




Eigens für Berlin und für die besondere Architektur der Neuen Na-
tionalgalerie hat die amerikanische Künstlerin Barbara Kruger ein 
eindrucksvolles Werk geschaffen: eine weit in den Raum ausgreifen-
de Textarbeit, die den gesamten Steinboden der Ausstellungshalle 
bedeckt. Sie sind herzlich eingeladen, sich frei auf der Arbeit zu be-
wegen um sich die Texte und Formen zu erschließen. 

Der Großteil der Texte wurde von der Künstlerin selbst verfasst. Vie-
les sind Fragen oder Aufforderungen. „Bitte lachen / Please cry“, 
wie die Ausstellung heißt, ist dabei nicht wörtlich gemeint. Barba-
ra Kruger lenkt mit solchen Sätzen den Blick auf unsere Medien-
welt und auf die sozialen Netzwerke, die von einem Übermaß an 
Nachrichten und Anfragen gekennzeichnet sind. Drei nachdenkli-
che Äußerungen von Schriftstellern hat Barbara Kruger zusätzlich 
in ihr Kunstwerk aufgenommen: Zitate von George Orwell, Walter 
Benjamin und James Baldwin. Näheres finden Sie in dieser Zeitung: 
ein Interview mit der Künstlerin sowie Informationen zu den litera-
rischen Zitaten.

Barbara Kruger kann als eine der einflussreichsten Künstlerinnen 
der Gegenwart gelten. Mit ihren gesellschaftskritischen und femi-
nistischen Arbeiten hat sie die Vorstellungen von Kunst erweitert 
und diese insgesamt politischer werden lassen. Weltweit sind 
Künstler*innen stark von ihrem Schaffen beeinflusst. Hier in der 
Neuen Nationalgalerie verdeutlicht Kruger erneut die Sprengkraft 
ihrer konzeptuellen Ideen. Sie setzt dem so klassischen und stren-
gen Bau eine eigene, signalhafte Ästhetik entgegen – es sind Visu-
alisierungen und Texte, die unsere Kultur und unsere westliche Le-
bensform grundlegend hinterfragen. Es sind Fragen an uns alle. 

Klaus Biesenbach	 Joachim Jäger
Direktor der Neuen Nationalgalerie	 Kurator der Ausstellung
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Especially for Berlin and for the exceptional architecture of the Neue Nationalgalerie, the Amer-
ican artist Barbara Kruger has created an impressive work: a text work extending far into the 
room, covering the entire stone floor of the exhibition hall: You are cordially invited to move 
freely around the work and thus open up the texts and forms. 

Most of the texts were written by the artist herself. Many are questions or prompts; and yet the 
title of the exhibition, “Bitte lachen / Please cry,” is not meant to be taken literally. With such sen-
tences, Kruger draws attention to our media world and to social networks, which are character-
ised by an excess of news and investigations. In her artwork, Kruger additionally included three 
thought-provoking statements by writers: quotes from George Orwell, Walter Benjamin, and 
James Baldwin. You can find more information in this newspaper: an interview with the artist as 
well as information about the literary quotations.

Barbara Kruger can be considered one of the most influential contemporary artists. With her 
socially critical and feminist works, she has broadened our notions of art, making them more 
political overall. Artists worldwide are strongly influenced by her work. Here at the Neue Nation-
algalerie, Kruger once again illustrates the explosive power of her conceptual ideas. She con-
trasts the rather classic and austere building with her own distinct emblematic aesthetics – these 
are visualisations and texts that fundamentally question our culture and our western way of life. 
These questions are for all of us.

