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Sabine Elsa Müller

Vom inneren Leuchten der Bilder

Es ist das Licht. Zu allen Zeiten wurde es besungen, 
das Licht, das die Dinge sichtbar macht und zum Leben 
erweckt. Das »Es werde Licht!« der Genesis, Homers 
rosenfingrige Morgenröte, das Licht der Erkenntnis, der 
Denker, und, natürlich, der Maler. Ohne Licht gibt es keine 
Farbe. Martin Streit prüft diese Zusammenhänge. Wie das 
Licht die Dinge in Erscheinung bringt. Darum geht es ihm in 
all den Jahren, Bild um Bild. Die Mittel sind bekannt: Pinsel, 
Ölfarbe, Leinwand und andere Bildträger wie Holz, Papier 
und – Fotografie. Streit nennt die Fotografie »Malerei 
mit anderen Mitteln«. Doch dazu später. Bleiben wir 
zunächst bei der Malerei, mit der alles anfing. Betrachten 
wir eines seiner Bilder, eines dieser Stillleben mit Schalen, 
Bechern, Häusern, Früchten oder einfach nur Kugeln. 

Beginnen wir mit einem kleinen Querformat, das einen 
einzigen Gegenstand zeigt, eine blaue Kugel, sonst 
nichts. Innerhalb des Bildrechtecks eher zurückhaltend 
positioniert, es in keiner Weise ausfüllend, liegt diese 
Kugel still da, aus dem Zentrum herausgerückt, Ton in 
Ton, Blau in Blau, ohne Komplementärkontraste, ohne 
Horizontlinie oder andere räumliche Verweise. Und 
doch ist es diese unspezifische Kugel, die aus der fast 
monochromen Fläche einen Bildraum macht, der vor 
Intensität nur so vibriert. Die Fläche innerhalb der vier 
Bildkanten ist durch dieses Wenige bis zum Rand mit einer 
atmosphärischen Spannung gefüllt, die sich körperlich 
wahrnehmen lässt und aus der Beziehung zwischen 
Bildraum und Bildgegenstand herrührt. Daraus, und nur 
daraus, aus der feinststofflichen Interaktion zwischen Figur 
und Grund – aus der Summe einer bestimmten Art der 
Verteilung von Farbe auf einem Bildträger – entwickelt sich 
dieses Summen, dieser Klang als sinnlich wahrnehmbare 
Erscheinung von etwas jenseits aller Beschreibung.
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Die Vorstellung einer Räumlichkeit ist in diesem Bild 
zwar nicht ausformuliert, aber auf vielfältige Weise 
angelegt. Schon das sehr in die Horizontale gedehnte 
Querformat wirkt wie ein Panoramablick in etwas 
Räumliches. Einige kräftige horizontale Linien in der 
rechten Bildhälfte lenken den Blick darauf, dass die 
Pinselführung für den Bildgrund insgesamt überwiegend 
horizontal verläuft. In der für Martin Streit typischen 
dünnflüssigen und transparenten Malweise entsteht 
allein schon dadurch ein Tiefenraum. Der offenporige 
Farbauftrag lässt die Leinwand atmen. In diesem Farbraum 
erscheint nun ein Gegenstand, der sich in Farbigkeit 
und Malduktus in den Hintergrund einbettet, sich aber 
auch davon abgrenzt. Zum einen durch seinen Schatten. 
Es ist nur ein kleiner Tupfer in dunklerem Blau, der sich 
am rechten unteren Rand unter die Kugel schiebt und 
ihr an dieser einzigen Stelle Kontur verleiht. Aber das 
genügt, um ihr Halt, Bodenhaftung und eine Auflage 
zu bieten. Ohne diesen Schatten schwebte die Kugel 
in der Luft; durch ihn wird der Raum definiert. An den 
Rändern unscharf, gewinnt die Kugel Plastizität aus der 
Art der Pinselführung, die im Gegensatz zum streifigen 
Hintergrund kreisend und tupfend ausgeführt ist. Ihre 
Modulation, ihre Rundung, ist eine Emanation des 
Lichts (wie ihre räumliche Fixierung ein Geschenk des 
Schattens). Und mit dem Licht kommt die Farbe, die an 
keiner anderen Stelle so leuchtet wie in diesen hellblauen, 
mit Weiß ausgemischten Lichtreflexen. Tatsächlich sind 
diese Farben auch in der gesamten Hintergrundfläche 
zu finden. Sie verweben die Kugel mit dem Raum. Die 
Kugel ist nicht an und für sich, sie ist nur in Verbindung 
mit diesem Raum, in Beziehung zu ihm gegenwärtig. 
Insofern ist das Bild eine in sich geschlossene Einheit.

