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Einführung


Heute gibt es eine unübersehbare Menge an Bildern, die alle das Ziel haben, das Schöne und Besondere des Menschen ins rechte Licht zu rücken. Für diese Art von Bildern hat sich der Begriff Fashion und Beauty etabliert. Insbesondere seit den 60er Jahren des 20. Jahrhunderts nannten sich Photographen, die sowohl in dem einen als auch anderen Sujet tätig waren, Fashion & Beauty Photographen. Der Begriff war umfassender als nur die Behandlung der Teilbereiche, und man überbrückte die strikte Trennung von Mode- und Akt-Photographie. Die Fashion & Beauty Photographie umfasst die Mode-Photographie, die Photographie der Stars und Models, die Glamour-Photographie, die Celebrity-Photographie, die Fine Art- und Akt-Photographie und die Werbe-Photographie.


Mit Aufkommen eines neuen, erweiterten Berufsbildes des Photographen möchte ich die Betrachtung der geschichtlichen Strömungen ganzheitlich angehen und nicht mehr wie sonst üblich, getrennt nach Mode und Akt. Beide Sujets gehören zusammen, geht es ihnen doch um die Schönheit des Menschen, die sie im Bilde festhalten möchten.


Bereits im 19. Jahrhundert entstanden Aufnahmen, die sich dem Thema der Schönheit und der Mode widmeten. Die Geschichte setzt also bereits hier ein, wenn man von der rein kommerziellen Seite absieht. In Bezug auf die Aktphotographie gibt es hier keine Zweifel. Das Thema der Modephotographie hingegen wurde in Bezug auf das 19. Jahrhundert sehr stiefmütterlich behandelt, ja es herrschte die gängige Ansicht, dass zu dieser Zeit Modephotographie nicht existent war. Tatsächlich wird als erster Mode-Photograph, der auch seinen Lebensunterhalt bestreiten konnte, Adolph de Meyer genannt. Sieht man von dieser kommerziellen Seite ab, so ist aber auch das 19. Jahrhundert reich an Mode-Photographien. Als Erste machte Annemarie Kleinert 1978 in ihrer Abhandlung Französische Modephotographie im 19. Jahrhundert auf das Manko der Geschichtsschreibung aufmerksam. Da der Terminus Modephotographie heute in der Regel in einem erweiterten Sinne gebraucht wird, können auch die Photographien von Lady Hawarden oder die von Pierre-Louis Pierson erstellten Photographien der Madame de Castiglione und viele andere zweifelsohne zum Sujet hinzugerechnet werden. Auch was die Beauty-Photographie angeht, gibt es bisher keine einheitliche Betrachtung. Aspekte von Beauty finden wir in der Photographie meist in dem der Kunstphotographie zugerechneten Genre, und diese hatte es das ganze Jahrhundert schwer, selbst akzeptiert zu werden. Wir finden jene Aspekte bei den frühen Pariser Aktphotographien ebenso wie in der sogenannten präraffaelitischen Schule. Eine genauere Untersuchung und einheitliche Betrachtung bietet sich geradezu an. Um eine möglichst umfangreiche und anschauliche Betrachtung zu gewährleisten, werden einzelne Lebensläufe der Photographen und ebenso die übliche Technik sowie photographische Verfahren behandelt. Zurück zu den Anfängen: es hatten sich also bereits damals einige Hauptströmungen herausgebildet. Im 19. Jahrhundert waren es anfangs die Porträt- und Celebrity-Photographen, die versuchten, die Schönheit im Bilde festzuhalten. Dann gab es die frühen Akt-Photographen, die vor allem in Paris arbeiteten. Modephotographie spielte sich weniger im beruflichen Sektor als vielmehr privat-individuell als Zeitzeugenschaft einer modebewussten Generation ab. Erst viel später kamen die ersten Mode-Photographen hinzu, die für die Gazetten der Zeit, Harper’s Bazaar und Vogue, arbeiteten. Voraussetzung war die Erfindung der Autotypie, welche den photographischen Druck mittels einer Rastertechnik erst ermöglichte. Im 20. Jahrhundert dann entwickelte sich eine Industrie, die einzelnen Berufssparten existierten weiterhin voneinander getrennt.


In den 60er Jahren des 20. Jahrhunderts kam dann der Beruf des Fashion & Beauty Photographen in Mode. Dieser Photograph war mal in dem einen, mal im anderen Genre tätig. Der Geist der Zeit erforderte eine flexiblere, erweiterte Sichtweise in Bezug auf die Interaktivität der Sujets, handelte es sich um eine Einheit. Dies ist nun ein Versuch, auch die gesamte Vorgeschichte nicht mehr getrennt nach Sujets, sondern einheitlich zu betrachten. Dieser nun fertiggestellte Band soll das 19. Jahrhundert umfassen, wobei ich in Anlehnung an Eric Hobsbawm das 19. Jahrhundert verlängere und erst mit dem Jahr 1914 enden lasse. Auf diese Weise ist es möglich, die Belle Époque, die einen einheitlichen Abschnitt darstellt, nicht auseinanderzureißen.


Der erste Weltkrieg war ein einschneidendes Ereignis, das eine Neuordnung im politischen und soziokulturellen Bereich mit sich brachte. Die Zeit nach dem Krieg wird allgemein, auch im Hinblick auf die Kunst, als Moderne bezeichnet. Nicht nur die Mode veränderte sich revolutionär, auch auf photographischem Gebiet sind wir in einer Neuzeit angelangt. Der Piktorialismus fand ein Ende, und neue Kunstrichtungen wie zum Beispiel der Dadaismus und die Neue Sachlichkeit traten an seine Stelle. Insofern ist meines Erachtens eine solche Zeiteinteilung gerechtfertigt.


Ursprünglich war geplant, das Projekt in Form eines zweiten, dritten und vierten Bandes bis in die Gegenwart fortzuführen. Diese sollten dann das 20. Jahrhundert seit dem Ersten Weltkrieg sowie die ersten Jahrzehnte des 21. Jahrhunderts behandeln. Der Umfang eines solchen Projektes übersteigt derzeit jedoch sowohl meine freien Kapazitäten als auch das mir zur Verfügung stehende Budget, und so freue ich mich zumindest diese Arbeit präsentieren zu können.


Diese Publikation entstand in Eigenarbeit. Sie erhebt nicht den Anspruch auf Vollständigkeit. Sicher hätte ein anderer Autor andere Bilder gewählt und andere Gewichtungen gesetzt und insofern ist die Betrachtung subjektiv und mag als Anregung für weitere Arbeiten dienen.


