
ProfiFoto: „La Cucaracha“ ist ei-
ne komplett neue Arbeit, die du 
auf Einladung zur Gruppenausstel-
lung „Hacer Noche“ in Mexiko an-
gefertigt hast. Du konntest machen, 
was du willst, aber es musste sich 
mit dem Ausstellungsthema „Sex 
und Tod“ beschäftigen. Ist das der 

Grund, warum so viele Menschen 
auf deinen Fotos nackt sind?
Pieter Hugo: Nein. Lass mich kurz er-
zählen, wie es zu der Arbeit kam. Ich 
bin vom Kurator Francisco Berzunza 
eingeladen worden, an der sehr um-
fangreichen Ausstellung über südafri-
kanische Kunst in Oaxaca teilzuneh-

men. Ich wurde gefragt, eine ganz 
neue Arbeit vor Ort zu fotografieren. 
Man muss dazu sagen, dass Oaxaca  
eine lange fotografische Vergangen-
heit hat. Graciela Iturbide hat dort ge-
arbeitet und viele ihrer berühmten  
Bilder sind dort entstanden. Manuel  
Álvarez Bravo hat dort gelebt und es 

gibt das nach ihm benannte Centro 
Fotográfico Álvarez Bravo, wo wie- 
derum die Magnum-Fotografin Mary  
Ellen Mark seit mehr als 20 Jahren 
Workshops gibt. Und in diesem Rah-
men sollte ich eine Arbeit machen, die 
sich mit dem Ausstellungstitel „ Hacer 
Noche“ beschäftigt, also mit den The-
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Ich laufe meiner eigenen 
Arbeit hinterher
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men Sex und Tod, denn Hacer Noche  
ist der Titel eines Gedichts, dass sich 
mit der Übergangsphase zum Tod be-
schäftigt. Ich habe fotografiert und 
meine Arbeiten in der Ausstellung ge-
zeigt, aber das war nur der Beginn 
meines Projektes. Irgendetwas hat 
mich gepackt und ich konnte nicht 
sagen, was es war. Ich wusste nur, 
dass ich nach meinem ersten Besuch 
noch nicht fertig war und zurückkeh-
ren MUSSTE. Ich bin danach noch drei 
Mal hingefahren und habe weiter fo-
tografiert bis ich das Gefühl hatte: Ich 
bin hier fertig. Ich schaue nicht mehr 
auf die gleiche Art auf diesen Ort wie 
bei meinen bisherigen Besuchen. 
Gleichzeitig ist es für mich schwer zu 
sagen, worum es in der Arbeit eigent-
lich geht. Es ist etwas, was mir selbst 
voraus ist, und ich bin noch immer da-
bei, es herauszufinden. Intellektuell 
laufe ich also meiner eigenen Arbeit 
hinterher. Ich habe die Bilder eher ge-
macht als dass ich sie gesammelt ha-
be – falls das überhaupt Sinn ergibt. 
„La Cucaracha“ ist mehr ein Blick in 
mich selbst hinein durch das Prisma 
namens Mexiko. Es war definitiv ein 
sehr organischer Prozess.

Wenn ich mir deine bisherigen Ar-
beiten anschaue, dann muss ich sa-
gen, dass Mexiko wahrscheinlich 
der perfekte Ort für dich ist, oder?
In vielen meiner Arbeiten geht es um 
post-revolutionäre Gesellschaften. Es 
geht um eine Auseinandersetzung mit 
politischen und historischen Metanar-
rativen, also mit der Geschichtsschrei-
bung aus Sicht der Herrscherperspek-
tive. Und Mexiko ist da natürlich der 
richtige Platz für mich, es ist die Neue 
Welt. Es ist wie Südafrika oder wie 
die Vereinigten Staaten und das zieht 
mich an. Es ist aber dennoch keine Ar-
beit über Mexiko – das würde mir zu 
sehr nach einer Dokumentation für 
National Geographic klingen. Mexiko 
ist eher die Bühne eines Theaters.