Klaus Biesenbach	 Joachim Jäger
Director of the Neue Nationalgalerie	 Curator of the exhibition
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„WIR LEBEN IN EINER 
ZEIT BESCHLEUNIGTER 
EREIGNISSE – VERSTÄRKT 
DURCH DIE MACHT DER 
DIGITALEN MEDIEN“
BARBARA KRUGER IM GESPRÄCH 
MIT JOACHIM JÄGER

JJ	 Wenn man an Dein großes und komplexes Werk 
denkt, das Du in den letzten Jahrzehnten geschaffen hast, 
ist es auffällig, dass Bilder immer eine große Rolle gespielt 
haben. Berühmte Werke wie „Untitled (Your body is a batt-
leground)“ oder „Untitled (Just be yourself)“ oder zuletzt 
das Cover des New Yorker Magazins mit dem Titel „Loser“ 
auf dem Gesicht von Donald Trump, sind jeweils von star-
ken fotografischen Motiven geprägt. Für die Neue Natio-
nalgalerie in Berlin hast Du Dich jedoch entschieden, 
hauptsächlich Texte zu verwenden. Wie kamst Du zu die-
ser Entscheidung?

BK	 Jede Installation die ich mache, wird von ihrem Stand-
ort bestimmt: von der Architektur und der gebauten Umge-
bung, in der sie vorzufinden ist. Also versuche ich zu über-
legen, wie das Betrachten jeweils Bedeutung konstruiert: 
Handelt es sich um eine Fußgänger*innen-Perspektive 
oder um eine Sicht aus dem Auto heraus? Für mich sind Er-
reichbarkeit und Lesbarkeit immer ein großes Anliegen. 
Und bei der Neuen Nationalgalerie dreht sich alles um den 
Innenraum, um eine ebenerdige Betrachtung. Es gibt keine 
Luftaufnahme, in der das Werk in einem Stück zu sehen 
wäre. So hoffe ich also, dass die Art und Weise, wie die Tex-
te und Symbole verwendet werden, die bestmögliche und 
überzeugendste visuelle Dramaturgie ergibt für die Bedeu-
tungen, die ich versuche hier herzustellen.

JJ	 Können wir diese Installation, die Du für Berlin ge-
schaffen hast, als ein Werk verstehen? Oder ist es eine Art 
Zusammenstellung von mehreren Werken? 

BK	 Ja, ich sehe diese besondere Versammlung als ein 
Werk.

JJ	 Was war der Ausgangspunkt für die Arbeit an der Neu-
en Nationalgalerie? War es ein konkretes Zitat oder gab es 
am Anfang mehrere Ideen? Womit hast Du angefangen?IN
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BK	 Nun, mein erster Gedanke galt natürlich der Möglichkeit, in diesem his-
torisch wichtigen Gebäude zu arbeiten, gerade in Bezug auf seine Rolle in-
mitten der Architektur und Kultur von Berlin, von Deutschland und Europa. 
Und was die Texte angeht, hoffe ich, dass ich, indem ich Texte von James Bald-
win, Walter Benjamin und George Orwell einbeziehe, im Grunde genommen 
anrege, sich mit Ideen über Geschichte und Zukunft, über Angst und Hoff-
nung und über die Verwendung und den Missbrauch von Macht zu beschäf-
tigen. Und die Texte, die ich selbst geschrieben habe, sind Fortsetzungen 
eines dauerhaften Anliegens in meiner Arbeit, nämlich zu fragen, wie wir zu-
einander stehen: bei Begeisterung, bei Verachtung, bei all unseren Ordnun-
gen und Hierarchien.

JJ	 Einige deiner Texte, wie „Please Cry“ oder „Bitte lachen“, klingen wie 
eine Aufforderung und sind in einem Nachrichten-Stil geschrieben, den wir 
in den sozialen Medien gewohnt sind. Beziehst Du Dich also ganz konkret auf 
unsere zeitgenössische Kommunikation? 