Sven Hanefeld
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1 ALPHONSE LIÉBERT. Porträt von Sophie Alexandrine Croizette, Paris 1874








Kapitel I




Die Photographie als neue Ausdrucksform der Kunst in Bezug auf die Kategorien Fashion & Beauty


Die Welt der Bilder umgibt uns heute mit einer Selbstverständlichkeit, und doch ist es nicht lange her, seit uns die Photographie Abbilder der Natur liefert, wie vorher nur die Malerei, und wir durch sie eine Realität vermittelt bekommen, die unser Denken und Leben maßgeblich bestimmt. Bilder lassen uns die Welt sinnlich und visuell erfahren, wie die Sprache nur ansatzweise dazu in der Lage ist. Durch die Bilder, die Platon als Abbilder unserer Ideen deutete, können wir uns die Welt in einem doppelten Sinne aneignen. Wir sehen diese in vielen Facetten, wir können die Zeit anhalten, konservieren, Räume transzendieren und Fernes heranholen. Wir können uns anschaulich Bilder davon machen, wie es in fernen oder vergangenen Welten aussieht. Und wir können das Schöne oder Hässliche der Natur im Bilde einfangen, um uns diese Eindrücke zu erhalten und uns an ihnen zu erfreuen oder auch daraus Nutzen zu ziehen. War es bis zur Erfindung der Photographie der Malerei und seinen verwandten Darstellungsmöglichkeiten wie der Zeichnung oder der Lithographie vorbehalten, diese kulturellen Werte zu schaffen, hatten wir nun ein neues Medium, welches anfangs zwar noch nicht so ausgereift und den gesellschaftlichen Gegebenheiten und Moden unterworfen war, sich aber im Laufe der Geschichte als bestens geeignet herausstellte, um speziell auch den Menschen in seinen Eigenheiten zu porträtieren. Es dauerte einige Zeit, bis man sie nutzte, um die Schönheit des menschlichen Wesens einzufangen. Zu sperrig waren in der Anfangszeit die Technik und der gesellschaftliche Moralkodex. Und so erscheint es uns befremdlich, von einer Fashion & Beauty Photographie des 19. Jahrhunderts zu sprechen. Um dem Thema näher zu kommen, wird zunächst auf Begrifflichkeiten eingegangen. Dass die beiden Schlüsselwörter als Anglizismen verwendet werden, mag den einen oder anderen abschrecken. Als Genrebezeichnungen sind sie heute in der Branche so gängig, dass ich sie jedoch im Sinne einer modernen Betrachtungsweise nutzen möchte. Synonym verwende ich, wenn es angebracht ist, auch die deutschen Begriffe Mode und Schönheit. Der Begriff der Schönheit bezieht sich meist auf das Aussehen des menschlichen Körpers und Gesichtes, Mode hingegen auf die Kleidung, den Schmuck, eine bestimmte Frisur. Die beiden Begriffe überschneiden und ergänzen sich. War als Thema der Ästhetik in Bezug auf die Kunst die theoretische Auseinandersetzung mit dem Schönen und Sinnlichen von Bedeutung – Hegel stellte das Kunstschöne noch über das Naturschöne –, so spielte die Mode hier eine untergeordnete Rolle. Immerhin betrachtete Hegel sie aber als Teilgebiet der Kunst.(1)


Schönheitsideale verändern sich. Nach landläufiger Ansicht liegt Schönheit im Auge des Betrachters. Zum anderen sind es kulturelle und mediale Faktoren, die uns manipulieren und unser Empfinden maßgeblich beeinflussen.


Seit jeher beschäftigten sich Philosophen und Künstler mit dem Thema. Sie kamen zu dem Schluss, dass gewisse harmonische Proportionen uns etwas schön erscheinen lassen. Man kam auf den Begriff der klassischen Schönheit. Im alten Griechenland verkörperte sie die Aphrodite von Milos, bekannt unter dem lateinischen Namen Venus von Milo. Sie war die Göttin der Liebe, der Schönheit und der sinnlichen Begierde. Hinzu gesellten sich Grazien, Nymphen etc. Sie waren nackt oder nur leicht bekleidet und wurden in der Kunst als liebliche Mädchengestalten dargestellt. Als schön galten harmonische Proportionen, kleine, aber feste Brüste, dazu ein für heutige Begriffe wohl geformtes Becken. Erste philosophische Überlegungen hinsichtlich einer Ästhetik machten Pythagoras und Platon. Sie erkannten die Identität von Form und Schönheit. Pythagoras sah im richtigen Gleichgewicht der Säfte, einer angenehmen Farbe und dem harmonischen Verhältnis der Glieder das Ideal gegeben. Das Schöne wurde auch mit der Jugend verbunden. Die Ägypter nutzten ein Gitternetz, um ideale Proportionen zu erhalten. Hier galt Kleopatra als Verkörperung des Schönen in realiter. In der ersten Hälfte des 17. Jahrhunderts stattete der Barockmaler Peter Paul Rubens die Frauen mit üppigen Rundungen aus und prägte das Ideal der nach ihm benannten Rubensfigur. Dieses Ideal spiegelte allerdings wohl nicht nur den damaligen gesellschaftlichen Trend, sondern auch den persönlichen Geschmack des Malers. In der romantischen Kunst war die Frauenschönheit zerbrechlich und blass.


Während sich Malerei und Philosophie dem Thema der Schönheit widmeten, gab es ein spezielles Genre in der Photographie zunächst nicht. Zu jung war das Medium, zu umständlich die Technik, aber dennoch ist bezeichnend, dass viele der ersten Photographen zunächst Maler waren. Unter den Erfindern war Louis Daguerre selbst unter anderem Bühnenmaler, hatte es als solcher daher vor allem mit Kulissen beziehungsweise Landschaften zu tun gehabt. Hingegen hatte Talbot keine künstlerische Vergangenheit, mit seinem bahnbrechenden Buch The Pencil of Nature im Jahr 1844 machte er aber bereits die Schönheit zum Thema.


Die ersten Porträtphotographen nutzten das neue Medium meist in erster Linie kommerziell und mussten die Kundenwünsche erfüllen. Es gab noch keinen Markt für die Schönheit. Die Zeit bot noch wenig Möglichkeiten einer Fashion & Beauty Photographie. Auch eigneten sich die Daguerreotypien auf Kupferplatten nicht sonderlich gut als Werbeträger, als Ersatz für die Porträt-Miniaturmalereien hingegen schon. Eine wechselseitige Beeinflussung von Malerei und Photographie gab es also seit den Anfängen durchaus. Sie begann, wie erwähnt, mit den ersten Daguerreotypien in Miniaturform, welche den Miniaturmalereien in Format, Ausführung und inhaltlicher Gestaltung glichen und sie teils ersetzten. Dem Hang der akademischen Kunst, in Deutschland speziell des Biedermeier, nach Detailgenauigkeit, kam die Daguerreotypie gerade recht.(2) Sie wurde häufig nachkoloriert, um eine möglichst naturgetreue Wiedergabe zu erzielen. Die frühen deutschen Porträtphotographen Biow und Stelzner waren erst Maler, entdeckten dann die neuen Möglichkeiten der Daguerreotypie für sich. Einer der ersten französischen Porträtphotographen mit Wohnsitz in London war Antoine Claudet. Er besorgte sich 1844 in Paris eine Petzval Linse und konnte damit die Belichtungszeit reduzieren. Auch in anderen Ländern etablierten sich immer mehr Porträtphotographen. Sowohl Eugène Disdéri als auch Gustave Le Gray hatten Malerei studiert und bemühten sich neben ihrer kommerziellen Auftragsphotographie um künstlerische Umsetzungen.


