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Konrad Witz: Der wunderbare Fischzug 
(linker Flügel des Genfer Petrusretabel), 1444
Mischtechnik auf Tannenholz, 132×154 cm, Musée d’Art et d’Histoire, Genf

Der erste Blick
Ein stilles Gewässer, durch das ein Fischerboot 
gleitet, dahinter eine kultivierte Hügellandschaft 
mit einem leicht bewölkten Himmel. An seinem 
Horizont zeichnen sich schneebedeckte Berge 
ab. Blickfang ist eine männliche Figur im leuch-
tend roten Gewand im Bildvordergrund. Sie steht 
im seichten Wasser des Ufers, Kopf und Körper 
ins Profil gedreht, geht der Blick aufs Wasser. Dort 
befindet sich zwischen Boot und Ufer eine Figur im 
Wasser: voll bekleidet, mit erhobenen Armen und 
erregten Gesichtszügen. Der blaue Mantel bauscht 
sich an der Wasseroberfläche, die Beine paddeln 
im Wasser. Ist der Mann aus dem Boot gesprungen, 
um ans Ufer zu gelangen?

Informationen zu Werk und Künstler
„Der wunderbare Fischzug“ wird die Szene in 
Anlehnung an den Bericht des Johannesevangeli-
ums 21,1–8 genannt. Es ist das einzige gesicher-
te, signierte und datierte Werk des Malers Konrad 
Witz. Der Fischzug stellt den linken Außenflügel des 
Altarretabels dar, dessen Schrein verlorengegan-
gen ist. Die vier Tafeln der beiden Flügel werden 
heute im kunsthistorischen Museum in Genf ver-
wahrt. Berühmt ist die auf das Jahr 1444 datierte 
Tafel des Fischzugs wegen ihrer topographischen 
Genauigkeit: Der Jünger Petrus im blauen Gewand 
kniet im Boot, erkennt den auferstandenen Chris-
tus am Ufer und springt prompt ins Wasser. Das 
Geschehen, das eigentlich am See Tiberias (= See 
Genezareth) spielt, verlegte Konrad Witz an den 
Genfer See. Das verrät der weite Ausblick auf die 
Savoyer Alpen im Hintergrund mit der markanten 
Silhouette des Berges Le Môle davor. Aber auch 
was die Darstellung des Wassers angeht, beschritt 
der Künstler neue Wege: Weder verkürzt, stilisiert 
noch als einfache blaue Fläche, wie es bis dahin 
weitgehend üblich war, stellte Witz das Wasser dar, 
sondern als durchsichtige Materie, die ihre Umwelt 
spiegelt. Er hatte beobachtet, dass die Transparenz 
des Wassers für das menschliche Auge mit zuneh-
mender Tiefe abnimmt. Am flachen Ufer sind im 
Wasser der schlammige Untergrund, Steine und 
Reste einer ehemaligen Befestigung erkennbar. 
Auch die rudernden Beine des Petrus etwas tiefer 
im See kann man noch erahnen, aber in größerer 
Entfernung bekommt das Wasser eine andere Qua-

lität: Hier spiegeln sich auf silbrig opaker Oberfläche 
Farben und Umrisse der Figuren und Landschaft, 
der Architektur und der Wetterlage. Ungewöhnlich 
ist es auch, dass der Maler das Wasser bewegt 
darstellte: Dort, wo der Bug der Barke das Wasser 
durchschneidet, entstehen wellenförmige Ringe 
auf der Wasseroberfläche. Schon in den frühen 
italienischen Abhandlungen zur Malerei, etwa bei 
Cennino Cennini (1370–1440) oder Leon Battista 
Alberti (1404–1472) geht es um die Darstellung des 
Wassers: Cennini erteilte praktische Ratschläge zur 
Farbgebung der Fische, Alberti erklärte, dass das 
Wasser hell, dünn und durchsichtig ist. 

Konrad Witz (auch: Conradus Sapientis, ca. 1400– 
ca. 1447) stammte vermutlich aus dem schwäbi-
schen Städtchen Rottweil, in Basel ließ er sich 
nieder. Er gehörte zu den bedeutendsten spätgo-
tischen Malern der ersten Hälfte des 15. Jahrhun-
derts am Oberrhein. Seine Kunst hat Parallelen zur 
niederländischen Malerei: Wie Jan van Eyck rang 
Witz um eine realistische Wiedergabe von Raum 
und Textilien. Der sogenannte Genfer Altar von 
1444 ist sein einziges gesichertes Werk, weitere 
Tafeln werden ihm zugeschrieben, darunter auch 
der berühmte Heilsspiegelaltar (Kunstmuseum in 
Basel), der um 1430/1435 entstanden ist. 

Ergänzende Literatur
Bodo Brinkmann und Peter Berkes 
(Hgs.): Konrad Witz. Ausstellungs-
katalog. Kunstmuseum Basel, 
Ostfildern 2011
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Der erste Blick
Aus dem Bild strömt Wasser, dem Betrachter unmit-
telbar entgegen: laut, mitreißend, unbezähmbar. Es 
flutet über den felsigen Absatz eines Flussbettes. 
Das, was zuvor noch spiegelglatt und ruhig durch 
das sonnenbeschienene Tal im Hintergrund floss, 
nimmt eine unberechenbare Wendung, der Himmel 
zieht sich zu, ein Baumstamm treibt mit dem Was-
ser die Felsklippen hinunter. Am Ufer steigt eine 
bewaldete Anhöhe auf, im Schatten der Bäume 
wandern Menschen und Schafe umher, in weiter 
Ferne liegt ein Bergkamm im hellen Sonnenlicht. 