Im Gespräch betont Martin Streit immer wieder, wie 
langwierig der Entstehungsprozess seiner Bilder sei. 
Das mag einerseits erstaunen, erweckt der flüssige 
Farbauftrag doch eher den Eindruck einer schnellen, 
spontanen Malerei. Andererseits gibt es diese alles 

entscheidenden Stellen – der kleine Schattenfleck, die 
Lichter auf der Kugeloberfläche und ihre Reflexe innerhalb 
des Bildgevierts. Und das ist der Punkt. Hier kommt 
es auf größte Präzision an, auf »Differenzierungen im 
µ-Bereich«.� An diesen Stellen liegt es in der Lichter und 
Schatten setzenden Pinselspitze, dem Bild wahrhaftes 
Leben einzuhauchen, es als etwas Wirkliches und 
Relevantes kenntlich zu machen und zum Strahlen zu 
bringen. Malerei definiert sich in diesem kleinen Stillleben 
als Vermögen, die Darstellung einer Kugel zu verwandeln 
in eine materialisierte Imagination eines Gegenstandes 
als etwas Einzigartiges, dessen Form, Farbe und Präsenz 
sich genau in diesem Moment an diesem Ort so zeigt. 
Die Betrachtung erzeugt eine emotionale Berührung.

Es ist nicht der Gegenstand, der uns ergreift. Das 
Motiv ist ein Vehikel für etwas Anderes. Davon ging 
schon Paul Cézanne aus, wenn er die Einschränkung 
des Motivs empfahl: »Alles in der Natur modelliert sich 
wie Kugel, Kegel und Zylinder. Man muss lernen, nach 
diesen einfachen Figuren zu malen, dann wird man alles 
machen können, was man will.«� Streit studierte sehr 
genau Cézannes Farbraum und Formenvokabular und 
bleibt, wenn auch mit unterschiedlichen bildnerischen 
Akzenten, diesem Regelwerk eng verbunden. Aber neben 
den auf geometrische Grundformen zurückzuführenden 
Häusern, Bechern, Kugeln und Schalen gibt es in seinen 
Bildern auch noch ein anderes Thema: die menschliche 
Figur. Immer schon zählte auch die Auseinandersetzung 
mit der Darstellung des Menschen zu Streits Anliegen. Mit 
der Fotografie gewinnt sie innerhalb seines Oeuvres ein 
größeres Gewicht. Die Fotografie richtet sich stärker auf 
die Außenwelt als die Malerei. Bei seinen Streifzügen mit 
der Kamera entdeckte der Maler neue Sujets und etwas 
anderes, das hier in das Bild kommt: die Bewegung.

In vielen Fällen korreliert die aufnahmetechnisch 
bedingte Weichzeichnung mit einer Bewegungsunschärfe. 
Die Figur wird in der Bewegung eingefroren und in 
einem erregenden Moment kurz vor ihrem Verschwinden 