Wie hast du gearbeitet? Die Bilder 
sehen sehr nach dir aus und gleich-
zeitig erkennt man schnell, dass 
man sich in Mexiko befindet.
Mexiko hat ein sehr starkes visuelles 
Lexikon. Und es hat eine sehr ak-
tive Kunstszene. Eine Herausforde-
rung ist natürlich, die Klischees zu 
vermeiden. Damit spielt auch der Ti-
tel der Ausstellung „La Cucaracha“. 
Es ist ein altes Volkslied und wurde 
1910 zum mexikanischen Revolutions-
lied, in dem man sich über den Dikta-
tor Victoriano Huerta lustig gemacht 
und ihn als drogenabhängige Kaker-
lake bezeichnet hat. Heute gibt es das 
Lied in zahlreichen Versionen und es 
ist das ultimative Klischee für Mexiko. 
Es steht für die Kommerzialisierung 
der Gegenkultur, das finde ich sehr in-
teressant. Vor allem hat mich aber in-
teressiert, dass es in Mexiko eine Ak-
zeptanz dafür gibt, dass es mehr als 

nur das gibt, was einem direkt ins Au-
ge fällt. Eine Akzeptanz für die Kom-
plexität von Politik, Tod und Sexualität. 
Das Verständnis dafür, dass es nie-
mals einfache Antworten und einfache 
Lösungen gibt. Jede Lösung ist ein 
laufender Prozess.

Es geht dir also ähnlich wie in dei-
nen bisherigen Arbeiten aus Süd-
afrika, Ruanda oder Nigeria um eine 
möglichst facettenreiche Ausein-an-
dersetzung und nicht bloß darum, 
ein Bild in Schwarz und Weiß zu 
zeichnen.
Genau, das ist es auch, was ich mit 
meinem Interesse an den post-revo-
lutionären Gesellschaften meinte. Ich 
komme aus genau so einer Gesell-
schaft. Ich habe auch mal in Deutsch-
land fotografiert und ich fand es wirk-
lich schwer. Wenn du mich nach Italien 
zum Fotografien schickst, würde ich 
das wahrscheinlich unmöglich finden, 
weil es eine so statische Kultur ist.

Du hast als Fotojournalist in Süd-
afrika angefangen und hast gesagt, 
dass es für dich nicht leicht gewe-
sen sei zu arbeiten, weil du in dem 
Moment, in dem du als großer, wei-
ßer Mann eine Veranstaltung be-
sucht hast, diese bereits beeinflusst 
und verändert hast, anstatt sie nur 
zu beobachten. 
Genau. Die Leute haben sich anders 
verhalten in meiner Gegenwart. Für 

„La Cucaracha“ habe ich genau die-
ses Problem zur Grundlage meiner Ar-
beit gemacht. Ich benutze das Lexikon 
von Mexikos visuellen Vokabeln als 
eine Bühne. Und dafür habe ich Dar-
steller gefunden und gebe ihnen den 
Raum, sich selbst zu präsentieren. Ich 
gebe ihnen ein paar Vorschläge und 
Anweisungen und beeinflusse damit 
ebenfalls die Arbeit. Für mich sind die-
se Fotografien mehr Happenings. Na-
türlich haben sie etwas Dokumenta-
risches, denn es sind Fotografien von 
Momenten, die niemals wiederkom-
men werden. Gleichzeitig sind da die 
Elemente des Konstruierten, der Wür-
de und der Selbstpräsentation. In je-
dem Bild wird der Blick des Betrach-
ters erwidert. Neu ist in dieser Arbeit, 
dass ich Bildunterschriften verwen-
de statt nur die Namen der Abgebil-
deten und den Ort. Es sind nur sel-
ten die Namen zu lesen, dafür gibt es 
Verweise in die Kunstgeschichte. Für 
mich existiert in dieser Serie zum er-
sten Mal ein Dialog zwischen den 
Bildzeilen und den Bildern. 

Du nutzt zwei Arten von Bildzei-
len. Einige scheinen das Bild zu be-
schreiben, andere wirken wie Hin-
weise an den Betrachter. Zum 
Beispiel das Foto „Das Hochzeitsge-
schenk“, auf dem wir eine Frau im 
Brautkleid sehen, die einen Leguan 
auf dem Schoß hält. Ist das Tier ein 
wirkliches Hochzeitsgeschenk?
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(lacht) Das kannst du sehen wie du 
willst. Aber ist das wirklich von Bedeu-
tung?

Ich weiß es nicht. Vielleicht. Und 
das Bild „Gabrielle und eine ihrer 
Schwestern“ hat offensichtlich das 
Gemälde „Gabrielle d‘Estrées und 
eine ihrer Schwestern“ aus dem 16. 
Jahrhundert als Vorbild, bei der eine 
nackte Frau mit ihren Daumen und 
Zeigefinger einer anderen nackten 
Frau an die Brustwarze greift. Heißt 
eine Frau auf deinem Foto Gabrielle 
und hast du deshalb diesen Bezug 
hergestellt?
Nein.