Informationen zu Werk und Künstler
„Der schöne Schein trügt.“ – Das gilt für die Arbeits-
weise des niederländischen Landschaftsmalers 
Jacob van Ruisdael. Das gilt ebenso für die Aus-
sage seines Gemäldes. Warum? Endgültig im 17. 
Jahrhundert befreite sich die Landschaftsmalerei 
von ihrer religiösen oder mythologischen Recht-
fertigung und entwickelte besonders in den Nie-
derlanden eine Vielfalt an Themen, darunter auch 
das Motiv des Wasserfalls. Seine Beliebtheit geht 
vor allem auf das Konto des Niederländers Allart 
van Everdingen (1621–1675), der den Wasserfall 
als Bildthema auf einer Norwegenreise entdeckt 
hatte und in der Heimat erfolgreich an den Mann 
brachte. Rusidael machte sich das Erfolgsrezept 
seines Kollegen zu eigen und war sogar noch 
erfolgreicher als sein Erfinder. Bemerkenswert 
ist, dass Ruisdael selbst nie einen Wasserfall aus 
eigener Anschauung gesehen haben dürfte! Tat-
sächlich gab der Maler und Kunstschriftsteller Karel 
van Mander (1548–1606) in seinem Malerbuch (het 
schilder-boeck, 1604), entscheidende Impulse zur 
Darstellung von fließendem Wasser: … bildet, o 
Pinsel, auch das rauschende Wasser nach, das 
rasend sich gründen und zwischen den gemörtel-
ten Steinen hinabstürzt. Merkt auf, wie die Steine 
wie Eiszapfen an den Felsen in diesem Wasserfall 
hängen, grün bemoost und regellos, und wie das 
Wasser wie trunken durch die krummen Irrwege 
Kopf über und Kopf unter schiesst, bis es unte‘n ist. 
Das Wasser, wie es Ruisdael wiedergibt, strömt, fällt 
und versprüht seine Gischt, aber Ruisdael schenk-
te seiner physikalischen Erscheinung und Verän-
derung wenig Aufmerksamkeit. Es ging ihm nicht 
um eine naturgetreue Wiedergabe von Wasser, 

sondern um die Wirkung, um den Affekt. Welche 
Gefühle löst das Bild bei seinem Betrachter aus? 
Der abrupte Wechsel von glatt zu tosend, von son-
nig zu schattig, von laut zu leise: Das spiegelt der 
Wasserfall und damit wird er zu einer Anspielung 
auf die Wechselfälle des menschlichen Lebens. Der 
Mensch ist seinem Schicksal ausgeliefert. Es kann 
sich so rasch verändern, wie die Sonne hinter den 
Wolken verschwindet und der sanfte Fluss durch 
ein paar Felsbrocken ins Schleudern gerät. 

Jacob van Ruisdael wurde vermutlich 1628 in Haar-
lem in den Niederlanden geboren. Seine Ausbil-
dung erhielt er wohl bei Vater Isaack und Onkel 
Salomon, die sich in der wohlhabenden Stadt Haar-
lem als Landschaftsmaler etabliert hatten. Schon im 
Jahre 1646 brachte der junge Maler eine 13teilige 
Folge von Landschaftsbildern heraus. Nach und 
nach etablierte er sich in diesem beliebten Genre 
und ließ sich 1655 in Amsterdam nieder, wo er 1682 
auch verstarb. Ruisdaels Landschaften erscheinen 
in dramatischem Licht und verbergen unter weitem 
Himmel vergängliche Momente: Windmühlen, Was-
serfälle und Baumstümpfe.

Ergänzende Literatur
Martina Sitt und Pieter Bies-       
boer (Hg.): Jacob van Ruisdael. 
Die Revolution der Landschaft. 
Ausstellungskatalog Haarlem und 
Hamburg, Zwolle 2002

Jacob van Ruisdael: 
Der Wasserfall, um 1670
Öl auf Leinwand, 69×53 cm, Gemäldegalerie Staatliche Museen zu Berlin
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Der erste Blick
Weites Meer, tiefer Himmel und eine scharfe Hori-
zontlinie, die das Bild in zwei Hälften teilt: Unten 
rollt dem Betrachter eine gewaltige Welle entgegen, 
oben türmen sich dunkel die Wolken. Unruhig, stür-
misch, zerstörerisch – die dramatische Kraft des 
Meeres spiegelt sich unverhohlen am Himmel. Alles 
ist in Bewegung. Es gibt keinen Fixpunkt. Weder 
die winzigen Segel am Horizont noch die Felsbro-
cken am Strand können dem Sturm und der Bran-
dung standhalten. Und dennoch wirkt die tosende 
Welle wie eingefroren, der Himmel erstarrt und das 
Bild wie eine Momentaufnahme.

Informationen zu Werk und Künstler
In den Jahren zwischen1865 und 1869 malte Gus-
tave Courbet eine ganze Serie von Meeres- und 
Wellenbildern. Sie entstanden während seiner 
Aufenthalte an der normannischen Küste, viele in 
dem Städtchen Étretat. Einem Ort, an dem sich seit 
Beginn des 19. Jahrhunderts Künstler niederließen, 
so auch Eugène Delacroix (1798–1863). Die bizar-
ren Formen der Kreidefelsen, das ständige Kom-
men und Gehen des Meeres, der rasche Wechsel 
des Wetters und des Lichts, boten den Malern hin-
reichend Anregung für ihre Malerei. 
Courbets Meer ist aufgewühlt, die Welle rollt, der 
Sturm braut sich zusammen und dennoch spürt 
man keinen Wassertropfen im Gesicht, riecht 
kein Salz, hat kein Tosen im Ohr. Wie festgefroren 
erscheint die Gischt auf den Wellenkämmen. In den 
1860er-Jahren machte Courbet erste Schritte, die 
Farbe von der Form zu lösen: Er trug die Farbe 
nicht mehr nur mit dem Pinsel auf, sondern mit 
einem Spachtel, dem Daumen oder sogar dem ein-
fachen Küchenmesser, so beschreibt es jedenfalls 
der Schriftsteller Guy de Maupassant nach einer 
Begegnung mit Courbet in dessen Atelier am Meer 
in Étretat: In einem großen leeren Zimmer spachtel-
te ein dicker, schmieriger Mann mit einem Küchen-
messer weiße Farbe auf eine nackte Leinwand. Von 
Zeit zu Zeit drückte er sein Gesicht an die Fens-
terscheibe und schaute in den Sturm. Die Art, die 
Farbe pastos aufzutragen, wird dem eigentlichen 
Bildgegenstand zur Konkurrenz, weil sich die Farbe 
durch ihre physische Präsenz selbst zum Thema 
macht. Würde man den Strandabschnitt noch als 
solchen erkennen, wenn man ihn aus dem Bild 

herauslöste? Darüber hinaus nimmt die gleich-
mäßig aufgetragene Farbe dem Bild genauso die 
Tiefenwirkung wie die scharf gezogene Horizontli-
nie. Das Meer und seine Wellen verlieren so ihren 
Landschaftscharakter und verdichten sich ähnlich 
wie ein Foto zu einem ewigen Moment. Alle diese 
Beobachtungen sind kein Zufall: Courbets Beschäf-
tigung mit dem Thema Welle geht über die reine 
Wiedergabe hinaus, es ist eine künstlerische Ausei-
nandersetzung mit der Naturgewalt Meer, mit seiner 
zerstörerischen und schöpferischen Kraft. 