BK	 Ich versuche, sensibel auf die Möglichkeiten eines Ortes zu reagieren, 
und wie dort welche Bedeutungen produziert werden können. Und ich be-
halte das immer im Hinterkopf. Einige Räume ermöglichen eine längere, 
nachhaltige Betrachtung, während andere eine kürzere, effiziente Herange-
hensweise an die Betrachter*innen vorschlagen. In meiner Arbeit gibt es ver-
schiedene Arten von Texten. Es gibt kürzere Texte in größerer Schrift, die auf 
eine bestimmte grafische Weise funktionieren, und längere Texte, die nach-
haltiger sind und die wirklich nur im Prozess funktionieren, wenn man durch 
den Raum geht, wenn man über die Wörter geht und durch sie hindurch. Und 
die Emojis sind natürlich zu einer Art globaler Kurzform geworden, die in un-
serem gesamten digitalen Universum mitschwingt.

JJ	 Es gibt manchmal eine gewisse Ironie in deinen Texten. Man kann zum 
Beispiel ganz am Ende der Halle in sehr großen Buchstaben lesen: „Ist das 
alles was es gibt?“ Umgeben von all diesen Smileys und Kurznachrichten 
wirkt das recht komisch.

BK	 Offensichtlich gibt es bestimmte Bedeutungen, die diese Texte sug-
gerieren. Aber alle Betracher*innen bringen ihre eigenen Subjektivitäten 
beim Lesen ein. Wir leben in einer Zeit beschleunigter Ereignisse, die durch 
die Macht der digitalen Medien noch verstärkt wird. Und digitale Medien ha-
ben die Fähigkeit, sowohl befreiend als auch schrecklich zerstörerisch zu 
sein. Also versuche ich, das irgendwie deutlich zu machen. Und in gewisser 
Weise steht die Welt immer mehr sinnbildlich für die beständige Verehrung 
von Ruhm, für die wahnsinnige Inflation von Werten, für die ausufernden 
Spekulationen, für die tollwütigen Verschwörungstheorien und die Macht, 
zu bestrafen und zu beschämen. Ich denke also, dass uns dies die digita-
len Medien in beschleunigter Form gebracht haben. Und dies wird über ver-
schiedene Apps, Websites und über die mächtige, aber nicht überprüfbare 
Idee einer „Community“ produziert. Auch durch die Effektivität der Emojis. 
Ich meine, wer hätte gedacht, dass die Texte der Zukunft wie ein Haiku aus-
sehen würden?!

JJ	 Es ist sehr interessant, dass Du Dich hier auf Haiku beziehst, auf diese 
traditionelle japanische Kurzform der Poesie. Mir fällt insgesamt bei Deiner 
Arbeit auf, dass Du Dir bestimmter historischer Formen und Traditionen sehr 
bewusst bist. Ist das auch der Grund, warum Du drei historische Zitate in dei-
ne Installation für Berlin aufgenommen hast?

BK	 Ich habe diese drei Zitate aufge-
nommen, weil ich denke, dass sie über-
zeugende Hinweise sind, wie die Welt 
war und ist. Und sie sind vielleicht heut-
zutage tiefgreifender denn je. Sie können 
relativ schnell gelesen werden, aber ihre 
Bedeutungen sollten nachwirken und bei 
aller Flüchtigkeit, bei allen Freuden und 
Qualen der digitalen Kultur weiterhin 
präsent bleiben.

JJ	 George Orwell schrieb den Roman 
„1984“, aus dem Du zitierst, direkt nach 
dem Zweiten Weltkrieg, sehr unter dem 
Eindruck des Nationalsozialismus in den 
Jahren zuvor. Der Roman ist hierzulande 
sehr prominent und häufig gelesen wor-
den. Nun, im Lichte des russischen Krie-
ges gegen die Ukraine und des totalitären 
Systems Russlands nimmt Dein Zitat 
plötzlich eine sehr zeitgenössische Be-
deutung an… 