1 Martin Streit im 
Gespräch mit der 
Autorin, am Beispiel des 
Problems der malerischen 
Darstellung von Äpfeln, 
konkret der Stelle, an 
dem die verschiedenen 
Farben der Schale 
aneinanderstoßen, in 
einem Stillleben von Jean 
Siméon Chardin.
2 Paul Cézanne, zitiert 
nach: Walter Hess, Das 
Problem der Farbe in den 
Selbstzeugnissen der 
Maler von Cézanne bis 
Mondrian, München 1993, 
S. 27
3 ›Lichtkammer. Martin 
Streit im Gespräch 
mit Justus Jonas‹, in: 
Lichtkammer. Katalog 
anlässlich der Installation 
LICHTKAMMER, einer 
begehbaren Camera 
Obscura, auf dem 
Roncalliplatz in Köln 
im September 2014, 
Heidelberg/Berlin 2014, 
S. 10
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festgehalten. Auch Martin Streits Interesse an der 
Fotografie erklärt sich ursprünglich aus der maßgeblichen 
Rolle des Lichts in diesem Werk. Es war die besondere 
Lichtstimmung der Stadt Paris in ihren winterlichen 
grau-beige Tönen, die ihn animierte, sich intensiver 
mit Schwarzweißfotografie zu beschäftigen.� Aus 
Unzufriedenheit mit den konventionellen Abzügen der 
Fachlabore richtete er sich eine eigene Dunkelkammer ein 
und entdeckte beim Experimentieren schließlich das Prinzip 
der Camera Obscura. 2010 entwickelter er ein Arbeitsgerät, 
welches die klassische Camera-Obscura-Technik mit 
der digitalen Technik kombiniert. Damit gelingen ihm 
Fotografien auf einem Niveau, das die Grenzen zur Malerei 
nivelliert. In der Camera Obscura ist das Licht nicht Thema, 
sondern unmittelbares Bildmedium. Es erzeugt unscharfe 
Fotografien, auf denen sich die Gegenstände ähnlich 
malerisch auflösen wie bei Streits Stillleben in Öl auf 
Leinwand. Der Maler wird weniger zum Fotografen, als dass 
er seiner Palette das Licht zur unmittelbaren Bilderzeugung 
hinzufügt. Er malt mit dem Licht und entwickelt diese 
Lichtbilder in der digitalen Bildbearbeitung weiter. So 
kann das Motiv aus dem Umraum isoliert, störende Details 
können entfernt, die lichtdurchglühten Farben weiter 
zugespitzt werden. Im unscharfen Bild der Camera Obscura 
geht mit der fortschreitenden Entmaterialisierung der 
Körper eine Auflösung der räumlichen Orientierung einher.

Damit kommt auch der zeitliche Aspekt ins Spiel. 
Die Fotografie behauptet nicht nur, dass das, was 
wir hier sehen, tatsächlich einmal war. Sie sagt uns 
auch, dass es längst verschwunden ist. Hinter dem 
dargestellten Motiv zeigt uns jede Fotografie, »daß 
das am schmerzlichsten bewegende, irrationalste, 
geheimnisvollste und der Assimilationsfähigkeit am 
weitesten entzogene Phänomen – die Zeit selbst ist«.� 
Ein flüchtiger Moment, dessen Vergänglichkeit gerade 
durch die Unschärfe der Aufnahme betont wird. „Vor 
allem aber besitzt ein unscharfes Foto den Vorzug, als 
authentisch angesehen zu werden.«� Die Unschärfe 

lässt das Foto als Ergebnis besonderer Umstände 
erscheinen, unter denen dieser außergewöhnliche 
Moment festgehalten worden ist und die Tatsache, dass 
es uns trotz dieser Unschärfe präsentiert wird, verweist 
auf die Einzigartigkeit, die in diesem Moment liegt. 

Tatsächlich leuchtet in diesen Fotografien das Leben 
auf, eine ungeheure Energie bricht sich Bahn, ein 
geheimnisvolles Flimmern und Flirren. Martin Streits 
Fotografien feiern das Leben. Ein spielendes Kind 
am Strand, gehalten vom Lichtband der glitzernden 
Schaumkronen, wird zum Sinnbild einer glücklichen 
Kindheit. Die Fotografie verbindet sich mit eigenen 
Erinnerungen und Sehnsüchten. Jeder von uns kann sich 
in diesem Kind gespiegelt finden. All diese blitzlichtartig 
aus dem Menschenstrom festgehaltenen Männer, Frauen 
und Kinder bleiben in der Fotografie gegenwärtig. Wie 
Geister tauchen sie aus dem Dunkel auf und erwachen 
in einer mitreißenden Performance für den Zeitraum 
der Aufnahme zum Leben. »Die PHOTOGRAPHIE ist, 
wörtlich verstanden, eine Emanation des Referenten. 
Von einem realen Objekt, das einmal war, sind Strahlen 
ausgegangen, die mich erreichen, der ich hier bin; die 
Dauer der Übertragung zählt wenig; die Photographie 
des verschwundenen Wesens berührt mich wie das 
Licht eines Sterns. Eine Art Nabelschnur verbindet den 
Körper des photographierten Gegenstandes mit meinem 
Blick: das Licht ist hier, obschon ungreifbar, doch ein 
körperliches Medium, eine Haut, die ich mit diesem oder 
jener teile, die einmal photographiert worden sind.«� 