Gustave Courbet wurde 1819 in Ornans bei Besan-
con geboren. Er siedelte 1839 nach Paris über, 
wo er seit 1844 im Salon ausstellte. Oft hat er die 
Menschen und Begebenheiten seines Heimatorts 
porträtiert und wiedergegeben. Dabei erhob er das 
Alltägliche zum Thema, stellte es unbeschönigt 
dar und nahm es mit einem sozialkritischen Blick 
unter die Lupe. Dazu zählt auch sein erstes groß-
formatiges Gemälde „Das Begräbnis von Ornans“, 
das 1850 in Paris ausgestellt wurde und zu einem 
Skandal führte. Nach Meinung der Akademie ver-
stieß es gegen die Regeln von Würde und Ange-
messenheit. Galt Courbet anfangs noch als enfant 
terrible, etablierte er sich bald als bedeutendster 
Vertreter der realistischen Malerei, wie sie Anfang 
des 19. Jahrhunderts entstand. 1866 erhielt er die 
Goldmedaille der französischen Regierung. 1877 
starb er in der Schweiz.

Ergänzende Literatur
Ulf Küster (Hg.): Gustave Courbet. 
Ausstellungskatalog Fondation 
Beyeler Basel 2015, Ostfildern 2014
Michael Philipp, Ulrich Pohlmann u. 
Ortrud Westheider (Hg.): Über Was-
ser. Malerei und Photographie von 
William Turner bis Olafur Eliasson. 
Ausstellungskatalog Bucerius Kunst 
Forum Hamburg 2015, München 
2015  

Gustave Courbet: 
Die Welle, 1870
Öl auf Leinwand, 112×144 cm, Nationalgalerie Berlin

©
 b

pk
 / 

Ba
ye

ris
ch

e 
St

aa
ts

ge
m

äl
de

sa
m

m
lu

ng
en

 / 
Sy

bi
lle

 F
or

st
er

1

©
 Fr

ie
dr

ic
h 

Ve
rla

g 
Gm

bH
 |

 K
un

st
 5

 –
10

 |
 H

ef
t 4

3 
/ 2

01
6 

4
Der erste Blick
Wohin der Blick auch geht, er schwimmt in schil-
lernden Blau- und Grüntönen, springt von Strich zu 
Strich – von Blättern zu Blüten zu Gräsern. Es ist 
eine Nahaufnahme: der Blick auf eine bewachsene 
und blühende Wasseroberfläche. Vergeblich sucht 
das Auge nach einem Horizont, einem Himmel, 
einer Richtung. Das Ufer liegt außerhalb des Bildes. 
Vielleicht am rechten Bildrand, dort, wo Blätter und 
Gräser sich verdichten und das helle Wasserblau 
in dunkle Schattenpartien überwechselt. Tatsäch-
lich könnte man in den grünen Pinselstrichen die 
Spiegelung herabhängender Zweige auf der Was-
seroberfläche sehen. 

Informationen zu Werk und Künstler
Als Claude Monet um 1915 diesen Ausschnitt eines 
Seerosenteiches auf die Leinwand malte, lebte er 
schon über 30 Jahre auf dem normannischen Land-
sitz in Giverny. Nachdem er das Haus gekauft hatte, 
legte er 1993 einen Teich an und bepflanzte ihn 
mit Seerosen, Algen, Seegras; am Ufer wuchsen 
Schilf, Iris und Weiden. Alsbald wurde das Wasser 
mit seinen Seerosen und Spiegelungen zu Monets 
bevorzugtem Bildmotiv. In seinen letzten Lebens-
jahren geriet es geradezu zur Manie. Anfangs spie-
gelten sich im Wasser des Teiches noch Himmel 
und Bäume und die im japanischen Stil errichtete 
Brücke. Monet selbst sprach von den sogenann-
ten Reflexlandschaften, die er in wechselndem 
Tageslicht einfing. Nach und nach engte der Maler 
den Blick auf das Wasser ein, konzentrierte sich 
auf kleine Ausschnitte, schob Himmel und Ufer 
aus dem Bild und ließ seine Lichtreflexe im stim-
mungsvollen Farbenspiel aufgehen. So auch auf 
dem Münchener Seerosenbild von 1915: Grünlich 
blau und türkis schimmern die Seerosenblätter, die 
sich im Vordergrund des Bildes befinden und nur 
durch ihre ovale Kontur, der typischen Blattform, 
von der Farbe der Wasseroberfläche abheben. 
Im Hintergrund, wo sich die Umrisse der Blätter 
zunehmend auflösen, verschwimmen sie mit der 
Wasseroberfläche, gehen in ihr auf. Durch diesen 
künstlerischen Kniff brachte Monet Räumlichkeit 
ins Bild. Und dennoch: Der Eindruck des Gemäl-
des ist mehr flächig, fast ornamental. Warum? Das 
Wasser fließt nicht, es ist nicht transparent, es hat 
keine Tiefe. Eigentlich ist es nur die blaue Farbe, die 

an das nasse Element erinnert, und die Reflexion. 
Aber was reflektiert die Wasseroberfläche? Kein 
Ufer, keine Wolke, kein helles Licht, sondern die 
herabhängenden Zweige einer Weide, die am Ufer 
steht? Vor allem wirkt die blaue Farbe des Wassers 
als Farbe an sich – in ihren Schattierungen. Durch 
den pastosen Farbauftrag gewinnt die 
Wasseroberfläche zudem eine eigene Dynamik, 
löst sich vom Gegenstand und breitet sich gleich-
mäßig über die Leinwand aus. Darauf schweben 
die Seerosenblätter, vibrieren in ihren Umrissen fast 
wie Regentropfen, die aufs Wasser fallen, genauso 
die grünen Striche, ob nun Gräser oder gespiegelte 
Zweige. Es sind die dekorativen Farbholzschnitte 
des Japaners Katsushika Hokusai (1760–1849), die 
Claude Monet angeregt haben können. Das Motiv 
des Wassers in den Seerosenbildern Monets wird 
zur Reflexionsfläche, weniger einer Landschaft als 
einer Stimmung. Zunehmend lösen sich Farbe und 
Form auf. Nicht umsonst werden die Seerosenbil-
der Monets als Vorbilder der Farbflächenmalerei 
der 1960er-Jahre genannt. 