In der Kunstmetropole Paris waren es die ersten Akt-Photographen, die die Photographie nutzten, um über die reine Porträtkunst hinauszugehen. Es entstanden die ersten bildgeschichtlichen Zusammenhänge zwischen Malerei und Photographie. Moulin hatte einen künstlerischen Hintergrund. Auguste Belloc war zunächst Aquarell- und Miniaturmaler, auch Gouin hatte Malerei studiert. Braquehais war Lithograph. Durieu arbeitete mit dem Maler der französischen Romantik Eugène Delacroix zusammen. 1853 stellten sie eine größere Anzahl von Aktstudien her. Davon fanden einige Photos unter anderem für das Gemälde L’Odalisque von 1857 Verwendung. Eugène Delacroix war der erste bedeutende Künstler, der auf die Aktphotographie als Hilfsmittel zurückgriff.(3)
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2 Photographische Studie von DURIEU (links) und Gemälde von DELACROIX, Odalisque (rechts), 1857





Sowohl D’Olivier als auch Villeneuve waren erst Maler, bevor sie sich der Akt-Photographie widmeten. Beide nutzten das Papierverfahren, das für die künstlerische Photographie im Gegensatz zur Daguerreotypie einige Vorteile bot. Villeneuve war mit dem französischen Maler des Realismus Gustave Courbet befreundet. Wir werden später mehr über diese Photographen erfahren. Diese frühe erotische Photographie war Themen entlehnt, die der Malerei abgeschaut waren.


Louis-Philippe führte die Salonmalerei ein, und das ganze 19. Jahrhundert war geprägt von diesem akademischen Malstil. Die Obrigkeit entschied, welche der Bilder in den Salons ausgestellt werden durfte. Sowohl in der Malerei als auch in der Photographie fand eine Zensur statt. Bot vor allem die Salonmalerei die Möglichkeit, im Gewand von historisierenden und mythologischen Themen nackte Haut zu zeigen, so taten es die Pariser Erotik-Photographen ihnen gleich.
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3 THÉODORE CHASSÉRIAU. Zwei Schwestern, c. 1845, (links); UNBEKANNTER PHOTOGRAPH. Porträt von Zwillingsschwestern, Daguerreotypie, 1848 (rechts)





Auch der schottische Photograph David Octavius Hill war zuerst Maler. Sein Bild The Misses Binny and Monroe (S. →), das an die drei Grazien erinnert, kann als photographischer Versuch der Umsetzung des Themas gesehen werden. Mögen frühe Fashion-Aufnahmen an den akademischen und impressionistischen Malereien gemessen worden sein, so gilt dies auch für die Beauty-Aufnahmen. Und so überliefert uns auch die Photographie Zeugnisse einer Photokunst, die eben diese Bereiche, die mit den modernen englischen Begriffen Fashion und Beauty charakterisiert werden können, umfasst. Der gängigen Ansicht, dass Fashion Photographie kommerziell sein muss, widerspreche ich vehement.(4) Sie existiert auch aus sich selbst heraus und um Ästhetik auszudrücken.


Auch Oscar Gustave Rejlander betätigte sich zunächst als Maler und Miniaturist, bevor er sich der Photographie zuwendete. Sein epochemachendes Werk The Two Ways of Life war von Raphaels Schule von Athen beeinflusst, und auch die folgenden präraffaelitischen Photographen hatten ihre Vorbilder in der Malerei und wirkten auf diese zurück.


Immer wieder griffen Maler auf photographische Vorlagen zurück. Es ist bekannt, dass Gaudenzio Marconi Vorlagen für Rodin schuf. Nadars Aktstudie von dem Modell Marie-Christine Leroux aus dem Jahr 1855 diente als Vorlage für Jean-Léon Gérômes Gemälde Phryne vor dem Areopag (S.18) aus dem Jahr 1861. Der Sage nach behauptete die griechische Hetäre Phryne, sie wäre so schön wie Aphrodite, woraufhin sie wegen Gotteslästerung angeklagt wurde. Vor Gericht, dem Aeropag, soll sich Phryne entkleidet und ihren nackten Körper als Beweismittel gezeigt haben, woraufhin sie freigesprochen wurde. Dominique de Font-Réaulx deutet die eingenommene Pose der Phryne bei Gérôme, sie verdeckt angesichts ihrer Nacktheit schamvoll ihr Haupt, als Anspielung auf die Debatte um den Legitimationsanspruch der Photographie als Kunst sowie auf die Heuchelei der akademischen Malerei, in welcher Nacktheit nicht, wie noch bei Darstellungen der Phryne in antiker Zeit, mit Stolz gezeigt werden konnte.(5) Mit ihrer Entblößung wurde die Wahrheit offenbar, auch in Bezug auf die Aktphotographie Nadars. Hätte sie ihr Gesicht nicht versteckt und ihre nackte Schönheit ohne Scham gezeigt, so hätte sie in dieser Zeit mit ihrer Verurteilung rechnen können.
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4 NADAR. Aktstudie von Marie-Christine Leroux, 1855
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5 JEAN-AUGUSTE-DOMINIQUE INGRES. La Source, 1856 fertiggestellt





Auch soll das Bild La Source, 1856, von Jean-Auguste-Dominique Ingres hiervon inspiriert sein, obwohl dieser mit den Vorarbeiten an dem Bild bereit 1820 in Florenz begann. Fertiggestellt war es 1856.(6) Malerei und Photographie befanden sich in wechselseitiger Beeinflussung. Dies galt für die präraffaelitische Schule genauso wie für die Salonmalerei, den Impressionismus, Symbolismus und den Jugendstil. Die Malweise der Salonmaler wurde zunehmend naturalistischer, nahm fast photographische Züge an. Bouguereaus Gemälde After the Bath (1875) war derart realistisch, dass man bei flüchtiger Ansicht meinen könnte, es handele sich um ein Farbphoto. Noch war die Malerei der Photographie weit überlegen, die photographische Technik noch nicht so weit fortgeschritten, um solche Ergebnisse zu erzielen. Dies mag einer der Gründe für das vernichtende Urteil Charles Baudelaires über die Photographie gewesen sein. Er sah in den Photographen keine Künstler, sondern im Gegenteil unbegabte oder gar faule Maler, die es zu nichts gebracht hatten und sich daher der kommerziellen Photographie hingaben.(7) Sicher hatte sein Urteil auch Wahrheitsgehalt, dem Potential, welches in der Photographie schlummerte, wurde er jedoch mit einer solchen Aussage nicht gerecht. War die Malerei der Photographie in der Ausgestaltung von fiktiven Szenerien überlegen, so war es die Photographie in Bezug auf das Einfangen des Moments und der gesellschaftlichen Realität.
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6 JEAN-LÉON GÉRÔME, Phryne vor dem Areopag, 1861