Wie in der Malerei ist das Licht auch in der 
Fotografie das lebensspendende Medium an sich, 
da es die Phänomene erst sichtbar macht. Auf 
diese alltäglichen Phänomene richtet Martin Streit 
seinen und unseren Blick, um ihre Schönheit und ihr 
inneres Leuchten hervorzuzaubern. Etwas wird aus 
dem Strom der Zeit herausgelöst, um wie in einem 
letzten Aufleuchten vor dem Erlöschen in seiner 
Einzigartigkeit festgehalten und betrachtet zu werden. 

4 Susan Sontag, On 
Photography, New York 
1977, zitiert aus: Über 
Fotografie, Frankfurt a.M. 
1987, S. 56
5 Wolfgang Ullrich, Die 
Geschichte der Unschärfe, 
Berlin 2009, S. 125

6 Roland Barthes,  
Die helle Kammer, 
Frankfurt a.M. 1985, S. 91
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Sabine Elsa Müller

On the inner luminosity of pictures

It is the light. Throughout all time, it has been revered: 
the light, which makes things visible and brings them to 
life. The “Let there be light” of Genesis, Homer’s rosy-
fingered dawn, the light of understanding, of thinkers and, 
of course, of painters. Without light there can be no colour. 
Martin Streit explores these relationships. How light causes 
things to appear. It is this that has concerned him, year on 
year, picture after picture. The means are familiar: brushes, 
oil paint, canvas and other media, such as wood, paper and 
– photography. Streit calls photography “painting by other 
means”. But more on this later. For now, let us stay with 
painting, which is where it all began. Let us consider one 
of his pictures, one of these still lifes with bowls, beakers, 
houses, fruits or simply only balls. 

Let us begin with a small work in horizontal format which 
portrays a single object, a single blue ball, pure and simple. 
Within the pictorial rectangle, rather reticent in aspect, 
taking up just a fraction of the canvas, the ball sits there 
quietly, off-centre, tone on tone, blue on blue, without a 
complementary contrast, without a horizontal line or other 
spatial reference.

And yet, this generic ball creates a pictorial space 
from the almost monochrome surface that verily vibrates 
with intensity. This small thing fills the space inside the 
four edges of the picture to its limits with an atmospheric 
tension that can be physically sensed and arises from the 
relationship between the pictorial space and the depicted 
object. It is from this, and from this alone, from the super-
subtle interplay of figure and ground – from the product 
of the specific distribution of paint on medium – that this 
hum, this noise, emerges as a sensory manifestation of 
something beyond all description.
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At these places it lies with the brush tip, by placing 
light and shadow, to breathe true life into the picture, to 
articulate it as something real and relevant, and to give 
it radiance. Painting is defined in this small still life as 
the capacity to transform the rendering of a ball into a 
materialised imagination of an object as something unique, 
whose form, colour and presence are revealed in this way 
at this exact moment, in this place. To contemplate it is to 
be emotionally affected.

It is not the object that touches us. The motif is a 
vehicle for something else. This was already assumed 
by Paul Cézanne, when he recommended the paring 
down of motifs: “Everything in nature is formed upon 
the sphere, the cone and the cylinder. One must learn to 
paint these simple figures and then one can do all that 
he may wish”� Streit studied Cézanne’s vocabulary of 
colour and form in detail and remains, albeit with different 
artistic emphases, closely associated with these rules. But 
alongside the houses, beakers, balls and bowls deriving 
from basic geometrical shapes, his pictures also feature 
another theme: the human figure. The exploration of the 
human form has always been among Streit’s pictorial 
preoccupations. Through photography it occupies a 
growing place within his oeuvre. Photography is directed 
more strongly at the outside world than painting. During 
the forays with his camera, the artist discovered new 
subjects, as well as something else that comes into play 
here: movement.

