künstlicher Beleuchtung. Natürlich fragte ich ihn, ob ich
      das Bild, das er ganz offensichtlich vergessen hatte, ins Buch
      aufnehmen darf, er war einverstanden, hat aber nie eine Erklärung
      abgegeben um welchen Ort es sich handelt oder unter welchen
      Umständen das Bild zustande gekommen ist. Also weiss ich über seine
      Motivation nichts zu sagen. Die Kamera habe ich ihm natürlich
      wieder zurückgeschickt.

      Es scheint, als verewigen Sie in Ihrem Buch «Out of
      Focus» Ihr Lebenswerk. Wie ist heute ihr Gefühl zum Buch und wie es
      angenommen und mit Preisen ausgezeichnet wurde?

      Ja, es war schön für mich, meine Lochkamerageschichte mit einer
      Ausstellung und dem Buch «Out of Focus» abschliessen zu können. Das
      Buch ist der Ausstellungskatalog meiner Schau im Kameramuseum Vevey von 2012. Ich
      hatte dem Museum etwas mehr als 90 selbstgebaute Kameras geschenkt,
      die über einen Zeitraum von etwa dreissig Jahren entstanden sind.
      Dafür organisierten Pascale Bonnard und Jean-Marc Yersin,
      Direktorin und Direktor des Museums, die Finanzierung des Buches
      und der Ausstellung. Alles ging wunderbar auf, auch das
      Tauschprojekt mit den Fotografen und Künstlern, die mit ihren
      Bildern die erste Hälfte des Buches bestreiten.

      Zu dem Zeitpunkt, als ich die Arbeiten für Buch und Ausstellung
      aufnahm, hatte ich seit fast zehn Jahren nichts mehr auf diesem
      Gebiet gemacht. Und die Zeit, als ich Bastelsets für Lochkameras
      aus vorgestanzten Wellpappebestandteilen verkaufte, lag auch schon
      weit zurück. Es war also eine zeitlich befristete Reanimation.

      Jetzt ist es wieder ruhig, und die Lochkamerafotografie schläft
      bei mir, nur gelegentlich wird sie wieder lebendig, wenn ich einen
      Workshop in einer Schule mache oder auf speziellen Wunsch eine
      einzelne Kamera baue.

      Was berührt Sie heute noch, wenn Sie sich
      Lochkemarafotografien etwa in der Galerie
      auf pinholeday.org ansehen?

      Schön, wenn es weiterhin Lochkamerafotografinnen und –fotografen
      gibt, die ihre Apparate selbst bauen, mit ihrem Herzschlag die
      Belichtunsgzeit zählen und aufgeregt in die Dunkelkammer
      verschwinden, um beim Entstehen des Bildes im Entwickler dabei zu
      sein. Oft wenn ich jemandem begegne, der von meiner
      Lochkameravergangenheit weiss, höre ich die Beteuerung, dass gerade
      jetzt die Lochkamerafotografie wieder schwer im Kommen sei. Das
      freut mich natürlich, auch wenn mir auffällt, dass sich dieses
      «Jetzt» in gewissen zeitlichen Abständen wiederholt. Wenn sie
      gerade im Kommen ist, denke ich dann, wird sie nicht gerade am
      Verschwinden sein, und zum Glück ist mir noch nie jemand begegnet,
      der mich auf ihr Verschwinden hingewiesen hätte.

      Machen Sie am 27. April, am 14. weltweiten
      Lochkameratag, auch eine Aufnahme mit einer
      Lochkamera?

      Mal sehen, es könnte sein eher nicht, aber vielleicht doch …

      Ich bedanke mich an dieser Stelle noch einmal ganz
      herzlich bei Peter Olpe für seine Antworten. Ich fand seine
      Schilderung aus seiner Erfahrung lehrreich, unterhaltsam und sehr
      sympathisch.

      #olpezitat

      Welches ist dein Lieblingszitat von Peter Olpe im Interview? Ich
      finde, es hat ein paar schöne Sätze, die man sich merken kann und
      die sich gut zum Twittern eignen. Es wäre doch eine schöne kleine
      Twitteraktion, wenn alle ihr Lieblingszitat mit dem Hashtag
      #olpezitat
      twittern. Lasst uns mal sehen, was dabei raus kommt.