Immer wieder wurden in Malerei und Photographie auch zeitgenössische, modische Stile thematisch umgesetzt. Auch der Impressionismus und die Mode schienen miteinander verwoben. Auf diesen Zusammenhang verwies Gloria Groom mit ihrer Ausstellung „Impressionism, Fashion and Modernity“. (8) Baudelaire erkannte die Bedeutung der Mode für die moderne Kunst. In seinem Aufsatz Der Maler des modernen Lebens aus dem Jahr 1863 gab er uns eine Theorie des Schönen, die seiner Meinung nach aus zwei Elementen zusammengesetzt war. Er schrieb: „Das Schöne wird aus einem ewigen, unveränderlichen Element gebildet, dessen Quantität außerordentlich schwierig zu bestimmen ist, und aus einem relativen, bedingten Element, das, wenn man will, nacheinander oder zugleich von der Epoche der Mode, dem geistigen Leben, der Leidenschaft dargestellt wird.“(9) In Bezug auf die Kunst vertrat er die Ansicht, diese solle historisierende Ansätze überwinden und sich auf den Zeitgeist konzentrieren. Auch die Frauenschönheit sah er lieber in zeitgenössischen Kleidern verewigt: „Gewebe und Körper sind nicht die gleichen wie bei den Stoffen des alten Venedig oder bei jenen, die man am Hofe der Katharina trug. Fügen wir ferner hinzu, daß der Schnitt des Rockes und der Taille durchaus anders ist, daß [sic] die Falten nach einem neuen System angeordnet sind, und schließlich, daß [sic] die Geste und Haltung der Frau von heute ihrer Robe ein Leben und eine Physiognomie geben, die nicht sind wie bei den Frauen von ehedem.“(10) Historisierende Darstellungen wurden auch in der Photographie weniger, stattdessen bezog man sich zunehmend auf die Gegenwart und aktuelle Moden. Der impressionistische Einfluss zeigte sich Ende des Jahrhunderts im Piktorialismus, ganz deutlich in den Bildern von Demachy. Seine Photographien vom Ballett erinnern an die Gemälde von Edgar Degas. Die Modephotographien von Léopold-Émile Reutlinger scheinen wiederum von der Salonmalerei beeinflusst, insbesondere von Franz Xavier Wintherthaler und Edouard-Louis Debufe und die von Adolph De Meyer von James McNeill Whistler inspiriert zu sein.(11)
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7 LÉOPOLD-ÉMILE REUTLINGER. Manon Loty, 1900-1909





Neben dem akademischen herrschte im 19. Jahrhundert das bürgerliche Schönheitsideal. Die Frau wurde in ein Korsett gesteckt. Zwischen 1840 und 1870 kam die Sanduhrform in Mode und wurde zum Inbegriff und Zeichen für Weiblichkeit. Prüderie und Doppelmoral hatten einen negativen Einfluss auf die Fashion & Beauty Photographie. Galt im viktorianischen Zeitalter Körperfülle noch als Ausdruck von Schönheit und Respektabilität, so veränderte sich dieses gegen Ende des 19. Jahrhunderts mit dem Siegeszug der puritanischen Leistungsethik in Richtung der Schlankheit, die nun für Erfolg und Leistungswillen stand.
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8 Original Daguerreotypie-Kamera








1 Georg Wilhelm Friedrich Hegel: Vorlesungen über die Ästhetik, Bd II., Kapitel: Das System der einzelnen Künste, 2. Unter-Kapitel, Das Ideal der Skulptur, Die Bekleidung. Hier findet sich eine Betrachtung darüber, ob die Skulptur verhüllt, bekleidet oder nackt dem Ideal des Natur- bzw. Kunstschönen mehr entspricht. Diese Ausführungen lassen sich natürlich auch auf den lebenden Menschen übertragen. Hegels Schlussfolgerungen erscheinen uns allerdings heute etwas antiquiert, wenn er zum Beispiel behauptet, dass die „antike Kleidung die ideale Norm für Skulpturwerke und der modernen bei weitem vorzuziehen“ wäre.


2 Hans Joachim Schröder: Porträtkunst zwischen Miniatur und Daguerreotypie am Beispiel Carl Ferdinand Stelzners, in: Beiträge zur deutschen Volks- und Altertumskunde, Bd. 70, S. 33-49.


3 1982 veröffentlichte Jean Sagne ein Buch mit dem Titel „Delacroix et la photographie“. 2008 erschien ein weiteres mit dem gleichen Titel von Christophe Leribault, als Begleitband zur Ausstellung im Musée nationale Eugène-Delacroix.


4 Vgl. Nancy Hall-Duncan: The History of Fashion Photography, S.16.


5 Dominique de Font-Réaulx: Painting & Photography, S. 235.


6 Weiterführende Literatur zum Thema: Ulrich Pohlmann: Eine neue Kunst, eine andere Natur; Dominique de Font-Réaulx: Painting and Photography: 1839-1914.


7 Charles Baudelaire: Der Salon von 1859. In: Der Künstler und das moderne Leben, S. 207.


8 Gloria Groom, (ed.): Impressionism, Fashion, and Modernity (Art Institute of Chicago).


9 Charles Baudelaire: Der Maler des modernen Lebens, In: Der Künstler und das moderne Leben, S. 292.


10 Ebd., S. 301.


11 Nancy Hall-Duncan: The History of Fashion Photography, S. 18 u. S. 35.





Kapitel II




Die Erfindung der Photographie


Die Schönheit des Menschen im Photo festzuhalten war den Erfindern der ersten Stunde zunächst mal fremd. An der Entwicklung der Photographie waren Optiker, Chemiker und Instrumentehersteller beteiligt, und sie alle interessierten sich vor allem für die wissenschaftliche Seite, zunächst nicht aber so sehr für die ästhetischen und künstlerischen Potentiale, die in dem neuen Medium schlummerten.


Nachdem Alois Senefelder 1797 die Lithographie und Nicéphore Niépce 1824 die Heliographie erfunden hatten, war der Grundstein für die Weiterentwicklung der Photographie gelegt, die ein neues Zeitalter einleitete und neue Möglichkeiten und Wege der Abbildung der Natur und des Menschen mit sich brachte.


Die ersten Versuche, ein Bild photographisch abzulichten, machte bereits Thomas Wedgewood. Er kannte Johann Heinrich Schulzes Entdeckung der Lichtempfindlichkeit der Silbersalze und experimentierte bereits um 1800 an sogenannten „Sonnendrucken“, konnte sie jedoch nicht dauerhaft fixieren. Nicéphore Niépce, geb. 1765, gelang das. Er hatte 1827 ein Bild aus dem Fenster seines Arbeitszimmers gemacht. Seine Technik nannte er Heliographie. Das Bild auf einer Zinnplatte gilt als erste erhaltene Photographie der Geschichte. Die angewendete Asphalttechnik war allerdings nicht ausgereift und das Bild noch verschwommen. Auf dem Weg nach London machte er in Paris bei Louis Daguerre halt, der Bühnenbildner, Maler und Mitinhaber einer Schaubühne, dem sogenannten Diorama, war. Dort wurden riesige transparente Bühnenbilder gezeigt. Diese riesigen Gemälde wurden unterschiedlich beleuchtet, um Tageszeiten, Bewegungen und eine möglichst realistische Illusion zu erzeugen. Zu diesem Zweck beschäftigte sich Daguerre ebenfalls mit dem Thema der Photographie. Es entwickelte sich zwischen ihnen eine Partnerschaft, die 1829 auch vertraglich festgehalten wurde. Vier Jahre später starb Niépce. Louis Daguerre arbeitete dann allein weiter, bis ein zufriedenstellendes Ergebnis reif für die Veröffentlichung war.