BK	 Ja. Es bleibt tragisch, dass diese 
Worte immer noch die Brutalitäten und 
Kämpfe wiedergeben, die seit Jahrhun-
derten andauern. Und obwohl diese Be-
deutungen hier und jetzt mitschwingen, 
darf man die Worte nicht nur als geogra-
phisch oder ortsbezogen verstehen. Ich 
bin sehr misstrauisch, wenn Künstler*in-
nen an einen Ort gehen, an dem sie nicht 
leben, oder nur eine touristische Bezie-
hung zu diesem Ort haben und auf einmal 
große Äußerungen über diesen Ort ma-
chen. Aber ich bin mir der Rolle von Ge-
schichte bewusst und wie sich Unterwer-
fung und Unterdrückung im globalen 
Maßstab abspielen. In einer Deiner E-
Mails sprichst Du davon, dass das Zitat 
von Walter Benjamin pessimistisch sei. 
Ich finde dieses Zitat nicht pessimistisch. 
Pessimistisch im Gegensatz zu was: op-
timistisch? Nein. Ich denke, es verweist 
auf die komplexen Verflechtungen und 
die an Dichte zunehmende Vernetzung 
unseres Alltags und wie sie sich daraus 
so etwas wie Geschichte bildet. Benjamin 
mag sich gefragt haben, was es bedeutet, 
eine Überblicksdarstellung zu schreiben, 
die sogenannte Zivilisation zu dokumen-
tieren und dabei deren Tragödien und 
Qualen nicht mit zu nennen. 

JJ	 Also ist unsere Vorstellung von Zi-
vilisation einseitig, weil sie unvollstän-
dig ist?IN
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BK	 Ich meine hier nicht das Prinzip der Vollständigkeit. Ich denke nur, 
dass es im Leben Momente der Freude und des Vergnügens gibt, sowie 
Stress, Schmerz und Schaden. Und wie wir das erleben, wird maßgeblich 
von unserem Platz bestimmt, den wir innerhalb der Strukturen und Gebilde 
verschiedener Hierarchien einnehmen. Die Frage ist also nicht, ob etwas 
pessimistisch oder optimistisch ist. Ich finde, dass dieses binäre Denken 
einschränkend und unerbittlich kategorisierend ist. Für mich hat das Binäre 
nur im Digitalen seine Berechtigung, im System der Codierung zum Beispiel. 

JJ	 Es gibt einen Satz direkt am Eingang, der lautet: „Und wer vergessen 
ist. Hier. An diesem Platz.“ Wie Du weißt, gibt es derzeit eine globale Diskus-
sion darüber, wozu Museen dienen, welche Rolle sie einnehmen, wer spricht, 
aus welcher Position heraus, wer vertreten ist und wer nicht: welche Art von 
Künstler*innen, welche Art von Bewegungen usw. Von daher frage ich mich, 
ob Du diese Zeile ganz in Bezug auf diese globale Museumsdebatte gewählt 
hast? Wendest Du Dich direkt an uns, an das Museum?

BK	 Nun, der Text steht dort, weil die Neue Nationalgalerie eine kulturelle 
Institution ist. Also, ja. Aber „dieser Ort“ könnte auch diese Stadt, dieses Ge-
bäude, dieses Land, dieser Kontinent bedeuten. Ich werde diesen Text weiter-
hin in verschiedenen Institutionen und an verschiedenen Orten anwenden, 
an denen so unentwegt entschieden wird, wer gesehen wird und wer abwe-
send ist, wer gefeiert wird und wer vergessen wird, wer lebt und wer stirbt. 

JJ	 Es gibt also keine spezifischen Themen oder Personen, auf die Du Dich 
hier konkret beziehst?

BK	 Nun, sicher, wenn jemand es in diesem Raum liest, in diesem Gebäude, 
in Berlin, hat es seine Wirkung für bestimmte Leser*innen. Und es ist auf Eng-
lisch. Ich habe im Laufe der Jahre immer wieder gesagt, dass ein Werk, das 
in Deutschland entsteht, auch in deutscher Sprache bleiben sollte. Aber es 
wurde mir oft vorgeschlagen, in meiner Arbeit sowohl Deutsch als auch Eng-
lisch zu verwenden.