In many cases the blurring caused by technical 
photographic reasons correlates with the blur of motion. 
The figure is frozen in motion and captured in an expressive 
moment just before they disappear. Martin Streit’s 
interest in photography is also originally explained by the 
significant role of light in this art form. It was the particular 
atmosphere of the light in Paris with its wintry grey-beige 
hues that inspired him to work more seriously on black-
and-white photography.� Dissatisfied with the conventional 
prints from professional labs, he set up his own darkroom 

2 Quoted from a letter 
by Paul Cézanne to Émile 
Bernard, Aix-en-Provence, 
15 april 1904
3 ’Lichtkammer. Martin 
Streit in conversation 
with Justus Jonas‘, in: 
Lichtkammer. Catalogue 
accompanying the 
LICHTKAMMER installation, 
a walk-in camera obscura 
set up in Roncalliplatz, 
Cologne in September 
2014, Heidelberg/Berlin 
2014, p. 10

Although the sense of three-dimensionality is not fully 
concretised, it is conveyed in a variety of ways. The very 
elongated horizontal format in itself feels like a panorama 
view of something spatial. Several strong horizontal lines 
in the right half of the picture draw attention to the fact 
that the brushwork for the background is largely horizontal. 
The mere use of thin, runny paint with the transparency 
typical of Martin Streit alone creates depth. The open-
pore paint layer allows the canvas to breathe. Inside this 
colour space an object now assumes shape, embedded 
in the background in terms of colour and brushwork but 
also differentiated from it. One way this is achieved is by a 
shadow. This is only a small dab in a darker blue, tucked in 
under the ball at its bottom right-hand edge and providing 
its only contour. But this is enough to give it solidity, to 
ground and support it. Without this shadow, the ball is 
suspended in mid-air; by it, the space is defined. Blurred 
around the edges, the ball obtains plasticity from the 
chosen brushwork which, in contrast to the background’s 
streaks, is applied with circular strokes and stippling. 
The ball’s modulation, its roundness, is an emanation of 
the light (just as its spatial definition is bestowed by the 
shadow). And with the light comes the colour, which is 
nowhere more luminous than in the light reflections of 
light-blue mixed with white. These colours can actually 
be found throughout the background as well. They meld 
the ball with the space. The ball is not in and of itself; it is 
present only in conjunction with this space and in relation 
to it. In this respect the picture is a self-contained unit.

In conversation Martin Streit repeatedly stresses the 
painstaking creative process behind his pictures. While 
this may on the one hand come as a surprise, given how 
the fluidity of execution is somewhat suggestive of a rather 
quick and spontaneous approach, on the other there are 
these crucial elements – the small patch of shadow, the 
light on the ball’s surface and its reflections within the 
overall composition. And this is the point: this calls for  
the utmost precision, for “differences on a micron scale”.� 

1 Martin Streit in 
conversation with the 
author, illustrating the 
problem of painting 
apples, specifically the 
place where the various 
skin colours meet, in a 
still life by Jean Siméon 
Chardin.
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and while experimenting eventually discovered the principle 
of the camera obscura. In 2010 he developed a working 
device that combines the conventional camera obscura 
mechanism with digital technology. With it he successfully 
creates photographs on a level that dismantles the 
boundaries between photography and painting. In the 
camera obscura light is not the subject, but is a direct 
picture medium. It generates blurred photographs in which 
the objects dissolve visually in a way similar to Streit’s still 
lifes in oil on canvas. The artist is not so much becoming 
a photographer as that he is adding the light to his palette 
and using it for direct picture creation. He paints with the 
light and further enhances these photographs using digital 
image processing. Thus, the motif can be isolated from its 
surroundings, intrusive details can be removed, and the 
light-suffused colours can be further heightened. In the 
fuzzy image of the camera obscura the bodies’ progressive 
dematerialisation goes hand in hand with an erosion of 
spatial orientation. 