Als Louis Daguerres Erfindung durch François Arago am 7. Januar 1839 in der französischen Académie des Sciences angekündigt wurde, bezog sich ein allgemeines Interesse zunächst auf das technische Verfahren, also die technische Seite. Das Verfahren wurde später vor einer Versammlung von Künstlern, Intellektuellen und Politikern auf wöchentlichen Treffen am Conservatoire des Arts et Métiers vorgestellt.





Das Verfahren der Daguerreotypie und der Kalotypie


Mit Aufkommen der Daguerreotypie im Jahr 1839 in Frankreich sowie der Kalotypie ein Jahr später in England war dann der Grundstein gelegt, und die Photographie war erfunden. Es sollen die wichtigsten Verfahren kurz dargestellt werden.


Die Daguerreotypie:


Sie wurde, wie bereits erwähnt, von Louis Daguerre (1787–1851) in Paris entwickelt, lieferte gut nuancierte und fein strukturierte Bilder auf einer Kupferplatte. Die versilberte Kupferplatte wurde Joddämpfen ausgesetzt. Diese reagierten mit dem Silber und bildeten an der Oberfläche eine Schicht aus lichtempfindlichem Jodsilber. Nun wurde die Platte belichtet. Erst als die Platte über einem Kasten Quecksilberdämpfen ausgesetzt wurde, das reduzierte Silber ein Amalgam bildete, entwickelte sich ein Bild. Dann wurde die Platte in einer starken Kochsalzlösung (Natriumchlorid) fixiert.


Später wurde auch koloriert und besonders in Paris lösten die Daguerreotypien die gemalten Miniaturen ab. In der Schärfe und Detailgenauigkeit war die Daguerreotypie der Kalotypie deutlich überlegen, die zur selben Zeit hauptsächlich in Großbritannien hergestellt wurde. Die französische Regierung kaufte das Patent, Daguerre erhielt eine lebenslange Rente, und jeder durfte das Verfahren nutzen. Es wurden spezielle Kameras auf den Markt gebracht, sogenannte Schiebekasten-Kameras, die erst aus Holz, später aus Metall gefertigt wurden. Die Daguerreotypie konnte sich schon zu Beginn ihrer Geschichte innerhalb weniger Monate über die ganze Welt ausbreiten.


Das Verfahren wurde 1840 durch John Fredderik Goddard verbessert. Es gelang ihm, die Lichtempfindlichkeit der Aufnahmeplatte durch das Auftragen eines zweiten Halogens, nämlich Brom, auf die schon vorhandene Jodschicht um ein Vielfaches zu steigern. Dieser Beschleuniger wurde von den Daguerreotypisten „quickstuff“ genannt.(12) Außerdem brachte Peter Friedrich Voigtländer ein neues 20 mal lichtstärkeres Objektiv auf den Markt. Die Belichtungszeit konnte nun auf eine Minute reduziert werden. Hippolyte Fizeau erfand zudem die Goldtonung im März 1840, wodurch der Bildton eine natürlichere Wirkung erhielt. Die eigentliche Daguerreotypie hatte im Urzustand meist einen hellgrauen bis blaugrauen Ton.(13)


Die Kalotypie (Talbotypie):


Kurz nachdem Daguerre sein Verfahren vor der Akademie der Wissenschaften vorgestellt hatte, beanspruchte auch der Engländer Henry Fox Talbot (1800–1877) die Photographie erfunden zu haben. Er nannte sie Kalotypie (abgeleitet von griechisch kalos: schön, gut, nützlich). Als Bildträger diente ein mit lichtempfindlichem Silbernitrat präpariertes Papier. Er legte diese Papierstücke in kleine Kastenkameras, die seine Frau als „Mausefallen“ bezeichnete. Erst nach dem Entwickeln mit Gallussäure, das zur Beschleunigung der Reaktion diente und eine Schwärzung hervorrief, kam eine negative Abbildung zum Vorschein.


Als Positiv diente wieder ein mit Natriumchloridlösung und Silbernitrat behandeltes Papier. Beide wurden in einem Rahmen zusammengepresst und eine halbe Stunde oder länger dem Sonnenlicht ausgesetzt.


Das Negativ-Positiv-Verfahren erlaubte es, beliebig viele Kopien anzufertigen, weshalb Talbot sein Verfahren als überlegen ansah. Tatsächlich aber war seine Fixiertechnik in den Anfängen noch nicht so weit entwickelt und die meisten seiner frühen Ergebnisse sind alle ausgeblichen. Erst John Herschel gelang dies mit Hilfe von Natriumhyposulfit. Er war auch der erste, der die Begriffe Photographie, Negativ und Positiv vorschlug. Talbot sprach noch von photogenischen Zeichnungen.


Die Talbotypie hatte einen entscheidenden Nachteil gegenüber der Daguerreotypie. Sie war immer recht grobkörnig, da die Papierstruktur des Negativs beim Kopieren auf das Positiv mitübertragen wurde. „Jedoch wurde die Charakteristik der gewonnenen Abzüge von den Befürwortern als »malerisch« empfunden. Talbot verfolgte Patentverletzer mit Gerichtsverfahren, wodurch er die Verbreitung seiner Technik stark behinderte.“(14)


Im Gegensatz zur Daguerreotypie, das zu einem gängigen Verfahren wurde, war die Kalotypie langwieriger, umständlicher und teurer in der Herstellung. Sie waren der Gattung repräsentativer Bilder vorbehalten und wurden lichtgeschützt aufbewahrt.


Erst mit der Veröffentlichung des Buches The Pencil of Nature durch Talbot selbst in den Jahren 1844 und 1846 gelang die Verbreitung, da man ihre Vorzüge im Hinblick auf die Kunst erkannte. Auch hatte sich die Technik verbessert. Die Papierabzüge waren eingeklebt. Die Schönheit dieser Abzüge beeindruckte die Leserschaft.


Obwohl Hippolyte Bayard neben Niépce, Daguerre und Talbot als der vierte „Urvater“ in die Geschichte der Photographie einging, hatte er das Wettrennen gegen die schnell kommerzialisierten Verfahren der Daguerreotypie und der Talbotypie verloren. Er war der Pechvogel unter den Erfindern, da François Arago als einflussreicher Politiker seinen Schützling Daguerre favorisiert hatte.(15) Bayard experimentierte wie auch Talbot mit Papier und nicht mit Kupferplatten so wie Daguerre. Am 24. Juni 1839 stellte Bayard auf einer Wohltätigkeitsveranstaltung 30 Photographien in der Salle des Commissaires-prisseurs in Paris aus. Man spricht heute von der ersten Photoausstellung der Welt. Dennoch war Bayard in seinem Stolz stark verletzt. Ihm sollten von der Akademie nur 600 Francs zum Kauf einer neuen Kamera gewährt werden.(16) Später hatte er mehr Erfolg, insbesondere in den 1850er Jahren, als das Papiernegativ und das Negativ-Positiv-Verfahren über die Daguerreotypie triumphierte. Als einer der einzigen Franzosen praktizierte er auch das Kalotypie-Verfahren. 1849 gewann er eine Silbermedaille für Drucke unter Verwendung der Glasnegative auf der Pariser Weltausstellung. 1851 erhielt er eine weitere Medaille auf der Weltausstellung im Crystal Palace in London. Im Jahre 1854 wurde er Gründungsmitglied der Société Française de Photographie und war dessen Sekretär von 1865 bis 1881.