      


    

  
    

    
      Podcast aus dem Feld: Fotografieren mit der Lochkamera auf
      Direktpositiv-Papier

      
      Das ist Teil 4 meiner Reihe von Blog-Posts zum Lochkamera-Fotografie-Tag
      2013.

      Hallo liebe Hörer, Ich nehme euch für einmal mit zum
      Fotografieren und erzähle euch, wie ich mit meiner
      Grossformat-Lochkamera auf Direktpositiv-Papier mithilfe von iPhone
      und Ilford-Belichtungsberechner eine Test-Aufnahme mache. Die
      Sprache dieses Audio-Beitrags ist Schweizerdeutsch. Viel Spass beim
      Zuhören!

      Für alle, die nachlesen möchten, was ich oben erzähle, fasse ich
      den Podcast hier zusammen.

      
      	Das Material. Ich fotografiere auf 
      Direkt-Positivpapier von Ars-Imago im 4x5-Inch-Grossformat. Das
      ist günstiger als Schwarzweissfilm und lässt sich bequemer scannen.
      Dafür hat es schwierigere Eigenschaften, wie sich bei meinen vier
      Testaufnahmen noch herausstellen sollte. Das Papier hat eine
      Empfindlichkeit von ISO 6. Ich habe zwei 4x5-Inch-Filmhalter mit je
      zwei Blatt geladen. Zum Fotografieren benutze ich meine selber
      gebastelte Grossformat-Lochkamera.

      	Die Belichtungsmessung. Ich benutze als
      Belichtungsmesser die iPhone-App Pocket
      Light Meter. Sie lässt sich für ISO 6 einstellen. Zur Hilfe
      nehme ich dann den Ilford Pinhole Exposure Calculator (PDF). Damit
      kann ich ablesen, was die gemessene Belichtung für meine Lochkamera
      bedeutet. Da ich den genauen Durchmesser meines Kameralochs nicht
      kenne, stütze ich mich auf einen Erfahrungswert. Ich belichte das
      Foto für 4 Minuten.

      	Das Resultat. Dieser Teil ist nicht im
      Podcast. Ich belichte alle vier Blatt an diesem Nachmittag und am
      Abend entwickle ich sie in der Schale. Ich benutze Ilford ID-11,
      ein Filmentwickler. Die Fotos kommen sehr kontastreich und eher
      überbelichtet heraus. Das liegt zum Teil wohl an der tückischen
      Papier-Entwickler-Kombination, zum Teil auch daran, dass das Papier
      orthochromatisch ist. Ich kann mit dem Resultat aber leben, wenn
      ich mir das beste Foto vom Freestyle-Pool anschaue, das ich 2
      Minuten belichtete. Der Test sagt mir: Meinen Referenzwert eher
      nach unten korrigieren und gut beleuchtete Situationen wählen, dann
      kommt es gut. Und noch eine Bemerkung: Die Fotos auf
      Direkt-Positivpapier zeigen ein seitenverkehrtes Bild. Das habe ich
      am Computer nach dem Scannen dann noch gespiegelt.

      

      Ich bin jetzt vorbereitet für den Lochkamera-Fotografie-Tag am
      28. April und werde mich der Fototour von Mike Flam zum Thema
      anschliessen. Ich hoffe nur noch auf Sonne, damit ich mit
      2-Minuten-Belichtungen durch den Tag komme.

      
      [image: Podcast aus dem Feld: Fotografieren mit der Lochkamera auf Direktpositiv-Papier]

      Oberhalb Uetlibergtunnel

      [image: Freestyle Pool (4x5 Pinhole Camera)]

      Freestyle Pool

      Dieser Beitrag mit Audio-Bericht aus dem Feld ist ja mal etwas
      Spezielles. Mir hat es Spass gemacht, die Aufnahmen zu machen. Was
      ist deine Meinung dazu? Über Kommentare freue ich mich.

      Die Musik, die ich im Audio-Beitrag missbrauche, ist von den
      The Smoove Sailors,
      bekannt aus dem Film Photography
      Podcast.

      


    

  
    

    
      «Slow Photography»: Interview auf SRF 2 Kultur

      
      Ich wurde interviewt vom Radio SRF 2 Kultur:

      Link
      auf den Beitrag.