Claude Monet wurde 1840 in Paris geboren, wuchs 
in Le Havre auf und kehrte zur Ausbildung zurück 
nach Paris. Später lebte er in Giverny, wo er im 
Jahre 1926 verstarb. Als er im April 1874 sein Bild 
Impression (Sonnenaufgang über dem Hafen von 
Le Havre) ausstellte, löste er damit einen Skandal 
aus. Gleichzeitig benannten seine Kritiker mit dem 
abfällig gemeinten Begriff „Impressionismus“ eine 
ganze Stilrichtung.

Ergänzende Literatur
Karin Sagner-Düchting: Monet 
in Giverny, München o. J.

Claude Monet: 
Seerosen (Nymphéas), um 1915
Öl auf Leinwand, 151,4×201cm, Bayerische Staatsgemäldesammlung Neue Pinakothek, München
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Erster Blick
Blaue Sprenkel, dichte Schatten, lichte Schimmer: 
ein dahinfließender blauer Schleier auf hellem 
Untergrund. Es sind unzählige kleine Punkte, die 
weder Richtung noch Ziel haben, weder Anfang 
noch Ende. Sie bilden keinen Gegenstand ab. Mal 
verdichten sie sich zu dunkelblauen Wolken, mal 
driften sie auseinander. Wie zufällig ziehen sie Pfa-
de durch eine blaue Farblandschaft. 

Informationen zu Werk und Künstler
Das Bild „COS 13“ gehört zu einer Serie von Bildern, 
die Yves Klein Anfang der 1960er-Jahre als soge-
nannte Kosmogonien geschaffen hat: eine Ausei-
nandersetzung mit den kosmischen Elementen – 
den Naturgewalten Wind, Wasser, Regen. Es sind 
Kunstwerke, die unter dem unmittelbaren Eingriff 
dieser Naturkräfte entstanden sind: den Abdruck 
von Gräsern oder den Abdruck des  gewellten 
Sandes am Flussufer, die zufälligen Spuren von 
Wind und Regen, wie im Fall des Bildes „COS 13“. 
Für diese Arbeit montierte Yves Klein eine imprä-
gnierte Pappe auf ein Autodach, versah diese mit 
blauen Trockenpigmenten und fuhr so bepackt von 
Paris nach Nizza. Während seiner Autofahrt war 
die Pappe den natürlichen Kräften von Wind und 
Regen ausgesetzt. Der Künstler überließ also die 
Gestaltung seiner Pappe den kosmischen Kräften. 
Damit wurden Wind und Regen zu den eigentli-
chen Künstlern dieses Werks. Unmittelbarer kann 
das Medium Wasser kaum in einem Kunstwerk 
zum Ausdruck kommen und unmittelbarer kann 
sich Wirklichkeit kaum abdrücken. Genau dies 
war Kleins Absicht: die Befreiung der Kunst von 
ihren begrenzenden Eigenschaften wie eindeutige 
Autorschaft und Aussage, Gegenständlichkeit und 
Rahmung, stattdessen das Farbpigment als reinste 
Materie und ein zufälliges Ergebnis durch unkalku-
lierbare Kräfte. Farbe war für Yves Klein das große 
Thema: Mit seiner monochromen Malerei, für die er 
den Beinamen Yves le Monochrome erhielt, machte 
er die Farbe zum eigentlichen Bildthema. Dass er 
dafür ab 1957 am liebsten Blau, gern Ultramarin-
blau, auswählte, so auch bei „COS 13“, lag an den 
Eigenschaften, die er der blauen Farbe zuschrieb, 
die er in ihrer reinsten Form als blauen Himmel 
über Nizza sah. Für ihn brachte Blau das sichtbare 
Unsichtbare hervor, das Unendliche, das Immateri-

elle, wie er es selbst formulierte. Dabei war ihm das 
Pigment, die Farbe in ihrer  pulverisierten Form, so 
wie er sie auch bei „COS 13“ verwendet hatte, am 
liebsten: Nur das Pigment ohne sein Bindemittel 
war frei und lebendig. Das von ihm erfundene und 
als I.K.B (International Klein Blue) patentierte Blau 
wurde weltweit zu seinem Markenzeichen. 

Yves Klein wurde 1928 in Nizza geboren. Er wuchs 
in einem Künstlerhaushalt auf, mal in Paris, mal in 
Nizza, begeisterte sich für den Judosport, die Lehre 
der Rosenkreuzer und beschäftigte sich mit Male-
rei. 1949 entstanden während eines Aufenthaltes 
in London seine ersten monochromen Bilder. Im 
Jahre 1957 wurden elf blaue Monochrome, alle im 
gleichen Format, in der Mailänder Galerie Apolli-
naire ausgestellt und zu unterschiedlichen Preisen 
verkauft. Diese Ausstellung war der erste große 
Erfolg des Künstlers. Sie rief sowohl Kopfschüt-
teln als auch Stürme der Begeisterung hervor. Klein 
stand in Verbindung mit der italienischen Gruppe 
Arte Nucleare, der französischen Gruppe Zero und 
war 1960 Mitbegründer der Nouveaux Réalistes. Im 
Jahre 1958 erhielt Klein den Auftrag, die Wände des 
Foyers des Gelsenkirchener Musiktheaters auszu-
statten: Er entwarf riesige blaue Schwammreliefs. 
Im Juni 1962 starb Yves Klein an einem Herzinfarkt 
in Paris. 

Ergänzende Literatur
Olivier Berggruen, Max Hollein, 
Ingrid Pfeiffer (Hgs): Yves Klein. 
Ausstellungskatalog Frankfurt, 
Frankfurt a. M. 2004

Yves Klein: 
COS 13, 1961
Regen, blaue Trockenpigmente und synthetisches Harz auf Pappe, 65×50 cm, Privatsammlung
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Der erste Blick
Über einem bewegten Meer hängt ein tiefer, wol-
kenverhangener Himmel: Kein Land in Sicht, kein 
Mensch, kein Segelboot. Dafür eine scharfe Linie 
am Horizont: Sie teilt die Leinwand in ein Meer-
Himmel-Verhältnis 1:4. Die mächtigen Wolkentürme 
rücken dieser Linie nahe, aber sie verschmelzen 
nicht mit ihr, so wie es der Blick in die Ferne erwar-
ten würde. So wie diese Schärfe im Bildhintergrund 
das Auge irritiert, irritieren die Unschärfen im Vor-
dergrund: Vergeblich wird man sich bemühen, die 
Bewegung der Wellen scharf zu stellen. 