Die Entstehung der Porträt-Photographie


In Paris verbreitete sich die Daguerreotypie gleich nach ihrer Vorstellung und dem Verkauf der ersten Kameras samt Chemiesets rasch. Die ersten Aufnahmen waren meist Architekturaufnahmen und Städtepanoramen. Aber auch dem Bedürfnis nach einfachen Porträts in der bürgerlichen Schicht wurde Rechnung getragen. Die Porträtphotographie hatte zwei Vorgänger, die Miniatur und die Silhouette. Die Miniatur war ein gemaltes Porträt im Taschenformat. Sie war die teurere Variante und wurde meist in eleganten Kästchen verwahrt. Die Silhouette kann als Arme-Leute-Miniatur betrachtet werden. Diverse Hilfsmittel und Geräte wie die Physionotrace wurden eingesetzt, um die Herstellung dieser Porträts zu vereinfachen. Als nun die Daguerreotypie erfunden war, gab es viele Künstler, die sich ein neues Einkommen versprachen. Es handelte sich um die erste Phase einer Kommerzialisierung der Photographie.


Schon bald nachdem Josef Maximilian Petzval ein verbessertes lichtstarkes Porträtobjektiv mit 100 mm Brennweite konstruiert hatte, das von Peter Friedrich Voigtländer vermarktet wurde, sowie mit Verbesserung der Lichtempfindlichkeit der Platten, konnte die Belichtungszeit auf ungefähr eine halbe Minute, später auf einige Sekunden gesenkt und somit die Zeit des Modellsitzens reduziert werden. Nun war es möglich, Porträts von Menschen zu erstellen, ohne das diese gleich verwackelt waren.


In dieser Zeit entstand das von Louis Daguerre photographierte Porträt eines Künstlers. Dieser trägt einen Kittel und hat in der Hand seine Mal-Utensilien. Der Hintergrund ist eventuell von Daguerre selbst gemalt.
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9 LOUIS JAQUES DAGUERRE. Porträt des Künstlers, 1843





Fast überall in Europa entstanden nun Porträtstudios. Die Porträtierten mussten zwar stillhalten, aber die Gefahr der Verwacklung war deutlich reduziert.


Um die typische Stilistik der Porträt-Photographie im 19. Jahrhundert zu verstehen, ist der historische Kontext, in welchem sie sich entwickelte, aufschlussreich. Die Französische Revolution hatte in ganz Europa die feudalabsolutistische Ständegesellschaft ins Wanken gebracht. Nun konnte jeder gesellschaftlich aufsteigen, obgleich eindeutig finanzstarke Schichten von der Entwicklung in größerem Maße profitierten. Das 19. Jahrhundert in der westlichen Welt war in gewissem Sinne das Jahrhundert des Bürgertums und der bürgerlichen Gesellschaft. Die Revolutionen von 1830 und 1848 veränderten die politischen und sozialen Strukturen und wirkten sich europaweit aus. Mode diente als Ausdruck der Zugehörigkeit zu einer jeweiligen Schicht. Ebenso diente das Porträt der Repräsentation der Gesellschaftsschicht. Nur wer zum Bürgertum gehörte, konnte es sich leisten, einen Photographen aufzusuchen. Das Porträt diente der Erhöhung, ähnlich dem Gemäldeporträt der Könige, Adelshäuser und Staatsmänner vergangener Jahrhunderte. Das Bürgertum zelebrierte sich selbst im Lichte des neu erworbenen Reichtums. In den meisten Fällen trat das Künstlerische in den Hintergrund und die Pose in den Vordergrund. Die Künstlichkeit der steifen Atelierposen wirken auf uns heute etwas befremdlich. Dennoch gibt es häufig stilistisch Ähnlichkeiten mit den Gemälden aus der zur Zeit üblichen klassizistischen Malweise.(17) Viele der frühen Photographen kamen ja aus dem Bereich der Malerei.


Ein weiterer Grund für die steifen Posen ist zum einen auf die Technik zurückzuführen, aber auch auf die vorherrschende Sittenstrenge und Prüderie der Zeit. So schreibt Naomi Rosenblum: „Of course the unrelieved seriousness of expression in daguerreotype portraiture was in part the result of the lengthy process of arranging the sitter, head in clamp and hand firmly anchored, and then making the exposure, but spontaneity not only was technically difficult to achieve, it also was considered inappropriate to the ceremonial nature of an undertaking that for most sitters required proper deportment and correct attire.“(18)



Die ersten Studios


Als das erste Porträtstudio in Paris gilt das der Gebrüder Bisson. Sie unterhielten ab 1841 ein bekanntes Photoatelier unter dem Namen Bisson frères in der Rue Saint Germain in Paris. Es wurde schnell zu einem Treffpunkt für Autoren und Künstler. Bald hatten die Brüder ihren ersten großen Auftrag. Sie porträtierten sämtliche Abgeordnete des französischen Senats. Weitere Arbeiten folgten. Eines der bekanntesten Werke ist das Porträt des Honoré de Balzac aus dem Jahr 1842.(19) Im Jahre 1844 eröffnete Pierre-Louis Pierson (1822–1913) ein Studio in Paris am Boulevard des Capucines im Haus Nr. 5. Er spezialisierte sich auf die Produktion kolorierter Daguerreotypien. 1848 gab es in Paris die Februarrevolution, und es wurde die „Zweite Französische Republik“ ausgerufen. Der sich anschließende wirtschaftliche Aufschwung begünstigte jede Art von Handel und Wirtschaft. So vermehrten sich in dieser Zeit auch die Porträtstudios. 1848 waren es noch 13 Daguerreotypisten, 1849 waren es 34, 1851 54, 1852 88 und 1853 95.(20) Elisabeth Anne McCauley beschreibt ausführlich die Entwicklung und Ausbreitung der kommerziellen Studio-Photographie im Paris zur Zeit des Second Empire.(21) Aber auch in den anderen Teilen der Welt verbreiteten sich die Studios schnell. Richard Beard eröffnete 1841 das erste Porträtstudio in London. Im gleichen Jahr folgte Antoine François Jean Claudet mit einem Studio auf dem Dach der Adelaide Gallery. 1844 eröffnete Mathew B. Brady in New York am Broadway ein Photoatelier. Später besaß er zwei Ateliers in New York und eines in Boston. In New York hatten wir 1853 bereits 86 Ateliers. Auch in Deutschland waren die Daguerreotypisten aktiv, besonders in Hamburg. 1841 eröffnete Hermann Biow ein Studio in Altona. 1842 folgte Ferdinand Stelzner, der ein Photostudio am Jungfernstieg betrieb.
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10 UNBEKANNTER PHOTOGRAPH. Jabez Hogg macht ein Porträt in Richard Beard’s Studio, 1843