The temporal aspect also plays a role here. Photography 
not only asserts that the picture we are looking at once 
actually existed. It also tells us that it has long since 
disappeared. Behind the depicted motif, each photo shows 
“what was most brutally moving, irrational, unassimilable, 
mysterious—time itself”.� A fleeting moment whose 
transience the fuzziness of the picture only serves to 
emphasise. “Above all, however, a blurred photo has the 
advantage of being regarded as authentic.”� The indistinct 
image makes the photo appear as the product of particular 
circumstances in which this exceptional moment has been 
captured, and the fact of its presentation despite this 
blurring speaks of the uniqueness encapsulated in that 
moment. 

In fact life becomes illuminated in these photographs, 
a tremendous energy breaks forth, a mysterious shimmer 
and flicker. Martin Streit’s photographs celebrate life. A 
child playing on the beach against the band of light of 
a glistening wave crest becomes a symbol of a happy 

4 Susan Sontag, On 
Photography, New York 
1977
5 Wolfgang Ullrich, Die 
Geschichte der Unschärfe, 
Berlin 2009, p. 125
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childhood. The photograph coalesces with personal 
memories and desires. Each of us can find ourselves 
reflected in this child. All these men, women and children, 
captured flash-like from the tide of humanity, remain 
present in the photo. Like ghosts, they emerge from the 
darkness and come alive in a captivating performance for 
the time in which the photo is taken. “The photograph is 
literally an emanation of the referent. From a real body, 
which was there, proceed radiations which ultimately 
touch me, who am here; the duration of the transmission 
is insignificant; the photograph of the missing being will 
touch me like the delayed rays of a star. A sort of umbilical 
cord links the body of the photographed thing to my gaze: 
light, though impalpable, is here a carnal medium, a skin  
I share with anyone who has been photographed.”� 

In photography as in painting, light is the intrinsic life-
giving medium, since it is what makes these phenomena 
visible in the first place. Martin Streit directs his and 
our gaze towards these everyday occurrences in order 
to conjure up their beauty and their inner luminosity. 
Something is plucked from the flow of time to be captured 
and regarded in its uniqueness, as if in a final flash before 
extinction.

6 Roland Barthes, Camera 
Lucida, Reflections on 
Photography, Translated 
by Richard Howard, p. 80, 
New York, 1981





86 87

MARTIN STREIT

1964 
geboren / born in Koblenz

1983–86 
Ausbildung zum Kunstglaser /  
Art glazier apprenticeship in Trier

1988–90 
Kunstakademie Münster, Freie Malerei

1990–95 
Kunstakademie Düsseldorf,  
Studium der Malerei / Study of painting, 
bei / with Prof. Gotthard Graubner

1995
Meisterschüler / Masterstudent

Lebt und arbeitet / lives and works in Köln/
Cologne und / and Andernach-Kell



88 89

Stipendien
Scholarships

1989 
Förderpreisträger / Sponsorship Award 
Kunstakademie Münster

1993 
Reisestipendium / Travel scholarship 
Kunstakademie, Düsseldorf

1999 
Casa Baldi, Olevano Romano 
(Dependance der / of Villa Massimo, Rom)

2003 
Cité internatioale des Arts Paris

2008 
Lehrauftrag für Farbgestaltung / Lectureship 
for colour design, Hochschule Niederrhein, 
Krefeld

2010 
Gastatelier / Guest studio, Raketenstation, 
Museum Insel Hombroich, Neuss

2012 
Einmonatiger Arbeitsaufenthalt / One-month 
work stay, New York

Sammlungen
Collections 

Sammlung der Kunstakademie, Düsseldorf
Sammlung Volker Kahmen, Literatur und 
Kunstinstitut, Insel Hombroich, Neuss
Bruno Goller Archiv, Kaiserswerth
Stiftung Insel Hombroich, Neuss
Pfalzgalerie Kaiserslautern (Ständige 
Sammlung / Permanent collection)
IKB Bank, Düsseldorf
Kunstsammlung des Landes Rheinland-Pfalz