JJ	 Ja. Ich denke, das ist schon eine gute Idee, gerade für Berlin, für eine 
so internationale Stadt, diese beiden Sprachen zu verwenden. Was bedeu-
tet es für Dich, in diesem offenen, transparenten Mies-Gebäude zu arbei-
ten? Macht es für Dich einen Unterschied, ob Du Deine Arbeit draußen, auf 
Plakaten, auf Straßen oder hier im Rahmen dieses ganz besonderen Mu-
seums präsentierst?

BK	 Architektur gehörte zu meinen ersten Interessen und Leidenschaften 
überhaupt. Daher bedeutet mir die Möglichkeit, ein Werk in einem so ein-
flussreichen ikonischen Bau zu schaffen, sehr viel. Einer der vielen Gründe, 
warum ich nach Los Angeles gegangen bin, war seine Architekturgeschich-
te. Und natürlich wurde die sogenannte Moderne in der Architektur an die-
sem Ort als bereichernd und befreiend angesehen, aber in vielerlei Hinsicht 
auch als kolonialistisch und negativ. Die Geschichte der Moderne in Los An-
geles, vor allem in Bezug auf Wohnarchitektur, ging zurück auf Arbeiten von 
Einwanderer*innen aus Deutschland und Österreich. Diese Migration trieb 
auch das Wachstum der amerikanischen Filmindustrie voran, mit unzähli-
gen Regisseur*innen, Schriftsteller*innen und Musiker*innen, die Europa 
entkommen waren und sich in Los Angeles neu erfanden. Sicherlich zählten  
Rudolf Schindler * und Richard Neutra * zu den ersten dieser Einwander*innen, 
aber ihre Arbeit ermutigte andere Architekt*innen wie, Gregory Ain *, Raphael 
Soriano *, Craig Ellwood * und so viele andere. Daraus resultierte das Case 
Study Movement, das neue Wohnformen hervorbrachte. Natürlich war Mies 
eine aufstrebende Figur in Europa. Die Neue Nationalgalerie hat dabei eine 
gewisse Nähe zum Guggenheim Museum, da es sich bei beiden um außer-
gewöhnliche Gebäude handelt, die oft als reine Baukunst kritisiert werden, 
in der die dort vorhandenen Kunstwerke keine große Rolle spielen würden. 
Diese Kritik teile ich jedoch nicht.
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* RUDOLPH SCHINDLER (1887 – 1953) war
ein österreichischer Architekt aus Los Ange-
les, der die moderne Architektur in Südkali-
fornien prägte. Der gebürtige Wiener wan-
derte 1914 in die USA aus. Während seine 
frühen Bauten aus Beton gefertigt waren, 
wandte er sich in den 1930er und 1940er Jah-
ren Entwürfen mit Gipshaut zu und erlangte 
Berühmtheit für ein Plattformrahmensystem, 
genannt „Schindler Frame“.

* RICHARD NEUTRA (1892 – 1970) gehör-
te zu den einflussreichsten österreichisch-
amerikanischen Architekten der Moderne 
mit Wohnsitz in Los Angeles. Der in Wien 
geborene Neutra wanderte 1923 in die USA 
aus. Neutras Entwürfe wurden für ihre geo-
metrischen und luftigen Strukturen sowie 
für ihre philosophische Sichtweise des „Bio-
realismus“, der Verschmelzung von Sinnen, 
Natur und Architektur, gefeiert.

* GREGORY AIN (1908 – 1988) war ein Visio-
när der amerikanischen modernen Architek-
tur, der sich vor allem durch die Einführung 
der modernen Architektur im unteren und 
mittleren Preissegment des Wohnungsbaus 
einen Namen gemacht hat. Inspiriert von Ru-
dolph Schindler und Richard Neutra widmete 
er sich „den gewöhnlichen architektonischen 
Problemen der einfachen Leute“.