12 Beaumont Newhall: Geschichte der Photographie, 3. Kapitel: Die Daguerreotypie: „Der Spiegel mit Gedächtnis“, S. 30 f.


13 Ebd., S. 31.


14 Arnold, H.I.P.: William Henry Fox Talbot – Pioneer of Photography and Man of Science, S. 175 ff.


15 Beaumont Newhall: Die Väter der Fotografie – Anatomie einer Erfindung, S. 64.


16 Ebd., S. 65.


17 Siehe hierzu: Ursula Peters: Stilgeschichte der Fotografie in Deutschland – 1839-1900, S. 25 ff.


18 Naomi Rosenblum: A World History of Photography, S.52.


19 Wer sich mit der Geschichte dieses Photographenunternehmens näher beschäftigen möchte, dem sei das Buch „Die Brüder Bisson – Aufstieg und Fall eines Fotografenunternehmens im 19. Jahrhundert“, von Milan Chlumsky empfohlen.


20 Laut Pariser Handelsregister von Didot-Bottin, siehe: Grant B. Romer: Die Erotische Daguerreotypie, S. 11.


21 McCauley, Elisabeth Anne: Industrial Madness: Commercial Photography in Paris 1848-1871.





Neue technische Verfahren


In den Jahren nach der Erfindung der Photographie waren vor allem die Verfahren der Daguerreotypie und der Kalotypie gebräuchlich. Die Daguerreotypie lieferte auf einer jodierten Silberplatte ein Unikat. Die Kalotypie stellte den ersten Negativ-Positiv-Prozess dar, und es entstanden Papierphotos, ihre Verbreitung wurde jedoch durch die Lizenzpflicht erschwert. Es kamen nun einige weitere Verfahren hinzu. So gab es bald die ersten Glasnegative, mit denen bessere Ergebnisse als mit Papiernegativen erzielt wurden. Seit den 50er Jahren verbreitete sich das Kollodium-Nassplatten-Verfahren und seit den späten 70er Jahren kamen auch Trockenplatten auf den Markt. Die wichtigsten dieser Verfahren seien hier kurz und knapp beschrieben.


Albuminisierte Glasplatten (Albumin-Verfahren):


Claude Félix Abel Niépce, ein Vetter zweiten Grades von Nicéphore Niépce, erfand 1847 ein Verfahren zur Erstellung von Photographien auf Glasplatten. Um ein Positiv anzufertigen, war ein transparenteres Negativ im Gegensatz zum Papier von Vorteil. So kam er auf Glas als Trägermaterial. Er überzog Glasplatten mit frischem Hühnereiweiß (Albumin), das zu Schaum geschlagen und durch längeres Stehen wieder verflüssigt wurde. Nach dem Zusatz von Jodkalium wurde die Platte in einer Silbernitratlösung gebadet, so dass die Platte lichtempfindlich wurde. Die sogenannte Albuminplatte war allerdings nicht so lichtempfindlich, und man benötigte lange Belichtungszeiten bis zu 20 Sekunden. Dennoch eröffnete es der Photographie eine neue Ära und bereitete den Weg zur Anwendung des Kollodiums vor. Dem Photographen Felice Beato gelang es allerdings später, diese Zeit auf vier Sekunden zu verkürzen, indem er die Platte mehrere Stunden in einer gesättigten Gallussäure-Lösung entwickelte. Diese Technik veröffentlichte Beato allerdings erst 1886, als die Photographie mit Albuminplatten bereits überholt war.


Albuminisiertes Papier:


Louis Désiré Blanquart-Evrard entwickelte 1850 den Druck auf Albuminpapier. Das mit Albumin (Hühnereiweiß) und Halogensalzen beschichtete Papier wurde unter einem Glasnegativ belichtet. Das Verfahren wurde vor allem in der künstlerischen Photographie verwendet, weil es feinste Details wiedergeben konnte und so die gewünschte „Naturtreue“ ermöglichte. Das Papier hatte eine glänzende Oberfläche. Für eine Braunfärbung sorgte eine nachträgliche Goldtonung. Zudem handelte es sich um ein kostengünstiges Massenverfahren. Die Abzugspapiere wurden industriell gefertigt, zum Beispiel in den Dresdener Albuminfabriken.


Das Kollodium-Nass-Verfahren:


1851 wurde von Frederick Scott Archer (1813–1857) das nasse Kollodium-Verfahren entwickelt. Als Sohn eines Fleischers in Bishop’s Stortford in England geboren, ging er nach London, machte eine Ausbildung zum Silberschmied und arbeitete als Bildhauer. Er experimentierte mit Talbots Kalotypie, um photographische Vorlagen für seine Arbeiten herstellen zu können. Als Trägermasse nutze er Kollodium (abgeleitet von griechisch κολλώ: kleben). Dieser klebrige Stoff bestand aus in Ether und Alkohol gelöster Schießbaumwolle. Er war eine relativ neue Erfindung und wurde unter anderem für die Herstellung von Lacken verwendet. 1851 veröffentlichte er dann in dem Journal The Chemist eine ausführliche Beschreibung der von ihm entwickelten Kollodium-Nassplatte. Archer verzichtete darauf, ein Patent für seine Erfindung anzumelden. Es kam es zu Streitigkeiten mit Le Gray und Talbot über die Urheberrechte des Verfahrens. Nachdem das Patentamt die Ansprüche auf ein Patent von Le Gray und Talbot jedoch zurückgewiesen hatte, war die freie Nutzung der Kollodium-Nassplatte möglich. Später erfand Archer die Ambrotypie gemeinsam mit Peter Wickens Fry. Er starb verarmt, da er ohne Patentanmeldung keine Gewinne aus seinen Verfahren erzielen konnte.


Zur Technik des nassen Kollodium-Verfahrens: Man putzte die Glasplatten sehr sorgfältig und übergoss sie mit einer Lösung von Kollodium. Der Überzug trocknete zu einer gallertartigen Masse ein und wurde sofort im Dunkeln in einem Silbernitrat-Bad lichtempfindlich gemacht. Die so präparierte Platte wurde dann in die Kamera gebracht und belichtet. In der Dunkelkammer wurde sie dann zeitnah mit einem Entwickler, zum Beispiel Eisensulfat oder Pyrogallussäure, überzogen und mit einer Natriumthiosulfat-Lösung fixiert. Es gab verschiedenste Abwandlungen der Rezeptur. Der Photograph schleppte immer seine Dunkelkammer mit sich herum, da die nassen Platten nach der Belichtung sofort weiterverarbeitet werden mussten. Das Ergebnis war, schaute man durch das Glas hindurch, ein Negativ. Hiervon konnte man also Papierabzüge erstellen.
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11 Vorbereiten der Platten mit Kollodium





Ambrotypie:


Die Glasplatte wurde dafür zuerst gründlich mit einer Mischung aus Schlämmkreide, Wasser und Alkohol von Fett gereinigt und mit einer Schicht versehen, die aus Nitrocellulose, Äther, Alkohol, Brom- und Jodsalzen bestand. Diese Schicht wurde anschließend in einem Silbernitratbad für Licht sensibilisiert. Das weißliche Glasnegativ wurde hinter ein schwarzes Papier oder Samt gelegt und erhielt so eine positive Bildwirkung, indem an den durchsichtigen Stellen der schwarze Hintergrund erschien und das graue Silberpulver hell. Die so erstellte Ambrotypie war günstiger als die Daguerreotypie, und auch ein Amateur konnte fortan Bilder machen.