Kuratorische Tätigkeiten
Curatorial activities 

2002–2010 
Künstlerischer Berater für die Neupräsentation 
des / Artistic advisor for the new presentation 
of the Museum Schnütgen, Köln

2021 
Museum Insel Hombroich, Auswahl und 
Neupräsentation aus dem Bestand der / 
Selection and new presentation from the 
holdings of the Sammlung Heinrich Heinrich 
Müller, ehemals Atelierhaus Graubner

Einzelausstellungen (Auswahl)
Solo Exhibition (Selection)

1999 
Villa Massimo, Rom

2000 
Von der Heydt-Museum, Wuppertal

2005 
Kunstverein Münsterland, Coesfeld

2012 
Sprungturm Galerie, Boris Becker, Köln 
FIH, Field Institute Hombroich, Raketenstation 
Museum Insel Hombroich, Neuss, Begehbare 
Camera Obscura, Rauminstallation

2014 
Begehbare / Walk-in Camera Obscura, 
Langhaus (Süd) Kölner Dom / South facade 
Cologne Cathedral, Roncalliplatz

2016 
Raum X, London

2016  
Deutsche Bundesbank, Düsseldorf

2003 / 2005 / 2009 / 2013 / 2015
Galerie Cora Hölzl, Düsseldorf

2006 / 2008 / 2011 / 2014 / 2018
Galerie Haus Schlangeneck, Euskirchen

2004 / 2008 / 2013 / 2018
Galerie Villa Goecke, Ralph Kleinsimmlinghaus, 
Krefeld

2018
Galerie Filser & Gräf, München

2018 / 2020
Galerie Esther Verhaeghe, Art Concepts, 
Brüssel

2017 / 2019 / 2021
Galerie Ulf Larsson, Köln

2021
Fields of Tension between Painting and Camera 
obscura Photography in Martin Streit’s Artistic 
Work. An Exhibition Project
Situation Kunst – KUBUS, Bochum
            

Gruppenausstellungen (Auswahl)
Group Exhibitions (Selection)

1990 
Westfälischer Kunstverein, Münster

1997
BASIS, Raketenstation Insel Hombroich,  
Neuss (Kat./Cat.)

2003 
Cité internatioale des Arts Paris

2010 
Museum Pfalzgalerie, Kaiserslautern

2011 / 2013 
Galerie Haus Schlangeneck, Euskirchen, 
Gotthard Graubner und Schüler

2014 
Die Kathedrale, Wallraf-Richarz-Museum,  
Köln

2017 
Museum Insel Hombroich, Siza Pavillion, 
Inkunabeln der Fotografie, aus der Sammlung 
Volker Kahmen, u.a. mit August Sander,  
Bernd & Hilla Becher, Henry Moore, Kiki Smith, 
Wols, Thomas Struth, Walker Evans, Oskar 
Schlemmer, Kurt Schwitters, Simone Nieweg
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Frontispiz
Becher Blau-Violett 2018  
Öl / Holz  
30 × 24 cm