* RAPHAEL SORIANO (1904 – 1988) war 
ein moderner amerikanischer Architekt, der 
Pionierarbeit beim Einsatz vorgefertigter mo-
dularer Stahl- und Aluminiumkonstruktionen 
in der Wohnarchitektur geleistet hat. Der ge-
bürtige Grieche wanderte in die USA aus, wo 
er als Praktikant bei Richard Neutra arbeitete. 
Mit seinem ersten Auftrag, dem Lipetz-Haus, 
nahm er an der Internationalen Architektur-
ausstellung 1937 in Paris teil.

* CRAIG ELLWOOD (1922 – 1992) war ein 
einflussreicher moderner Architekt aus Los 
Angeles. Obwohl Ellwood nicht als Architekt 
ausgebildet war, so wurden seine Bauwerke 
doch für ihre Deutlichkeit und Logik bekannt. 
Sein Stil war eine Verschmelzung des For-
malismus von Mies van der Rohe und des 
kalifornischen Modernismus.



JJ	 Ja, es gibt eine starke Beziehung zwischen 
diesen beiden Museumsgebäuden, und es ist auch 
wahr, dass die Ausstellungsqualitäten des Mies-
Gebäudes seit seinen Anfängen stark diskutiert 
wurden. Allerdings hat es in der Vergangenheit 
hier in der Halle spektakuläre Ausstellungen ge-
geben, oft gerade weil die Bespielung der Halle 
eine solche Herausforderung darstellt. Aber ich 
möchte noch einmal zurückkommen auf die ande-
re interessante Beziehung, die Du hergestellt hast, 
zwischen den deutschen Einwander*innen und 
Deiner eigenen Situation, jetzt aus Los Angeles 
heraus eine Installation für Berlin zu schaffen…. 

BK	 Als Arnold Schönberg * zum ersten Mal in Los 
Angeles ankam, mietete er ein Haus, das nur einen 
Block von meinem heutigen Wohnort entfernt 
liegt. Er unterrichtete damals an der USC (Univer-
sity of Southern California). Thomas Mann * lebte 
in einem Neutra-Haus in Pacific Palisades. Bert 
Brecht * lebte jahrelang in Santa Monica, war je-
doch von dieser Erfahrung nicht so angetan. Her-
bert Marcuse * lehrte an der UCSD (University of 
California, San Diego). Viele Europäer*innen be-
gannen, Kunst zu sammeln und stellten mit ihren 
Salons und mit ihrer Unterstützung moderner 
Architektur einen wichtigen Teil des kulturellen 
Lebens der Stadt dar. Neutra und Schindler bau-
ten viele Häuser, Schulen und andere öffentliche 
Gebäude im gesamten Umkreis von Los Angeles. 
Das Schindler-Haus an der Kings Road brach zu-
sammen, bevor die Österreicher*innen ankamen 
und es wiederbelebten. Ich könnte immer wieder 
über die Beiträge derjenigen sprechen, die in Süd-
Kalifornien angekommen sind – vor und während 
des Zweiten Weltkriegs…. 

JJ	 Noch einmal zu Mies van der Rohe: gab es 
bei Deiner Arbeit hier eine gestalterische Inspi-
ration durch Mies? Können wir das geometrische 
Layout deiner Texte als eine Hommage an dieses 
Gebäude sehen?

BK	 Ich würde es nicht als Hommage bezeichnen. 
Ich habe nur versucht zu verstehen, wie sich die 
Bedeutung, die ich versuche herzustellen, am bes-
ten in der Gebäude-Struktur unterbringen ließe. 
Wenn ich meine Arbeit auf einen Raum übertrage, 
berücksichtige ich immer die Architektur und die 
bauliche Umgebung, in der sie sich befindet. Und 
das Mies-Gebäude ist ein sehr sprechender und 
eleganter baulicher Rahmen. 