Informationen zu Werk und Künstler
Als Richter Anfang der 1960er-Jahre in den Wes-
ten kam, hatte man gerade das Ende der Male-
rei ausgerufen: Alles schien gemalt zu sein, alles 
gesagt. Diesem Umstand begegnete der Künstler 
mit seiner Fotomalerei. Er malte seine Bilder aus-
schließlich nach fotografischen Vorlagen, denn 
die Vorlage befreie den Künstler von der Idee der 
Originalität und dem Zwang, eine eigene Kompo-
sition erfinden zu müssen. Richter selbst sagte: Ich 
hatte die Scheißmalerei satt, und ein Foto abzuma-
len, erschien mir das Blödsinnigste und Unkünst-
lerischste, was man machen konnte. In diesem 
Zusammenhang müssen die Seestücke gesehen 
werden, die Richter in den 1960ern malte, in unter-
schiedlichen Formaten und Stimmungen. Es sind 
Bilder, die nicht nach einem stürmischen Spazier-
gang am Strand entstanden sind, sondern im Ate-
lier nach dem Vorbild von Fotos. Oft hat Richter 
auch mehrere Fotos zusammengesetzt und diese 
Collage als Vorbild für sein Gemälde genutzt. Das 
erkennt man beim genauen Hinsehen: Die bedroh-
liche Stimmung der aufziehenden Wolken spiegelt 
nicht die gewöhnliche Bewegung des Meeres. Der 
Himmel reflektiert nicht die Stimmungslage des 
Wassers! So erklärt sich die scharfe Horizontlinie: 
Hier treffen offenbar verschiedene Fotos aufeinan-
der. Aber was hat es mit den Unschärfen auf sich? 
Dem Betrachter wird augenblicklich bewusst, dass 
es sich nicht um ein Foto handeln kann. Aber was 
ist es dann, was er sieht? Es ist ein gemaltes Foto 
und das ist es, was Richter eigentlich zum The-
ma macht, worauf er seinen Betrachter hinweisen 
möchte. Das Foto schafft den nötigen Abstand zum 
Medium der Malerei, aber gleichzeitig wird damit 

die Malerei wieder zum Thema und es taucht sofort 
die Frage auf: Foto oder Malerei? Welche Wirklich-
keit nimmt man denn nun wahr, wenn man das 
Bild betrachtet? Die Unschärfe im Bild, die Richter 
erreicht, indem er die frisch aufgetragene Ölfarbe 
an den betreffenden Konturen verwischt, löst das 
Bild aus seiner abbildhaften Funktion. Es bildet 
nicht mehr die Wirklichkeit ab, sondern dass, was 
der Betrachter als Wirklichkeit wahrnimmt. 
Richters Seestücke in ihrer Anspielung auf das 
goldene Zeitalter der Marinemalerei des 17. Jahr-
hunderts, befreit von Inventar und Symbolik, sind 
ironische Denkbilder zum Thema Wahrnehmung 
und weisen der Malerei dabei eine Schlüsselrolle 
zu.

Gerhard Richter, geboren 1932 in Dresden, erhielt 
eine Ausbildung als Bühnen- und Werbemaler, 
bevor er 1952 ein Studium an der Dresdner Kunst-
akademie aufnahm, das er 1956 beendete. Fünf 
Jahre später, 1961, gelang ihm die Flucht aus der 
DDR in die Bundesrepublik, wo er bis 1963 erneut 
an der Kunstakademie studierte, dieses Mal in Düs-
seldorf. Tatsächlich erhielt der Fotomaler genau 
dort 1971 eine Professur. Er stellte auf der Bien-
nale in Venedig aus (1972), ebenso auf der docu-
menta 12 (2007) und zählt zu den bekanntesten 
deutschen Malern der Gegenwart.

Ergänzende Literatur
Gerhard Richter, Ausstellungska-
talog Düsseldorf, hrsg. von Kunst-
sammlung Nordrhein-Westfalen mit 
einem Essay von Armin Zweite und 
dem Werkverzeichnis 1993-2004, 
Düsseldorf 2005
Robert Storr (Hg.): Gerhard Richter, 
Malerei, Ausstellung New York, 
Chicago, San Francisco, 2. Aufl., 
2007 Ostfildern 
Astrid Kapser (Hg.): Gerhard Rich-
ter. Malerei als Thema der Malerei, 
Berlin 2003

Gerhard Richter: 
Seestück bewölkt, 1969
Öl auf Leinwand, 200×200 cm, Neues Museum, Staatliches Museum für Kunst und Design Nürnberg, Dauerleihgabe Böckmann
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Erster Blick
Quer zur Bildebene tost eine riesige Welle ins Blick-
feld, erhebt sich wie ein Ungeheuer aus dem Meer. 
Der Betrachter sieht die Welle aus nächster Nähe 
von einem tiefer gelegenen Standpunkt aus und 
erlebt genau den Moment, in dem die Welle bricht 
und mit voller Wucht zurück ins Meer stürzt. Die 
Silhouette dieser Riesenwelle mit ihrer aufschäu-
menden Gischt am oberen Wellenkamm erinnert an 
das Profil eines Drachenkopfes. Durch den gebro-
chenen Wellenkamm hindurch ergibt sich ein Blick 
auf das dahinterliegende Meer, hier naht die nächs-
te Riesenwelle, bringt den Horizont ins Wanken. 

