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den so genannten Mitläufern und dem Proletariat ausgingen. Dabei geht es ihr 
darum, inwieweit die Versprechungen von Objektivität und Instrumentalität in 
den Werken der vier Kunstproduzenten eingelöst werden konnten.

In ihrem Resümee kommt Papazian zur überzeugenden Einsicht, dass Sergej 
Tretjakov mit seiner operativen Methode (vgl. Ein Monat im Dorf. Juni-Juli 1930. 
Operative Skizzen, Moskau 1931), und Dziga Vertov (vgl. Kino-eye: The Writings 
of Dziga Vertov“, Berkeley, 1984) mit seiner technologischen Methode der Kino-
Kommunikation den dokumentarischen Moment am überzeugendsten praktiziert 
hätten, weil „the attempt to encompass the vast terriotry of the Soviet Union and 
the span of history through individual snapshots of a concrete time and place 
did indeed lead to a kind of ‚total art’: on the one hand, total surveillance, on the 
other total aesteticization.“ (S.209) Durchgesetzt hat sich schließlich Maksim 
Gorkij, der die Visionen einer ‚glücklichen’ kommunistischen Gesellschaft mit 
der ‚sekundären Freiheit” dokumentarischer Methoden verbinden wollte, sehr 
zum Wohlgefallen der Kulturfunktionäre und Politkommissare. Keine Chance 
hatte auch die ironische Methode von Michail Zoščenko, der die Möglichkeit der 
Veränderung der Denkweisen seiner sowjetischen Mitbürger/innen im Dialog mit 
seinen Lesern und Leserinnen ausprobieren wollte. Die Differenz zwischen den 
operativen Wünschen von Tretjakov, Vertov und Zoščenko, die Realität zu ver-
ändern, und den utopischen Vorstellungen einer ‚von oben’ gewünschten Realität 
führte zur Diskriminierung sozialistischer Reformer und zur Deformation der 
sozialen Realität in der Stalin-Diktatur.

Die fundierte Abhandlung zu einer der zentralen ästhetischen Fragestellungen 
der frühen Sowjetunion zeichnet sich durch den kritischen Umgang mit der in 
der Zwischenzeit umfangreichen Sekundärliteratur (leider fehlen wie meist in 
amerikanischen wissenschaftlichen Publikationen Hinweise auf wichtige deutsch-
sprachige Untersuchungen!), die Anwendung einer exemplarisch-vergleichenden 
Methode und durch einen umfassenden Fußnoten-Apparat aus. Nicht zuletzt ist 
auch die kritische Bewertung der Verfälschung des Dokumentarischen in den 
zeitgenössischen Medien der USA im Schlussteil ihrer Ausführungen hervorzu-
heben.

Wolfgang Schlott (Bremen) 

Timm Starl: Bild-Bestimmung. Identifizierung und Datierung von 
Fotografien 1839 bis 1945
Marburg: Jonas 2009, 192 S., ISBN 978-3-89445-423-4, € 30,-
Der Untertitel dieses äußerlich ansprechenden und mit über dreihundert kleinfor-
matigen, z. T. farbigen Abbildungen ausgestatteten Bandes verspricht ein Hand-
buch für die „Identifizierung und Datierung“ von Fotografien aus dem Zeitraum 
vom Beginn der Fotografie bis zum Ende des Zweiten Weltkriegs, der gut ersten 
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hundert Jahre der Fotografie. Der Haupttitel mag programmatisch gemeint sein, 
indem er, wie in einer aktuellen Rezension angemerkt (vgl. Holzer, Anton, in: 
Fotogeschichte 115, 2010), womöglich ein faktenbasiertes Kontrastprogramm zur 
oft allzu theoretisch argumentierenden Bildwissenschaft anzeigt. Zwei Binnentitel 
untergliedern den Text. Der erste Teil ist überschrieben mit „Bildträger“. Er basiert 
auf einer Publikation in der Zeitschrift Fotogeschichte (H. 99, 2006). Der zweite, 
nur etwa halb so umfangreiche Teil, ist lapidar überschrieben mit „Bilder“ und 
wurde neu hinzugefügt. 

Nicht um künstlerische Fotografie oder um große Meister des Verfahrens geht 
es, sondern um die Masse der aus dem benannten Zeitraum überlieferten Fotogra-
fie, die man vielleicht als Alltags- oder Gebrauchsfotografie bezeichnen könnte, 
würde dies denn nicht allzu profan klingen. Es sind vielerlei Formen mehr oder 
weniger anspruchsvoller Fotos, angemessen umfangreich in den Abbildungen 
repräsentiert, die heute vielfach von Liebhabern gesammelt werden, ja teilweise 
schon für diesen Zweck hergestellt wurden (wie im Fall der Sammelbilder und 
Stereofotografien) oder aber in mancher Kommodenschublade in Form von Famili-
enalben oder einzelnen Abzügen aufbewahrt werden, ohne dass man über die Art, 
den Zweck oder den Zeitpunkt der Aufnahme immer Bescheid wüsste, wenngleich 
man die Personen kennen mag. 