4
Bewegtes Gelb Auckland nz 2020  
Camera Obscura  
Pigmentdruck / Alu-Dibond  
150 × 100 cm

7
Bewegtes Grau-Grün Auckland nz 2020  
Camera Obscura  
Pigmentdruck / Alu-Dibond  
150 × 100 cm

8
Einsame Kugel in Blautönen 2019  
Öl / Leinwand  
20 × 40 cm

16
Grüner Becher 2018  
Öl / Holz  
30 × 24 cm

17
Becher Violett-Grau 2018  
Öl / Holz  
30 × 24 cm

19
Blaue Schale 2018  
Übermalung  
Öl / Papier / Aluminium  
38 × 45 cm

22
Streifenhaus Blau-Grau 2020  
Öl / Leinwand  
30 × 25 cm

23
Becher Silber-Blau 2018  
Öl / Holz  
30 × 24 cm

25
Schwarze Schale im Grün-Blau-Grund 2016  
Öl / Leinwand  
25 × 35 cm

26
Fließende Figur 2016  
Übermalung  
Öl / Papier / Aluminium  
28 × 20 cm

27
Ocker-Rosa-Taubenblau 2021  
Übermalung  
Öl / Papier / Aluminium  
38 × 25 cm

28
Becher Rot-Gelb-Grau 2018  
Öl / Holz  
24 × 18 cm

29
Weiße Tasse 2019  
Übermalung  
Öl / Papier / Aluminium  
30 × 35 cm

30
Magic Bowl 2021  
Öl / Leinwand  
30 × 60 cm

34
Becher Grau-Grün 2018  
Öl / Leinwand  
30 × 25 cm

35
Becher im landschaftlichen Kontext 2017  
Öl / Leinwand  
30 × 25 cm

37
Goldrausch Auckland nz 2020  
Camera Obscura  
Pigmentdruck / Alu-Dibond  
150 × 100 cm

Abbildungsverzeichnis
List of works
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64/65
Wassermelone 2017  
Übermalung  
Öl / Papier / Aluminium  
18 × 26 cm

67
Fließendes Grün im Grau 2020  
Öl / Leinwand  
30 × 35 cm

69
Beiger Mantel Paris 2016  
Camera Obscura  
Pigmentdruck / Alu-Dibond  
180 × 120 cm

70
Haus mit blauem Dach 2016  
Öl / Leinwand  
25 × 30 cm

71
Zitrone 2016  
Öl / Leinwand  
25 × 25 cm

73
Grüner Mantel Amsterdam 2016  
Camera Obscura  
Pigmentdruck / Alu-Dibond  
150 × 100 cm

74
Triefbecher 2018  
Öl / Holz  
24 × 18 cm

75
Basilika 2016  
Öl / Leinwand  
25 × 30 cm

76
Graukugeln auf mattem Blaugrund 2019  
Öl / Holz  
24 × 30 cm

81
Kleiner Junge am Strand Auckland nz 2020  
Camera Obscura  
Pigmentdruck / Alu-Dibond  
100 × 70 cm

82
Hunde am Strand spielend Auckland nz 2020  
Camera Obscura  
Pigmentdruck / Alu-Dibond  
50 × 70 cm

87
Selbstportrait 2017  
Öl / Leinwand 
50 × 40 cm

39
Becher 2018  
Öl / Holz  
24 × 18 cm

39
Becher Schwarz-Blau 2018  
Öl / Holz  
24 × 18 cm

42
Kleine Figur in Blau-Schwarz 2017  
Öl / Leinwand  
26 × 18 cm

43
Der heilige Gral 2018  
Öl / Holz  
24 × 18 cm

45
Rot-Weiß 2017  
Öl / Leinwand  
50 × 40 cm

46
Liv Hamburg 2020  
Camera Obscura  
Pigmentdruck / Alu-Dibond  
70 × 50 cm

47
Goldbecher 2017  
Übermalung  
Öl / Papier / Aluminium  
30 × 22 cm

49
Tänzerin London 2014  
Camera Obscura  
Pigmentdruck / Alu-Dibond  
150 × 100 cm

50
Frescolicht 2018  
Öl / Leinwand  
30 × 25 cm

51
Becher geneigt 2019  
Öl / Leinwand  
26 × 22 cm

52
Rosa-Grün Irland 2019  
Camera Obscura  
Pigmentdruck / Alu-Dibond  
150 × 100 cm

55
Magic Black 2020  
Öl / Leinwand  
35 × 45 cm

56
Gelb gehend Auckland nz 2020  
Camera Obscura  
Pigmentdruck / Alu-Dibond  
150 × 100 cm

57
Im Flow Auckland nz 2020  
Camera Obscura  
Pigmentdruck / Alu-Dibond  
150 × 100 cm

59
Rotes Dach 2017  
Öl / Leinwand  
55 × 45 cm

60
De Chirico Becher 2018  
Öl / Holz  
30 × 24 cm

61
Kugeln Weiß-Braun-Grau 2019  
Öl / Holz  
24 × 30 cm

63
Gehende Wien 2018  
Camera Obscura  
Pigmentdruck / Alu-Dibond  
180 × 120 cm
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