Informationen zu Werk und Künstler
Die Welle gehört zu einer Serie von Arbeiten, die 
Roberto Longo 2005 veröffentlichte. Das Motiv die-
ser Werkgruppe ist auch bekannt als Monsterwel-
le. Es sind Pigmentdrucke (Tintenstrahldruck mit 
pigmenthaltiger Tinte auf einem Träger), die Longo 
nach einer Reihe eigener und fremder Fotovorlagen 
anfertigte. Einerseits löst Longos „monstergroßes“ 
Wellenporträt Angst und Schrecken aus, anderer-
seits fasziniert es durch seine perfekte Form: den 
Schwung, den Umriss, die Nahsicht. Dabei wird 
kein einziger Wassertropfen sichtbar. Alles ordnet 
sich der einen gewaltigen Bewegung unter, mit der 
sich die Woge aufbäumt, umschlägt und ins Meer 
fällt. Alles scheint im Fluss zu sein, unbezähmbar 
in seiner Kraft und dennoch geordnet. Der Welle 
selbst wohnt kein Chaos inne. Das ist erstaunlich 
angesichts der Überlegung, was für ein Chaos die 
Wucht einer solchen Welle auslösen könnte. Ein 
Widerspruch? Tatsächlich wirkt die Welle in ihrer 
Bewegung wie eingefroren: gedrosselt in ihrer 
Geschwindigkeit, gedämmt in ihrem Geräusch. Iso-
liert von Vorder- und Hintergrund hebt sie sich aus 
dem Wasser, schwingt sich über die Oberfläche, 
setzt sich klar vom Himmel ab. Die Welle, das Meer, 
der Himmel – alle drei Bildelemente sind voneinan-
der getrennt: Es ist eine stille stilisierte Welt, die sich 
hier offenbart. Im aufstrebenden Schwung der Welle 
spiegeln sich weiß die Lichtreflexe, sie unterstützen 
den ornamentalen Charakter der Welle ebenso wie 
die schäumende Gischt, die sich auf Wellenkamm 
und Wasseroberfläche niedergelassen hat. Die 
Welle als Ornament? Als Longos Vorbild wird der 
Holzschnitt „Die Große Welle vor Kanagawa“ aus 

der Werkstatt des Japaners Katsushika Hokusai 
(1760–1849) genannt. Longo spielt mit den Vorstel-
lungen des Betrachters. Die Macht der Welle liegt 
weniger im Motiv als in der Vorstellung, zu der das 
Bild anstiftet: Die Assoziation des Drachenkopfes, 
der sich hinter der Welle verbirgt, schleicht sich in 
die Fantasie des Betrachters und verbindet sich 
dort mit der Vorstellung einer unzähmbaren Gewalt. 

Geboren 1953 in Brooklyn/New York, verbrachte 
Longo 1972 an der Akademie in Florenz, bevor er 
1975 sein Kunststudium am Buffalo State College 
in New York abschloss. Longo gilt als Multimedia-
künstler. Skulpturen, Installationen und Performan-
ces gehören zu seinem künstlerischen Repertoire, 
aber die größten Erfolge erzielte er mit seinen tech-
nisch aufwendigen Grafiken. Schon 1979 richte-
te man ihm eine erste große Einzelausstellung in 
New York aus: Boys Slow Dance. Drei Jahre später, 
1982, war er auf der documenta in Kassel vertreten, 
erneut 1987 und 1997 auf der Biennale in Venedig. 
Ende der 1980er-Jahre entstand seine bekannte 
Serie „Black Flags“ mit dem Motiv der geschwärz-
ten amerikanischen Flaggen. Heute lebt Robert 
Longo in New York.

Ergänzende Literatur
Michael Philipp, Ulrich Pohlmann 
u. Ortrud Westheider (Hgs.): Über 
Wasser. Malerei und Photographie 
von William Turner bis Olafur Elias-
son. Ausstellungskatalog Bucerius 
Kunst Forum Hamburg 2015, Mün-
chen 2015

Robert Longo: 
Ohne Titel (Drachenkopf), 2005
Pigmentdruck, 147×120 cm, DZ Bank Kunstsammlung
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Erster Blick
Von einem dunklen Untergrund heben sich gelb-
violett schillernde Farbflecken ab. Sie wirken wie 
marmoriert, sind tatsächlich aber Reflexionen, 
Lichtstreifen auf einem zäh dahinfließenden Was-
ser. Das erkennt man erst beim genauen Hinsehen 
ebenso wie die Reste von Müll, die zwischen den 
Spiegelungen auf der Wassseroberfläche liegen: 
eine Tüte, ein Autoreifen, eine Plastikflasche. Was 
hat der Titel des Bildes Bangkok II mit diesem Aus-
blick auf ein dunkles Gewässer ohne Ufer, ohne 
Himmel, ohne Mensch zu tun?

Informationen zu Werk und Künstler
Bangkok II ist Teil der Fotoserie Bangkok, die And-
reas Gursky im Jahre 2011 schuf: In neun riesigen 
Hochformaten zeigt die Serie Variationen auf die 
farbig glänzende Oberfläche eines Wassers, das 
nur durch den Serientitel mit dem thailändischen 
Fluss Chao Phraya, der durch die Millionenstadt 
Bangkok fließt, identifiziert werden kann. Dabei 
sind es abstrakte, farbige Impressionen, die über 
die Flussoberfläche flackern, ohne das eine direkte 
Verbindung zu einer Lichtquelle, ob Sonne, Schein-
werfer oder Straßenlicht, ersichtlich wird. Mit der 
digitalen Bearbeitung seiner Fotografien hat And-
reas Gursky diesen malerischen Effekt erreicht. Sie 
erinnern nicht nur an die traditionelle Fotografie 
und Malerei des 19. Jahrhunderts, sondern knüp-
fen auch an die informelle Nachkriegsmalerei des 
20. Jahrhunderts an. Schöner Schein, dunkles 
Geheimnis: Beim näheren Hinsehen gibt der Fluss, 
der früher die Hauptverkehrsader durch Bangkok, 
Thailand, darstellte, sein dunkles Geheimnis preis: 
Er erstickt im Müll, ist eine Kloake. Sehr klein, aber 
auch sehr scharf sind die Spuren des Mülls auf 
dem Wasser, die Gursky nachträglich mit einem 
Bildbearbeitungsprogramm in das Foto montiert 
hat: Damit entlarvt der Fotograf seine schöne Ober-
fläche als trügerisch. Aus der Fernsicht dekorativ 
und schön, aus der Nahsicht dokumentarisch, 
kritisch, erschreckend. Das ist Gurskys Methode, 
den Betrachter in den Bann zu schlagen und auf 
ein Problem aufmerksam zu machen: in diesem 
Fall die Zerstörung der Umwelt durch die Verun-
reinigung des Flusses. Der Fotograf ist also nicht 
nur Künstler, sondern gleichzeitig Dokumentartor 
und Kommentator. Architekturen, Innenräume und 

Landschaften sind Gurskys Hauptmotive, er fängt 
sie aus unterschiedlichen Blickwinkeln ein, mal 
aus der Vogelperspektive, mal aus der Nahsicht 
und berührt dabei verschiedene Themenkreise: 
Ich sehe auf einem Bild nicht das, was tatsächlich 
gezeigt wird, sondern eher das, was allgemein in 
unserer Welt passiert.