JJ	 Das große Zitat von George Orwell ist als 
Quadrat angelegt. Es bildet einen Platz in der Mit-
te des Gebäudes, wie ein städtischer Platz, auf 
dem man spazieren gehen kann. Es wirkt sehr 
ortsbezogen gestaltet.
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* ARNOLD SCHÖNBERG (1874 – 1951) war 
ein österreichisch-amerikanischer Komponist, 
Musiktheoretiker und Lehrer. Geboren in Wien, 
wanderte er 1933 in die USA aus. Schönberg 
brachte Aspekte der expressionistischen 
Kunstbewegung in den Ansatz der klassi-
schen Musik ein. Seine freien atonalen Kom-
positionen und seine Zwölftontechnik revo-
lutionierten die Musik.

* THOMAS MANN (1875 – 1955) war ein 
gefeierter deutscher Schriftsteller, Essayist, 
Gesellschaftskritiker und Nobelpreisträger 
(Literatur, 1929). Mann wanderte 1938 in die 
Vereinigten Staaten aus. Zu Manns bekann-
testen Werken zählen „Der Zauberberg“, „Der 
Tod in Venedig“ und „Doktor Faustus“.

* BERTOLT BRECHT (auch Bert Brecht; 
1898 –1956) war ein einflussreicher deutscher 
Dramatiker, Librettist und Lyriker des 20. Jahr-
hunderts. Brecht hat das epische Theater be-
ziehungsweise „dialektische Theater“ begrün-
det und umgesetzt. Dieses verbindet zwei 
literarische Gattungen, das Drama und die 
Epik, also theatralisch und erzählende For-
men der Literatur. Zu seinen bekanntesten 
Stücken zählen „Die Dreigroschenoper“, „Mut-
ter Courage und ihre Kinder“ sowie „Die heili-
ge Johanna der Schlachthöfe“.

* HERBERT MARCUSE (1898 – 1979) war 
ein deutsch-amerikanischer Philosoph, So-
ziologe und Mitglied der Frankfurter Schule 
der Kritischen Theorie. Geboren in Berlin, 
wanderte er 1934 in die Vereinigten Staaten 
aus. Marcuse wurde als „Vater der Neuen 
Linken“ bezeichnet, wobei sein Modell der 
kritischen Gesellschaftstheorie einen tief-
greifenden Einfluss auf die Populärkultur 
und die Populärkulturstudien hatte. Sein 
bekanntestes Werk ist „Der eindimensionale 
Mensch“ (1964).

BK	 Oh ja, natürlich. Als wir das erste Mal sprachen, war 
ich so aufgeregt über das Projekt und begann, kleine Skiz-
zen zum Gebäude zu machen, nachdem Du die Pläne ge-
schickt hattest. Und die Mittelachse, die durch das Gebäu-
de läuft, war mir sehr klar. Wie Du Dich erinnerst, hatte ich 
zu Anfang nur diese eine zentrale Stelle im Gebäude bear-
beitet, weil ich nicht wusste, ob Ihr diese anderen Bereiche 
auch miteinbeziehen wollt, die von Bauelementen geprägt 
sind, die sich nicht bewegen lassen. Aber auch später war 
es erneut der zentrale Zugang, den ich zuerst aktiviert habe. 
Und das wurde natürlich durch die Architektur ausgelöst. 

JJ	 Gerne würde ich noch ein paar letzte Fragen zum De-
sign und zu den Farben stellen. In letzter Zeit hast Du viel 
mit der Farbe Grün gearbeitet, aber hier in Berlin hast Du 
Dich entschieden, zu deinen früheren Grundfarben zurück-
zukehren, Weiß, Schwarz und Rot. Was hat Deine Entschei-
dung geprägt, gerade diese drei Farben zu verwenden? 