      Der Beitrag stellt die Frage, was es mit der Lo-Fi und langsamen
      Fotografie auf sich hat und warum manche Leute in Zeiten der
      Digitalfotografie lieber mit Film fotografieren.

      Ich werde porträtiert als ein Vertreter der «Slow Photography».
      Meine Ansicht dazu konnte ich im Gespräch wiedergeben.

      Ich schildere meine Faszination für das altherkömmliche
      Fotografieren auf Film. Es sind Erinnerungen aus meiner Kindheit
      und Jugend, an die ich anknüpfe. Es ist ein Interesse an den alten
      Kameras und den manuellen Möglichkeiten ohne Automatik und
      Technologie. Und vor allem ist es das Erlebnis, das verbunden ist
      mit dem Hinausgehen in die Landschaft, dem Zurückkehren mit dem
      belichteten Material und dem Weiterverarbeiten der Filme. Meine
      Fotos sind nicht in erster Linie Erinnerungsstücke, sondern für
      mich sind sie Erweiterung der Erfahrung, die ich an einem Ort
      mache, so eine meiner Antworten.

      Etwas in Verlegenheit kam ich bei der Frage, warum ich ein Blog
      habe. Nach den 10
      Jahren, die es mein Blog jetzt gibt, habe ich darauf keine
      überzeugende Antwort, fand ich. Dieser Teil kommt aber im Beitrag
      nicht.

      Die «Slow Photography»-Bewegung ist ja selbst im Web-Fotoland
      noch gar nicht so genau zu fassen, wie mir scheint. Durch meine
      Tagline «Slow and Lo-Fi Film Photography» und «Weblog über Lo-Fi
      und langsame Fotografie» zeichne ich mich aber natürlich für dieses
      Thema aus. Ich habe mich über die Anfrage zum Interview gefreut und
      hoffe, dass ich mich ein bisschen verständlich machen konnte.

      Update: SRF hat auch einen Textbeitrag mit
      Aussagen aus dem Interview mit mir veröffentlicht:

      
      «Buy film, not megapixel»: Die Bewegung Slow Photography

      Link: 
      SPR: Slow Photography Rebellion!

      


    

  
    

    
      So sehe ich das Leben

      
      Vor kurzem wurde ich gefragt, was meine Leidenschaft sei. Meine
      Antwort wurde zu einem Statement über meine aktuelle Sicht auf das
      Leben und die Bedeutung meines Fotografierens darin.

      Meine Leidenschaft ist es, da wo ich gerade bin, die Situation
      wahrzunehmen und ebenso mein Verhalten darin, und so ein tiefes
      Erlebnis des Seins zu machen.

      Mein Fotografieren ist ein Einüben in genau solche Erlebnisse.
      Was daraus resultiert, sind im besten Fall Bilder, die ein Ausdruck
      meines Empfindens in solchen Momenten darstellen.

      Im Leben stehe ich auch an der Arbeit und in der Familie immer
      in Situationen, wo ich das Wahrnehmen übe. Und hierbei sind
      Erlebnisse von gegenseitiger Klarheit und übereinstimmendem Handeln
      das optimale Ergebnis.

      Das klappt selbstverständlich nicht immer. Wenn ich nicht «bei
      mir», abgelenkt oder voreingenommen bin, dann fällt das Erlebnis
      oberflächlich aus. Im Leben wie im Fotografieren spüre ich danach
      meist, dass die volle Tiefe der Situation nicht ergündet werden
      konnte. Dann gehe ich weiter und versuche mich auf die nächste
      Situation einzulassen.

      Auf diese Weise kann ich mein Fotografieren jetzt viel präziser
      erklären. Man muss dabei verstehen, dass nicht das Fotografieren
      allein die Leidenschaft ist, sondern das Wahrnehmen in allen
      Situationen – mit oder ohne Kamera.

      Bewusst ist mir diese Leidenschaft für das Wahrnehmen durch die
      Übung in Achtsamkeit
      geworden. Das ist eine persönliche Entwicklung, die einige positive
      Veränderungen in meinem Leben gebracht hat. Deshalb will ich weiter
      üben und in die Landschaften hinaus gehen, Fotos machen, auch
      wieder mal Audioaufnahmen machen, und davon berichten, was ich
      erlebt habe – wer ich bin.

      [image: ]

      PS: Ok, wem das jetzt zu persönlich, zu philosophisch oder zu
      abgefahren war, der möge entschuldigen und einfach meine Fotos anschauen ;-).