Andreas Gursky, geboren in Leipzig 1955, wuchs 
in Düsseldorf auf. Er studierte 1977–1980 an der 
Folkwang-Schule Essen, wechselte später an die 
Kunstakademie Düsseldorf, wo er sein Studium 
als Schüler bei Bernd Becher (1931–2007) 1987 
abschloss. Zusammen mit anderen Meisterschü-
lern Bernd Bechers, wie zum Beispiel Thomas 
Struth (geb. 1954), zählt Gursky zu den Mitglie-
dern der Düsseldorfer Photoschule, geprägt 
durch den dokumentarisch distanzierten Blick auf 
die Welt des Ehepaares Hilla und Bernd Becher. 
Dabei bearbeitet Gursky seine Fotografien digital 
nach, gelegentlich setzt er sie auch wie Collagen 
zusammen. Gursky gehört zu den bekanntesten 
zeitgenössischen Fotografen. Seine erste deutsche 
Einzelausstellung fand 1985 in Köln statt, es folgten 
zahlreiche internationale Ausstellungen, im Jahre 
2001 im Museum of Modern Art in New York.

Ergänzende Literatur
Beat Wismer (Hg.): Andreas Gursky, 
Bangkok. Ausstellungskatalog And-
reas Gursky. Düsseldorf Stiftung 
Museum Kunstpalast 2012/13, 
Göttingen 2012

Andreas Gursky: 
Bangkok II, 2011
Inkjet Print, 307×237cm, Sammlung HGN
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von PIET BOHL
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WATER   (englisch)AQUA   (italienisch)

水 (chinesisch)هايم(arabisch)

(persisch) بآ 

Воды (russisch)

Nước   (vietnamesisch)

Woda   (polnisch)Vatten   (schwedisch)

Νερό (griechisch)

(jüdisch)   רעס אַוו

H2O  (chemische Formel)WASSER (deutsch)

Joan Miró: Feuerwerks-Triptychon 2, 1974

Hermann Nitsch: Schüttbild, 1998
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Die Farbtöpfchen werden mit viel 
Wasser, das mit dem dicken Haar-
pinsel auf die Töpfchen getropft 
wird, gut eingewässert. Dadurch 
lösen sich die Pigmente im Was-
ser und können besser vom Pinsel 
aufgenommen werden. Gleichzeitig 
mischen sich bereits benachbarte 
Farben. Dieser zusätzliche Effekt ist 
durchaus gewünscht.

Jetzt wird das Aquarellpapier (er-
satzweise auch festes Papier) mit ei-
nem Schwamm befeuchtet. Wenn 
es sich zu sehr wellt, sollte es auch 
auf der Rückseite befeuchtet wer-
den. Je nasser das Papier ist, des-
to mehr fl ießt der Farbtupfen aus.

Nun kann mit einem dicken Haar-
pinsel (Nr. 10 oder größer) von gu-
ter Qualität (z. B. Vernissage oder 
da Vinci) die Farbe aufgesaugt wer-
den. In den Töpfchen wird die Farbe 
gemischt, weil dadurch mehr Farb- 
pigmente aufgenommen werden. 
Um zartere Farben zu gewinnen, 
kann man natürlich auch auf dem 
Deckel des Farbkastens mischen.

Die Farbe wird locker aufgetra-
gen. Man beobachtet, wie die Far-
be fl ießt. Je öfter man aquarelliert, 
desto besser kann man einschät-
zen, wie die Farbe auf dem feuchten 
Untergrund reagiert, und desto ge-
zielter kann man den Zufall für sich 
nutzen. Der Pinsel wird dabei wei-
ter hinten gehalten. Es dürfen weiße 
Stellen frei gelassen werden.

Durch das Kippen des Blattes kann 
man Farbe herunterlaufen lassen, 
was in der Aquarelltechnik bewusst 
eingesetzt werden kann. Hier sieht 
man unterschiedliche Farbverläu-
fe, die durch die jeweilige Feuch-
tigkeit des Untergrunds hervorge-
rufen wurde.

Arbeitsanleitung zum Aquarellmalen
von ELISABETH HASLAUER
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Nun werden alle drei 2 m-langen Latten am oberen Ende mit einem 10-mm-Bohrer durchbohrt. Als Be-
festigung der haltenden Schnur kann man Restholz verwenden, hier (s. Abbildung) ist es geschnitztes 
Astholz aus der Restekiste. Auch dieses wird durchbohrt. Man kann die drei Latten nun verschnüren, 
indem man einmal die Schnur hin und wieder zurück fädelt. Weil die Staffelei etwas gespreizt stehen soll, 
wird nicht ganz eng geknotet. 

Möchte man die Staffelei 
ganz eng zusammenstellen, 
um sie zu lagern, kann die 
Querlatte ein- oder beidseitig 
herausgezogen werden.

Nun ist die Staffelei fertig! 
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Eine Staffelei bauen
von PIET BOHL

MATERIAL

 � Für eine einfache Staffelei 
braucht man drei Dachlatten 
in 2 m Länge (48 ×24 mm) 
sowie noch einmal 50 cm 
selbiger Lattensorte. 
Diese vierte Dachlatte wird 
nachher für die Leinwand-
Auflage verwendet; sie reicht 
für die Auflagen von vier 
Staffeleien. 

 � Die Kosten für eine Staffelei 
belaufen sich auf etwa € 3,–, 
da eine Latte ca. € 0,78 kostet. 

 � Zusätzlich dazu benötigt 
man nur noch etwas Schnur 
und ein Rundholz in 
ca. Ø 10 mm als Dübel.  

Nun an den Enden der 50-cm-Latte in jeweils 12 mm von den Seiten die 
Stelle für das Sackloch markieren und vorstechen. Für ein 10-mm-Rund-
holz am besten in 9,9 mm bohren, 30 mm tief. (Hat man den passenden 
Bohrer nicht, geht es auch in 10 mm, da das Rundholz ja verleimt wird.) 
Das Rundholz zweimal auf 60 mm ablängen und arrondieren. 

Als erstes längt man sich 50 cm einer Latte ab. An zwei weiteren Latten 
markiert man 110 cm (diese Höhe ist gut für größere Schülerinnen und 
Schüler). Mithilfe des Anschlagwinkels werden beide Latten angerissen.