Ferrotypie:


Ab 1855 wurde auch auf einer Eisenplatte belichtet. Das Verfahren nannte sich Ferrotypie und wurde von Hamilton L. Smith erfunden. Bis in die 30er Jahre des 20. Jahrhunderts wurde es verwendet unter anderem im Bosco-Automaten, einem Vorläufer des heutigen Photoautomaten, der 1890 von dem Hamburger Conrad Bernitt konstruiert wurde.


Trockenes Gelatine-Verfahren:


Die Platte wurde mit einer Gelatine-Emulsion, in der zuvor Kaliumbromid aufgelöst wurde, überzogen und dann mit Silbernitrat lichtempfindlich gemacht. Hierin war nun wasserunlösliches Silberbromid enthalten. Durch Erhitzen wurde die Lichtempfindlichkeit erhöht. Diese Platten konnten gelagert und trocken verwendet werden. Das Verfahren löste um 1880 das Kollodium-Nass-Verfahren ab.


Trockenplatten (engl. dry plates): Nach und nach wurden verschiedene Trockenplatten entwickelt, die mit Tanninen, Albumin oder Gelatine beschichtet waren. An der Entwicklung waren viele beteiligt, aber vor allem Richard Leach Maddox erzielte mit seiner Gelatine-Trockenplatte aus dem Jahr 1871 die besten Ergebnisse. Charles Bennet verbesserte das Verfahren. Er verkaufte die getrocknete, fertig zubereitete Gelatine-Emulsion, so dass man die Platten leicht selber herstellen konnte.





Die ersten Photographen


Einige wurden schon erwähnt, so hatten 1841 die Gebrüder Bisson und 1844 Pierson Porträtstudios in Paris aufgemacht. Während in der Anfangszeit der Porträtphotographie diese in erster Linie für den privaten Gebrauch und für die Betrachtung im intimen Kreis der Verwandtschaft gedacht war und produziert wurde, so änderte sich dies zunehmend mit Aufkommen des Visitenkartenporträts und der Stereokamera. Es entwickelte sich eine frühe Form der Celebrity-Photographie. Sowohl Vertreter der Herrscherhäuser, als auch populäre Schauspieler und nicht zuletzt die Kurtisanen waren begehrte Personen des öffentlichen Interesses und wurden in Bildern für einen wachsenden Markt verewigt. Roland Scotti machte darauf aufmerksam, dass die Photographen stilistisch auf die Stereotype zurückgriffen, die in der naturalistischen Salon- und Genremalerei seit 1800 verbreitet waren.(22)



Frankreich – Disdéri und Le Gray


André Adolphe-Eugène Disdéri (1819–1889) hatte seit 1848 ein Studio in Brest, zog 1852 nach Paris um. Er erfand 1854 das Carte-de-visite-Verfahren,  bei dem mit Hilfe einer mehrlinsigen Kamera eine Serie von acht Porträtbildern auf Kollodium-Negativmaterial festgehalten werden konnte.


Disdéris Spezialkamera verfügte über vier Objektive und eine verschiebbare Plattenkassette. Mit Hilfe der Mehrfachoptik konnten auf jeder Hälfte der Glasplatte jeweils vier Belichtungen aufgenommen werden; dann wurde die Platte mit Hilfe der Kassette verschoben, und die nächsten vier Belichtungen konnten auf der zweiten Hälfte festgehalten werden. Anschließend wurden auf Albuminpapier Abzüge im Negativformat von etwa 8 × 10 Zoll angefertigt, die in das Visitenkartenformat zerschnitten wurden. Der Schneidevorgang konnte bei den Wothlytypien direkt erfolgen.(23) Die einzelnen Mini-Porträts waren dann etwa 5,5 × 9 cm groß und wurden auf Kartons mit Abmessungen von etwa 6,3 × 10 cm montiert. „Als Porträtaufnahmen hatten die meisten Cartes-de-visite nur geringen ästhetischen Wert. Man machte keinerlei Versuch, den Charakter des Porträtierten durch eine differenzierte Beleuchtung oder durch Wahl einer bestimmten Körperhaltung oder eines Gesichtsausdrucks zu verdeutlichen“.(24) Dennoch hatte die Carte-de-visite bald Erfolg und verdrängte alle älteren Verfahren der kommerziellen Porträt-Photographie. Disdéri ging nach Nimes, Südfrankreich, kehrte 1854 zurück nach Paris. Er ließ sich sodann das Verfahren patentieren und eröffnete ein Studio. Dieses war eines der größten und luxuriösesten Photostudios der Zeit, am Boulevard des Italiens gelegen. Disdéri beschäftigte bis zu hundert Mitarbeiter. Mit dem Verkauf seiner Porträts erwirtschaftete er einen täglichen Umsatz von maximal dreitausend Francs. Auf dem Höhepunkt seiner Karriere war Disdéri äußerst wohlhabend und berühmt. Er wurde der Photograph des Kaisers. Auf der Liste seiner vielen Kunden waren bedeutende Persönlichkeiten wie die Fürstin Metternich, die Frau des österreichischen Botschafters, Baron Salomon de Rothschild, Gräfin Hatzfeld und viele andere.
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12 Französische Carte-de-visite Kamera, circa 1854





Er war auch der offizielle Photograph der Weltausstellung von 1855. Er machte verschiedene Serien, so die Jeux d’enfance im Jahr 1853 und eine Serie über das Schloss Versailles im Jahr 1858. Reich geworden, baute er im Viertel Rueil-Malmaison an der Avenue Paul Doumer ein Haus, das noch existiert. 1856 musste er jedoch Konkurs anmelden und das Studio verkaufen. 1862 veröffentlichte er ein Buch mit dem Titel L’Art de la Photographie, in welchem er beweisen wollte, dass die Photographie eine Form der Kunst ist. Nach der Niederschlagung der Pariser Kommune im Jahr 1871 machte er viele Photos. Er ging ins Exil nach Ägypten und kehrte nach Paris zurück. Wie auch der Photograph Mathew Brady, der in Amerika das Carte-de-visite-Verfahren millionenfach verkaufte, war Disdéri am Ende seines Lebens mittellos. Er starb allein, vergessen, blind, taub und verarmt am 4. Oktober 1889 in der Pariser Klinik Sainte-Anne, einer Anstalt für bedürftige Alkoholiker und psychisch Kranke. Das Verfahren, das er benutzte, war so einfach zu kopieren, und alle nutzten es zu ihrem Vorteil. Er war ein Opfer seiner eigenen Erfindung.
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