      


    

  
    

    
      Spiegelverkehrte Bilder: Krasse Verfälschungen von historischen
      Dokumenten

      
      Gestern in der Ausstellung mit Fotografien von Theo Frey in der
      Fotostiftung Schweiz in
      Winterthur ist es mir an zwei Beispielen aufgefallen: Bilder, die
      man sowohl als Fotoabzug wie auch in einem Abdruck in einer
      Zeitschrift sieht, sind in zwei spiegelverkehrten Versionen
      dargestellt. Ein Beispiel ist das Bild eines Kindes, das sich ans
      Bein des Vaters klammert. Das andere zeigt Bomben auf den Zürcher
      Eisenbahnviadukt. Sofort regten sich in mir viele Fragen, denn das
      Spiegeln von Bildern erachte ich persönlich für einen
      «foto-ethisch» nicht zulässigen Eingriff. Ich meine, das Spiegeln
      verfälscht die künstlerische Qualität eines Bildes, bzw. die
      Komposition. Der Ausdruck von Menschen wird komplett verfälscht.
      Und natürlich werden historische Tatsachen im Bild verdreht. Weil
      ich verstehen wollte, wie den spiegelverkehrten Bildern zu Stande
      kamen, fragte ich in einer E-Mail bei der Fotostiftung Schweiz
      nach. Meine zentralen Fragen:

      
      	Haben in den beiden Fällen die Zeitschriften das Bild
      gespiegelt?

      	War diese Praxis damals verbreitet? (Ich stelle mir vor, sie
      ist es heute auch noch.)

      	Wie stellt sich der Fotograf zu dieser Praxis?

      

      Die Antwort schrieb mir heute Dr. Peter Pfrunder, Direktor des
      Fotostiftung Schweiz.

      
      Ihre Beobachtung ist absolut zutreffend: auf einigen
      Zeitschriften, die wir in den Vitrinen zeigen, wurden die
      Fotografien spiegelverkehrt abgedruckt. Das war in den Dreissiger-
      und Vierzigerjahren nichts Aussergewöhnliches: Vor allem für das
      Titelbild nahmen sich die Bildredaktoren die Freiheit heraus,
      Fotografien so zu präsentieren, dass sie in die Reportage bzw.
      Leserichtung hineinziehen (Ausrichtung des Titelbildes nach rechts)
      – selbst dann, wenn dadurch krasse Verfälschungen von überprüfbaren
      Situationen entstanden (wie im Bild des bombardierten
      Eisenbahnviadukts). (…) Im Fall von Theo Frey ist mir nicht
      bekannt, dass er sich dagegen gewehrt hätte. Dasselbe gilt übrigens
      für die zum Teil recht massive Beschneidung von Fotografien, damit
      diese ins Layout passten. Theo Frey, der sehr häufig im
      quadratischen 6x6-Format fotografierte, musste diesbezüglich
      ebenfalls starke «Entstellungen» in Kauf nehmen, indem die Bilder
      auf Hoch- oder Querformate zurechtgestutzt wurden. (…) In unserer
      Theo Frey-Ausstellung haben wir bei Neuabzügen selbstverständlich
      die ursprüngliche, richtige Version der Fotografie respektiert.
      (…)

      

      Und zur Praxis heute:

      
      Heute mögen Verkehrungen in Einzelfällen – in der Regel in
      Absprache mit dem Autor – noch vorkommen, aber im allgemeinen ist
      der Respekt vor dem Autor bzw. seinem Bild doch gewachsen.

      

      Das finde ich eine super freundliche und ausführliche Antwort,
      die mir hilft, die damaligen Verhältnisse zu verstehen. Und ich
      darf also meine Meinung weiterhin mit Überzeugung vertreten, dass
      das Spiegeln eines Bildes eine schlechte Mode aus vergangenen
      Zeiten ist. Das Thema mit dem Beschneiden von quadratischen Bildern
      schätze ich als weniger dramatisch ein.

      


    

  
    

    
      Strukturen, die in den Himmel ragen

      
      Ein sich wiederholendes Thema in meinen Fotos sind Strukturen,
      die in den Himmel ragen. Aktuellstes Beispiel ist der Betonturm
      einer Skisprungschanze. Ich möchte hier einige Gedanken mitteilen,
      warum mich solche Motive interessieren.