Die 2 m-langen Latten werden in der Höhe 110 cm mit 10 mm ebenfalls 
30 mm tief mit etwas Zulage gebohrt. Die Rundhölzer werden nicht 
verleimt, so bleiben sie steckbar. Nach dem Abbinden kann man das 
vordere Dreieck der Staffelei schon einmal testweise zusammenstecken.
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WASSER MALEN 
Wasser zu malen oder zu zeichnen, ist auch für Könner aus gesprochen schwer, 
da es gleich drei Problemfelder enthält: 
• die Spiegelung (Licht- und Gegenstandsrefl exionen auf der Oberfl äche)
• die Bewegung (Wind oder Gezeiten bewegen das Wasser) 
• die Transparenz (Wasser ist durchsichtig)

Einen Wasserfall malen

1. Tipp: Ausrichtung der Pinselstriche senkrecht
 Male mit senkrechten Pinselstrichen, teils streichend und 

teils tupfend. So entsteht der Eindruck, dass dein Wasser 
die Felswand herunter fl ießt (streichen) und sich an man-
chen Stellen schäumend, spritzend an Felsvorsprüngen 
bricht (tupfen).

2. Tipp: Benutze folgende Farben:
 Weiß, gebrochenes Weiß mit Anteilen der Farbe der Fels-

wand, stellenweise ein helles Blau, dunklere Felswandfarbe. 

 Trage diese Farben wie oben beschrieben nach Belieben 
abwechselnd auf. Achte darauf, dass sich das Wasser des 
Wasserfalls zumeist in einem See am Fuß des Felsens sam-
melt. Male den See mit waagerechten Pinselstrichen, den 
Wasserfall mit senkrechten und im Übergang tupfst du wei-
ße Farbe. Richtung See ist sie weißer und dichter, nach oben 
hin sind es nur noch einzelne Tupfen.
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Carl Blechen: Wasserfälle bei Tivoli, um 1830, Öl auf Leinwand, 50×46 cm, 
Nationalgalerie, Staatliche Museen zu Berlin
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Jacob van Ruisdael: Die Windmühle von Wijk bij Duurstede, um 1670, 
Öl auf Leinwand, 83×101cm, Rijksmuseum, Amsterdam
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Claude Monet: Impression, Sonnenaufgang, 1872, Öl auf Leinwand, 48×63 cm, 
Musée Marmatton, Paris

Wasserfl ächen in Landschaftsbildern (Meer, Fluss, See …) malen/zeichnen

1

Tipp: Ausrichtung der Pinselstriche waagerecht 
Male mit deinem Pinsel immer waagerecht. Der sichtbare Verlauf der waage-
rechten Pinselstriche lässt das Wasser als liegende Fläche erscheinen. Achte 
auch auf die waagerechten Pinselstriche, wenn ein Gegenstand (z. B. ein Boot) 
auf der Oberfl äche schwimmt und male nicht um den Gegenstand herum.

2

Tipp: Verschiedene Farben des Wassers als breite Farbfelder anlegen
Wähle mehrere verschiedene Farben aus dem Farbbereich Blau, Grün, Violett 
oder auch Braun und trübe sie etwas mit Weiß oder Hellgrau ein. Trage sie wie 
breite Farbbänder oder Flecken auf und vertreibe die Ränder von der einen zur 
anderen Farbe ganz weich.

3
Tipp: Wellen auf dem Wasser – fl ach kurven
Auch die Wellen auf dem Wasser unterliegen dem Prinzip des Waagerechten. 
Kurve also deine Wellen nicht zu stark nach oben, sondern weich, fl ach und 
breit.

4

Tipp: Wellen auf dem Wasser – mit getrübtem Weiß tupfen
Die weiße Farbe erhalten Wellen in der Natur durch das Schäumen und Sprit-
zen des Wassers. Ahme es nach, indem du dein getrübtes Weiß (Weiß mit Grau 
und / oder der Farbe des Wassers abmischen) nur mit der Spitze deines Borsten-
pinsels aufnimmst, deinen Pinsel senkrecht hältst und eine Kurve / Welle tupfst. 
Abschließend kannst du im unteren Wellenbereich noch einmal zart quer darü-
ber streichen.

5

 Tipp: Wellen auf dem Wasser – mit der abgedunkelten Farbe des Wassers 
in die Wasserfl äche malen (Wellental) 
Nicht jede Welle trägt auch eine Schaumkrone. Diese fl acheren Wellen wirken 
am unteren Wellenrand – also im Wellental – dunkel. Du kannst sie malen, in-
dem du deine jeweilige Farbe des Wassers ein wenig mit Schwarz abmischst 
und mit einem dünnen Haarpinsel irgendwo in deine Wasserfl äche Wellen hi- 
neinmalst. Auch die Schaumkronenwelle kannst du an den Rändern rechts und 
links mit einer dunklen Wellenfarbe auslaufen lassen.

6

Tipp: Anzahl der Wellen auf der Wasserfl äche rhythmisch setzen
Male deine Wellen nicht gleichmäßig verteilt wie ein Muster. Das wirkt unnatür-
lich, denn Wind und Gezeiten bewegen das Wasser nicht an allen Stellen gleich-
mäßig. Bemühe dich darum, einige Wellen enger aneinander zu setzen, ande-
re weiter auseinander und einige Stellen bleiben wellenlos.

7

Tipp: Die Größe der Wellen ist unterschiedlich – vorn größer, hinten kleiner
Damit deine Wasserfl äche perspektivisch – also scheinräumlich – wirkt, beach-
te, dass deine Wellen im Vordergrund größer und im Hintergrund kleiner sind. 
Im weit entfernten Hintergrund, etwa eines Meeres, sind keine Wellen mehr zu 
erkennen.

8

Tipp: Refl exionen auf der Wasseroberfl äche in Farben der Uferbegrenzung
Durch die Spiegelwirkung der Wasseroberfl äche nimmt das Wasser die Farbe 
der Uferbegrenzung (z. B. Bäume, Pfl anzen, Häuser etc.) oder des Objektes, 
das auf der Wasseroberfl äche schwimmt (z. B. ein Boot) an. Diese andere Far-
be malst du in dein Wasser entweder in waagerechten Flecken mit hinein oder 
du malst alles „auf dem Kopf stehend“ ab. Zum Vordergrund hin werden diese 
Spiegelungen etwas breiter.
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