Im Fokus steht weder die Geschichte noch die Theorie der Fotografie, son-
dern schlicht eine genauere „Bestimmung“ des konkret vorliegenden Objekts, 
des Papierabzugs also, der als Endresultat einem Besteller vorgelegt wurde. 
Vorgeschlagen wird eine Reihe von Kategorien, gemäß denen eine genauere 
Beschreibung sowohl in technischer wie motivischer Hinsicht und endlich auch 
eine zeitliche Einordnung der Objekte erreicht werden soll. Fortschreitend von 
den technischen Fakten zu den weniger formalisierbaren Eigenschaften steht an 
erster Stelle die Bestimmung des Herstellungsverfahrens des Abzugs, nach den 
unterschiedlichen Bildträgern, Metall, Glas, Papier, Film. Der folgende Abschnitt 
behandelt die gebräuchlichsten Formate der Papierabzüge, jeweils mit ihren histo-
rischen Bezeichnungen, der Platten und Filme. Eingehend werden die Untersatz-
kartons nach Material, Farbe und Format behandelt, die das Erscheinungsbild der 
Fotografie im Gebrauch wesentlich bestimmen und häufig wichtige Informationen 
über die Hersteller enthalten. Einige Seiten widmen sich dem „Abzug“, womit 
die Art und Weise gemeint ist, wie das fotografische Bild für die Montierung auf 
dem Karton zubereitet (‚aufgemacht’) wird (Beschnitt, Kolorierung, Montage). 
Das längste Kapitel ist den Fotografen und Ateliers gewidmet, insbesondere aber 
der Art und Weise, wie Fotografen ihre Produkte – meist auf dem Montagekar-
ton – kennzeichnen, bzw. wie man die Angaben zu interpretieren hat. Kleinere 
Abschnitte behandeln die Vertriebsweise (Verlage, Geschäfte, Bildagenturen), die 
Kennzeichnung von Motiv und Negativ, endlich die Art der „Aufbewahrung“, 
worunter hier die Form der Präsentation in Etui, Album, Leporello etc. gemeint 
ist. 
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Der zweite – neue – Teil des Buches befasst sich mit den Bildinhalten bzw. 
der fotografischen Gestaltung der Bildmotive. Auch hierfür werden Kategorien 
vorgeschlagen, und es wird versucht, etwa die zeitliche Verbreitung eines Bild-
typs, eines Motivs festzulegen. Behandelt werden an erster Stelle Porträts in den 
verschiedenen Varianten als Einzelperson, Gruppen, Kinder, als Freilichtaufnah-
men. Deren „Aufmachung“, d.h. die Kleidungskonventionen werden besprochen, 
die häufigsten fotografierten Anlässe aufgelistet, wie religiöse Anlässe, Feste 
und Feiern, Freizeit und Sport, Arbeit, Tod. Hier wird auch das Sammelbild nach 
Themen behandelt, wobei die Gliederungsstruktur etwas unklar wird, denn die 
in diesem Bereich behandelten Themen sind häufig, aber nicht ausschließlich als 
Sammelbilder verfügbar. Ein kurzer Abschnitt zur Atelierausstattung bzw. der 
verwendeten Requisiten für die Porträtfotografie im Atelier anhand von Beispielen 
schließt den Textteil ab. Auswahl-Bibliographie, Begriffs- und Namensregister 
sind angefügt.

Starls Buch ist offensichtlich weder auf strenge Systematisierung noch auf 
eine theoretische Durchdringung des Gegenstandes angelegt. Erklärtes Ziel ist es, 
den zahllosen aus den verschiedensten Gründen und meist ohne künstlerischen 
Anspruch für den täglichen Gebrauch, zur privaten Erinnerung, für Vergnügen 
und Unterhaltung hergestellten Fotografien gerecht zu werden, ihnen, wie es 
heißt, „gewissermaßen Halt zu verleihen, ihnen einen Platz in der Geschichte 
einzuräumen, der sie erst zu beredten Zeugnissen werden lässt.“ (S.9) Dies ist 
ein hoher Anspruch, den das schmale Buch sicherlich nicht vollständig erfüllen 
kann. Die zahlreichen Tabellen zu den einzelnen Aspekten geben dem Sammler 
immerhin Anhaltspunkte, worauf für eine Datierung zu achten ist. Sie können 
dazu anleiten, die Besonderheiten einer Fotografie zu erkennen. Anhand dieser 
Tabellen eine erfolgreiche Datierung eines Abzuges zu erreichen, ist allerdings 
kaum möglich. Auch für eine technische Bestimmung sind die Anweisungen 
nicht hinreichend. In jedem Fall wird man auf die – nur teilweise zitierten – ein-
schlägigen Standardwerke zurückgreifen müssen. (Hierzu immer noch wichtig 
James M. Reilly: 19th-Century Photographic Prints, Rochester 1986; ebenso 
grundlegend die mehrfach zitierte Darstellung Verfahren der Fotografie. Bilder 
der Fotografischen Sammlung im Museum Folkwang Essen, Ausst. Kat. 1989, 2. 
Aufl. 1999. Nicht erwähnt: Luis Nadeau: Encyclopedia of Printing, Photographic 
and Photomechanical Processes, 2 Bde., Fredericton 1989. Mit hervorragendem 
Bildmaterial Le vocabulaire technique de la photographie, sous la direction de 
Anne Cartier-Bresson, Paris 2008. Siehe auch John Hannavy: Encylopedia of 
Nineteenth Century Photography, 2 Bde., New York 2008.)