      
      	Ich bin ein laienhafter Architektur-Freund. Ich kann vielen
      Bauwerken Schönheit abgewinnen. Klare Formen, schlichte Muster,
      Oberflächen, die mit ihrem Umfeld spielen. Mir gefällt Beton als
      Baumaterial, weil darin die Natur noch sichtbar ist. An
      Stahlkonstruktionen fasziniert mich die Fertigungskunst. Die
      Spannung zwischen Masse und Fragilität löst bei mir oft Staunen
      oder Fragen aus.

      	Die Strukturen sind eigentlich immer von Natur umgeben. Bauten
      verändern das Gesicht von Landschaften. Die Natur lässt sich nie
      ganz verdrängen und oft stösst sie wieder vor und verändert
      wiederum die Struktur. Dieses Zusammenspiel erzählt oft eine
      Geschichte von Lebensräumen und Menschen. Diesen dokumentarisch
      nachzuspüren unterhaltet mich.

      	Die Strukturen bieten viel Material für interessante grafische
      Gestaltungen. Linien, Flächen, Muster. Der Bildgestaltung widme ich
      gerne meine Zeit. Faszinierend ist es, eine Struktur im Bild zu
      isolieren und dadurch ihre Kraft zu verstärken. Oder auch sie
      aufzulösen in abstraktes Formenspiel.

      

      In dieses Thema gehen auch Fotos von Brücken und manches, was
      ich in der Stadt fotografiere. Der Begriff «Contemporary
      Landscapes» trifft das Thema wohl auch. [image: ] Struktur ragt in den
      Himmel.

      


    

  
    

    
      Unermüdliches Sehen

      
      [image: hut (diptych)]

      Anfang August ging ich auf einen zweitägigen Ausflug auf den
      Gotthardpass. Jetzt, da alle meine Fotos, die ich dort aufgenommen
      habe, entwickelt, bearbeitet und auf Flickr
      erschienen sind, möchte ich drei persönliche Beobachtungen dazu
      festhalten.

      
      	Auf seltene Art selbstvergessen absichtslos und
      zugleich unermüdlich wanderte ich auf dem Gotthardpass
      herum. Völlig planlos gelangte ich so an schöne Plätze, die mir
      immer gute Fotomöglichkeiten boten. Ich empfand das als heilsam und
      nahm es als Geschenk an.

      	Betrachte ich die Motive, die mich interessieren, so sehe ich
      nach wie vor eine starke Beeinflussung durch das Werk «What you see» von
      Luciano Rigolini. Staumauer, Strommasten, Häuschen, Zäune.

      	Mit der 
      geliehenen Hasselblad 500C/M konnte ich mich nicht wirklich
      anfreunden. Das liegt nicht allein am 
      Lichteinfall. Zwar wäre ich wohl schon bereit, mich auf die
      langsamere Art des Fotografierens, die sie fordert, einzustellen.
      Ihr Gewicht und ihre Grösse sind mir jedoch meist doch zu
      umständlich. Auch müsste ich mir noch mehr Zeit geben, um den
      Umgang mit ihr einzuüben: Schärfe genau setzen, Schärfentiefe
      gekonnt einsetzen, perfekte Kompositionen einstellen. Dafür habe
      ich offenbar zur Zeit nicht die Muse. Ende September werde ich die
      Hassi zurückgeben. Stattdessen fasziniert mich einmal mehr die
      Lo-Fi-Qualität
      meiner Lochkamera-Bilder.

      

      


    

  
    

    
      Warum fasziniert mich die Lo-Fi-Fotografie?

      
      Mit vielen meiner Bilder – und kürzlich speziell mit diesem Bild –
      verbinde ich das Gefühl einer grossen Faszination für Fotos mit
      sichtbaren Makeln. Ich habe schon verschiedene Male darüber
      geschrieben und fasse die Einträge unter dem Schlagwort «Lo-Fi»
      zusammen. Jetzt wollte ich für mich heraus finden, was diese
      Faszination für mich ausmacht. Ich habe dazu eine Mindmap angelegt:
      Das mag wirr erscheinen, deshalb hier hoffentlich klarere Aussagen
      zu den Hauptpunkten:

      
      	Ich arbeite gerne mit einfachsten Kameras. Ich
      erlebe dabei die fotografischen Grundgesetze: Licht in den
      schwarzen Kasten eintreten und auf den Film fallen lassen. Dort
      geschieht die unvermeidliche chemische Reaktion. Alle möglichen
      Einflüsse hinterlassen auf dem Bild ihre Spuren. Beispiel

      	Ich spiele gerne mit der Ungenauigkeit.
      Gleichzeitig ist es ein Ziel, das vorhandene Licht so genau wie
      möglich einzuschätzen. Es ist ein gutes Gefühl, Licht und Kamera
      auch in schwierigen Situation gemeistert zu haben. Beispiel

      	Ich beschreibe einen Gegenstand gerne in groben
      Linien. Dafür reicht auch ein Bild aus, das unscharf ist.
      Beispiel

      	Durch den Bildrahmen der Kamera blicke ich auf einen
      Gegenstand. In diesem Moment gibt es nur dieses Sichtfeld.
      Wie in der Kamera selbst wird verschluckt, was ausserhalb des
      Rahmens liegt. Dieses Ausschnitte Wählen ist für mich kreativer
      Ausdruck. Beispiel
      Zugegeben: Gilt nicht für die Lo-Fi-Fotografie allein.

      	Bilder, die unscharf sind oder Fehler haben,
      fordern von mir als Betrachter keine messerscharfe Analyse. Beim
      Betrachten nehme ich das Bild auf. Die Magie des Mediums wirkt an
      mir selbst.

      	Es ist ein Statement der Bescheidenheit, wenn
      ich alte Kameras benutze. Dass mit diesen Kameras früher schon viel
      mehr Bilder gemacht wurden, als ich alleine machen kann, verbindet
      mich mit einer grösseren Gemeinschaft von Fotografen.

      

      Dies alles kann ich mit Freude erleben, was die Fotografie für
      mich zur wertvollen Freizeitbeschäftigung macht.

      


    

  
    

    
      Warum Schwarzweissfotos?

      
      Wirken Schwarzweissfotografien antiquiert? Ist Farbfotografie
      einfach logisch, weil das menschliche Auge Farbe sieht? In
      Kommentaren auf meine Fotos auf Flickr habe ich es ein paarmal
      gehört: Farbfotos kommen offenbar besser an als Schwarzweiss. Und
      auch in der GAF-Klasse diskutierten wir Schwarzweiss vs. Farbe. In
      den vergangenen Wochen sind mir verschiedene Aussagen zur
      Schwarzweissfotografie begegnet. Und ich habe mir meine eigenen
      Gedanken dazu gemacht, warum ich Schwarzweiss gerne mag.

      
      	Peter Sennhauser fragt auf fokussiert.com «Warum
      Schwarz/Weiss?». In seiner Antwort reserviert er Schwarzweiss
      für besonders gestaltete Fotos:

      

      
      Erst wenn ein Bild ganz ausdrücklich nur mit Tonwerten gestaltet
      wird, wenn es um Flächen und Linien in Schattierungen geht und die
      Farbe nichts beiträgt, sondern behindern würde, soll der Fotograf
      sie ausblenden.

      

      Die Farbe ist also ein Gestaltungselement neben Linien, Formen
      und Strukturen. Sie sollte bewusst ins Bild gesetzt werden. Hier
      sehe ich die grosse Herausforderung, Farbe gekonnt einzusetzen in
      Form von Hintergrund/Vordergrund, Tönung und Lichteffekten. Gelingt
      dies nicht, blende ich die Farbe lieber aus – was den anderen
      grafischen Elementen mehr Gewicht gibt und ihre Wirkung
      verstärkt.

      
      	Das «Pink Tie-Problem» hat vor einiger Zeit Jeff Curto in einer
      Ausgabe des Podcasts Focus Ring angesprochen: Wenn die rosarote
      Kravatte in einem Bild alle Aufmerksamkeit auf sich zieht und von
      der gesamten Gestaltung oder der dargestellten Handlung ablenkt,
      dann ist die Farbe ein Problem.