Das macht es spannend und zu-
gleich kompliziert zu erkennen, wel-
cher Teil der Bilder von dir stammt, 
welcher von den Protagonisten, wel-
cher aus der Kunstgeschichte, was 
Wahrheit ist und was die Wahrheit in 
der Fotografie ist. Denn andere Bil-
der hast du auch wieder nach den 
Menschen benannt, die wir sehen, 
zum Beispiel das Porträt von „Rico“ 
oder „El Gato“. Ist das für dich ein 
neuer Schritt in deiner Entwicklung?
Ich denke, das ist eher eine Bestä-
tigung, dass ich mehr und mehr in 
meinen eigenen Bildern präsent bin. 
Und es ist die Bestätigung, dass in 
mir Prozesse ablaufen, die mich be-
einflussen noch bevor ich überhaupt 

ein Foto aufnehme. Die Bildtitel ge-
ben einen Hinweis auf diesen Pro-
zess. Ich habe häufig Referenzen an 
die Kunstgeschichte gehabt, aber ich 
bin noch nie so offen und ehrlich da-
mit umgegangen und es verdeutlicht 
auch, dass ich mich immer mehr da-
von entferne, ein Dokumentarfoto-
graf zu sein, der ich gewesen bin und 
als der ich auch heute noch oft gese-
hen werde.

Was ist zuerst da: der Bildtitel oder 
das Foto?
Das ist sehr unterschiedlich.

Bei Gabrielle ist es offensichtlich, 
dass der Titel zuerst da war. Aber 

was ist mit „Don Quijote“, dem 
nackten Mann auf dem Esel?
Das war wirklich lustig. Ich war in ei-
ner Bar und traf einen Mann und er er-
zählte mir, dass er in einer Nudisten-
Kolonie leben würde. Ich fragte ihn, 
ob ich ihn nackt fotografieren kön-
ne, er sagte „Ja“ und ich bin am näch-
sten Tag zu ihm gefahren. Dort sah 
ich diesen Esel und fragte, ob ich ihn 
auf dem Esel fotografieren könne. Da 
war eine alte Frau auf dem Feld, die 
uns zusah, aber sie sagte kein Wort. 
Da sitzt ein nackter Mann im Nirgend-
wo auf einem Esel und keiner sagt 
was. (lacht) Das hat diese Verrücktheit. 
Du hattest mich aber zu Beginn ge-
fragt, warum so viele Menschen nackt 
sind. Das hat was mit dem Alter zu tun. 
Ich bin jetzt 43 Jahre alt und ich fühle 
mich zum ersten Mal in meinem Le-
ben wohl in meinem Körper und sche-
re mich nicht mehr darum, wie ich 
aussehe. Ich  fühle mich so, dass ich 
auch zum ersten Mal Akte fotografie-
ren kann, ohne dass sie sexualisiert 
sind. Es geht um die Akzeptanz des 
Körpers, aber auch um meine eigene 
Sterblichkeit.

Ich habe mich das auch deshalb ge-
fragt, weil Nacktheit oft inflationär 
eingesetzt wird. Ich kann eigentlich 
in kein Theaterstück in Deutschland 
gehen, ohne dass am Ende minde-
stens eine Person nackt über die 
Bühne läuft.
(lacht) Wo du das gerade sagst: Viele 
von den Menschen, die ich nackt fo-
tografiert habe, sind Schauspieler. 
Schauspieler lieben es offensicht-
lich sich auszuziehen. (lacht) Aber der 
nackte Advokat auf meinem Bild ist 
tatsächlich ein Advokat, der aber auch 
Fotografie studiert. Er kennt meine Ar-
beit sehr gut und er hatte mich kon-
taktiert, damit ich ihn fotografiere. Und 
ich bin an solchen Fotos von normalen 
Menschen viel mehr interessiert als an 
einem Foto einer 20-jährigen, nackten 
Kate Moss. Da gibt es nichts zu ver-
dauen, es ist wie ein süßes Parfum, 
das sofort verschwindet.

In einem Interview hast du einmal 
gesagt: „Ich mag Bildzeilen, wenn 
sie uns beim Lesen der Fotos berei-
chern. Aber es gehört zu den Limi-
tierungen der Fotografie, dass sie 
nicht für sich selbst stehen. Wenn 
du wirklich etwas über die Welt er-
fahren willst, dann lies ein Buch und 
schau dir keine Fotos an.“ Das ist für 
mich der Punkt gerade auch in dei-
ner neuen Arbeit. Es ist Fotografie, 
es wirkt wie Dokumentarfotogra-
fie, aber es ist nicht die Wahrheit. 
Gleichzeitig ist „La Cucaracha“ eine  
viel persönlichere Arbeit als bei-
spielsweise deine Hyänen-Männer.
Es ist interessant, denn für mich 
schließt sich ein Kreis. Ich als auf-
wuchs wurde mir immer gesagt, dass 
ich Bildern misstrauen solle und dass 
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alle Bilder fake seien. Und heute le-
ben wir in einer Zeit in der alle Ju-
gendlichen glauben, dass alle Bilder 
echt seien. Sie nutzen Fotos, um mit-
einander ohne zeitlichen Verzug zu 
kommunizieren und zu reflektieren. 
Ich bin mehr an Fotos interessiert, die 
die Dinge langsamer angehen als wir 
es von Social Media gewohnt sind.