Für den Kenner bieten die zahlreichen Abbildungen immerhin Vergleichs-
material, den Liebhaber und Sammler mögen sie dazu anleiten auch auf das 
Nebensächliche, besonders die Untersatzkartons und deren Rückseiten zu achten. 
Insgesamt führen die Beispiele wohl repräsentativ vor, was man in Österreich und 
Deutschland – denn auf dieses Gebiet beschränkt sich die Studie – als fotografische 
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Normalpraxis während der ersten hundert Jahre dieses Mediums bezeichnen kann. 
Um den Stellenwert dieser Praxis bestimmen und diese Fotografien als „Bilder“ 
angemessen einordnen zu können, wird man die Kreise allerdings weiter ziehen 
und den kunst- und bildhistorischen Kontext umfassender diskutieren müssen. 
Ihren ‚Platz in der Geschichte’ über eine Datierung und sachliche ‚Bestimmung’ 
hinaus wird man dieser Form von Gebrauchsfotografie erst anweisen können, 
wenn ihre Einbettung in die Porträtkultur der Zeit und die Beziehung zur übrigen 
Bildpraxis des Porträts anvisiert wird. Das Verdienst von Starls Übersicht liegt 
zum einen darin, den Blick auf dieses Material zu lenken, zum anderen findet 
sich für eine Typologie der Alltagsfotografie manch interessanter Aspekt, den zu 
entwickeln es sich lohnt.

Hubert Locher (Marburg)

Harald Steinwender: Sergio Leone. Es war einmal in Europa
Berlin: Deep Focus 7 2009, 400 S., ISBN 978-3-86505-308-4, € 25,-
Es ist eine Fratze, das verzerrte Lächeln eines Mannes unter Drogeneinfluss, die 
uns am Ende von Es war einmal in Amerika (1984) entgegen blickt. Doch nicht der 
Gesichtsausdruck, sondern der Blick direkt in die Kamera lässt uns erschaudern. 
Sergio Leones Antiheld ,Noodles‘ ist ein Gangster, ein charismatischer Outlaw, 
wie er nur im Film existieren kann. Und doch fühlen wir uns ihm nahe: Für mehr 
als drei Stunden haben wir ihn beobachtet, uns mit ihm identifiziert, uns selbst 
vergessen. Nun befindet auch er sich in einem halbdunklen Raum der Imagination 
– und blickt zurück.

Harald Steinwender beschreibt Es war einmal in Amerika zu Recht als eine 
„(Alb-)Traumwelt“ (S.213) und wählt damit einen Begriff, der auch die Spezifik 
des Mediums Film zu fassen vermag. Schon in der Einleitung seines Buchs wird 
deutlich, dass sich der Autor nicht auf einer bloßen Analyse des filmischen Textes 
ausruht, sondern eine breitere film- und gesellschaftswissenschaftliche Einordnung 
anstrebt. Wie das aussehen kann, zeigt ein Ausschnitt seiner Ausführungen zu 
Sergio Leones Amerikabild: „Wie für die meisten Italiener seiner Generation ist 
Amerika für Leone explizit kein realer Ort, vielmehr ein Märchenraum mit einer 
virtuellen Geographie und Bewohnern, ein ‚doppeltes Amerika’ voll von Roman-
tik, Fortschritt und New Deals, doch zugleich gewalttätig, ‚korrumpiert vom Dol-
lar’; ein Land, für das gilt: ‚Das Geld ist die einzige amerikanische Wirklichkeit’. 
‚Amerika’ ist ein Signifikant, eine Chiffre, kurz: ‚ein Generator von Emotionen’ 
und eine widersprüchliche Mischung aus Fiktion und Fakten, die zuvorderst von 
Europa ausgeht und die Leone wieder und wieder erforscht hat.“ (S.14)

Besonders ausführlich widmet sich Steinwender der ,Dollar‘- und ,Amerika‘-
Trilogie, versäumt es jedoch nicht, auch auf Leones Frühwerk und Filme seiner 
Produktionsfirma ‚Rafran Cinematografica’ einzugehen. Komplettiert wird die 