      	Brooks Jensen gibt seine Antwort im Lenswork Podcast
      LW0448 (MP3). Er findet, dass Farbfotos einen spezifischen
      Gegenstand abbilden (oder zum Beispiel auch einen
      Menschen), Schwarzweissbilder jedoch eine universelle Idee
      des Gegenstands (oder zum Beispiel die Menschheit).
      Vielleicht eine etwas abgehobene Sichtweise. Sie weist umgekehrt
      auch darauf hin, dass Farbe gerade für dokumentarische Bilder eine
      wichtige Bedeutung haben könnte.

      	Ein Zitat von Hans Finsler zeigt
      für mich, dass Fotografie die objektive Welt verändert abbildet.
      Auch in Farbe ist es nicht die wirkliche Welt.

      

      
      Das fotografische Bild ist bildhaft, das heisst übertragen,
      beispielhaft, gewollt.

      

      So gesehen macht es also keinen Unterschied, ob wir die Farbe
      weglassen oder sie aufnehmen.

      
      Emotion finde ich nur im Schwarzweiß.

      

      Hier wird eine weitere Qualität von Schwarzweissfotografieen
      angesprochen. Ganz subjektiv kann ich dieser Aussage zustimmen. Ich
      merke es oft beim Browsen durch meine abonnierten Flickr-Feeds: von
      den Schwarzweiss-Bildern geht etwas aus, das mich fasziniert –
      vielleicht sind es die Emotionen.

      Ich finde deshalb: Schwarzweissbilder sind keineswegs veraltet.
      Sie sind eine der Ausdrucksmöglichkeiten im Medium der Fotografie.
      Die Herausforderung bleibt, Schwarzweissbilder zu gestalten, die so
      einfach funktionieren. Ich habe jetzt schon ein paar Fotoideen, für
      die ich auf Farben verzichten will.

      


    

  
    

    
      Zen in der Fotografie: stilles Wahrnehmen

      
      Eine von Zen
      inspirierte Haltung verändert das Fotografieren. Wenn Stille und
      unvoreingenommene Wahrnehmung den Moment dominieren, entstehen
      unerwartet Resultate. Dass Zen und die Fotografie gut zusammen
      passen, wird an ein paar Beispielen deutlich, denen ich begegnet
      bin.

      Sehr bedeutend ist für mich das Buch «Vom Glück der
      Stille» von Peter Steiner (zen-photographs.ch). Ich habe
      es im Oktober auf den Geburtstag geschenkt bekommen und bin von den
      Bildern und Texten sehr inspiriert worden. Aus dem Buch habe ich
      ein Verständnis für Zen und was es mit Fotografie zu tun hat,
      gewonnen, das ich für mich so zusammenfasse:

      
      	Durch Langsamkeit innerlich still werden.

      	Die Wahrnehmung schärfen.

      	Ohne den Filter der Gedanken und vorgefasster Meinungen …

      	… das Richtige tun.

      

      Im Podcast Camera
      Position 57 nennt Jeff Curto als eines der Bücher für jeden
      Fotografen «Zen
      und die Kunst des Bogenschiessens» von Eugen Herrigel. Für Jeff
      Curto ist der Bericht des Zen-Lehrlings mit Pfeil und Bogen eine
      Parabel für das Fotografieren. «Nicht der Mensch schiesst. Es
      schiesst.» ist etwa die Essenz des Buches, was für den
      Bogenschützen wie für den Fotografen gleichermassen gelten mag.

      Zwar nicht von Zen sondern von tibetanischem Buddhismus ist
      «Miksang» inspiriert. Ein ausführliches Gespräch über «Miksang»
      führt Ibarionex Perello in seinem Podcast 
      The Candid Frame #35 mit Michael Wood. Auf Miksang.com ist auch ein Video zu sehen. In
      «Miksang» steht die unvoreingenommene Wahrnehmung im Zentrum. Der
      Fotograf erzählt, wie er sich von den Bildidealen der Werbung
      gelöst hatte und anfing, mit der Kamera ganz aus dem Impuls der
      Eindrücke Farben und Formen einzufangen.

      Die Idee der unvoreingenommenen Wahrnehmung im Moment des
      Fotografierens fasziniert mich. Und ich habe mich gefragt, wie das
      bei mir ist. Es scheint mir, als kenne ich solche Situationen, in
      denen ich ohne vorgefasste Bildidee an einem Ort stehe, Motive
      wahrnehme, und daraus dann unerwartete Bilder entstehen. Zum
      Beispiel dieses Bild:
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