Lass uns über Stereotype sprechen. 
Auf der einen Seite arbeitest du ge-

gen Stereotype und Klischees, auf 
der anderen Seite spielst du mit ih-
nen und unterstreichst sie auch. 
Welche Bedeutung haben sie für 
dich?
(überlegt) Das ist nicht ganz einfach 
zu beantworten. Wenn ich mit Stereo-
typen arbeiten, löst das Vermutungen 
bei uns aus, verändert unsere Vor-
stellungen und spielt mit ihnen. Sie 
schubsen den Betrachter in eine un-
angenehme Situation, auf eine unbe-
wusste Ebene, auf der er sich fragt, 
worauf er da eigentlich schaut und 
was daran authentisch ist.

Am Ende geht es weniger um die 
Menschen auf den Bildern, sondern 
vielmehr um die Menschen, die die 
Bilder betrachten?
Ja. Deshalb nenne ich in „La Cuca-
racha“ auch nicht den Namen der 
Mädchen auf den Bildern. Denn es 
geht nicht um sie. Das ist ein ganz an-
derer Umgang als in meiner Serie 
„Permanent Error“ über die Elektronik-
schrottdeponie in Ghana. Dort steht 
bei jedem Porträt der Name der Per-
son, der Ort und das Datum. Sie ma-
chen die Bilder menschlich. Und es ist 
eine andere Voreingenommenheit als 
in dieser neuen Arbeit.

Du bist in Südafrika aufgewachsen 
und hattest keine Fotomuseen oder 
Galerien um dich herum. Woher hat-
test du deine Inspiration?

Ich denke, es kam durch die Musik. 
Gegenkultur-Zeugs. Alternative Mu-
sic. Ich hatte auch sehr viel Wut in mir 
wegen der ganz offensichtlich inak-
zeptablen politischen Situation. Und 
auch die  Scheinheiligkeit meiner El-
tern und der gesamten Gesellschaft 
war wie Benzin für meine Wut. Das ist 
die Basis für mich gewesen. Weißt du, 
wenn du glücklich und zufrieden bist, 
hast du auch kein Bedürfnis, Kunst zu 
machen.

Muss man traurig sein, um Kunst zu 
machen?
Ich weiß nicht, ob man traurig sein 
muss, aber man braucht irgendei-
ne Art von Gefühl. Ich bin aufgewach-

sen an einem Ort, an dem immer alles 
vermittelt und manipuliert wurde. Das 
wollte ich nicht. Ich war neugierig und 
die Fotografie hat wunderbar mit die-
ser Neugierde zusammengepasst. Sie 
ermöglichte es mir, in die Welt hinaus 
zu gehen, kritisch darauf zu schau-
en, wo ich herkam und alles sehr prä-
zise wahrzunehmen. Am Anfang war 
Fotografie für mich wie eine Entschul-
digung. Das hat sich später komplett 
geändert. Heute habe ich ein wirklich 
großes Interesse an der Fotografie 
selbst und an ihrer Geschichte. Aber 
damals war ich 18 Jahre alt. Mir ist na-
türlich klar, dass die Fotografie keine 
Probleme lösen kann, aber die Tatsa-
che, dass Fotografen oft sehr kritisch 

auf die Welt schauen, sollte geachtet 
werden.

Kann Kunst die Welt verändern?
Sie kann auf jeden Fall verändern, wie 
wir auf die Welt schauen. Immer, wenn 
ich irgendwo eine Struktur sehe, muss 
ich an die Bechers denken. Ich mei-
ne, die Bechers haben meinen Blick 
auf Deutschland verändert. In Südafri-
ka sehe ich ständig Landschaften von 
David Goldbach. Und in Amerika habe 
ich ständig diese Eggleston-Momente. 
Fotografie hat die Art, wie ich die Welt 
lese, bereichert. Fotografie und Kunst 
machen die Welt größer. Und eine 
größere Welt macht dich mitfühlender 
und weniger einsam.
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