BK	 Nun, wie Du weißt, bin ich gerade dabei, meine Ausstellung im 
LACMA (Los Angeles County Museum of Art) aufzubauen, die zuvor 
in Chicago gewesen war, und die später zum Teil im MoMA (Museum 
of Modern Art, New York) sein wird. Diese Arbeit ist hauptsächlich 
in Schwarz, Weiß und Grün angelegt. Und das mache ich schon seit 
Jahren so: in Glasgow, an vielen Orten. Aber es gibt einige Orte, an 
denen ich das Rot benutze. Ich dachte gerade hier, Rot wäre eine 
gute Wahl. In vielen Situationen bleibe ich dabei zurückhaltend, weil 
Rot für eine stereotype Vorstellung steht für das, was von mir er-
wartet wird. Aber ich hatte das Gefühl, dass es in Berlin am produk-
tivsten wäre, tatsächlich Rot einzusetzen. 

JJ	 Es gibt bestimmte historische Verwendungen dieser drei Far-
ben, worauf im Zusammenhang mit Deiner Arbeit hingewiesen wur-
de. So erinnern etwa die Typografie und die Farben an die Sprache 
und die Ästhetik der russischen Avantgarde der 1920er Jahre. Hast 
Du Dich speziell für die frühen grafischen Entwürfe politischer Agi-
tation interessiert?

BK	 Nein, ich war nicht ausdrücklich an dieser Kunst interessiert. 
Tatsächlich war ich mir dessen nicht bewusst. Ich habe die Universi-
tät nicht abgeschlossen und habe keinerlei Abschlüsse. Ich besuch-
te die Universität für zwei Jahre, aber habe abgebrochen. Meine Fa-
milie hatte sehr wenig Geld und ich musste mir einen Job suchen, um 
mich selbst zu finanzieren. Ich war mir daher der Konstruktivisten 
nicht bewusst [lacht] und erst später wurde ich auf deren Arbeiten 
aufmerksam gemacht. Aber ich benutzte diese Farben, als ich bei 
großen Zeitschriften begann mitzuarbeiten. Ich wusste nicht, dass 
sie mit dem russischen Konstruktivismus verwandt sind. Ich würde 
jetzt nicht leugnen, dass es eine Verbindung gibt, das kann ich sehen. 
Aber als ich meine künstlerische Sprache entwickelte, war ich mir 
dessen ganz sicher nicht bewusst. Später habe ich begriffen, dass 
man mich vielleicht als Autodidakten bezeichnen könnte. 

JJ	 In Bezug auf Zeitschriften und Presse und in Bezug auf Deine 
Installation hier kommt mir die BILD-Zeitung in den Sinn. Der Titel 
dieser Boulevardzeitung hat genau die gleichen weißen Buchstaben 
auf einem roten Feld wie das Wort „Bild“ in Deinem Orwell-Zitat. Es 
mag nur ein Zufall sein, aber ich frage mich, wie sehr Du Dich noch 
auf die analoge Welt von Presse und Zeitschriften beziehst? 

BK	 Ich denke, in Europa gibt es eine lebendigere analoge Zei-
tungskultur. Obwohl ich sicher bin, dass die digitalen „Nachrichten“ 
auch hier zunehmen werden. In den USA sind so viele Zeitungen ver-
schwunden, darunter auch Lokalzeitungen, was sehr beängstigend 
ist. Lokale Nachrichten sind häufig sehr kritisch und auf den Stand-
ort bezogen, sie adressieren die Probleme mit einer Vertrautheit, die 
in nationalen Medien so nicht möglich oder erwünscht wären. Die 
großen Unternehmen haben kleine Zeitungen gekauft und zerstört. 
Es geht um Spekulation und Profit auf Kosten wichtiger Informatio-
nen, die gerade erst ein verantwortungsvolles Lesen und Denken 
ermöglichen. In New York gibt es mehrere Hardcopy-Zeitungen, 
wenn man eine Murdoch-Publikation noch eine Zeitung nennen 
kann. Aber sicherlich waren die großen Schlagzeilen aus den alten 
New Yorker Boulevardblättern mit ihrer schreienden serifenlosen 
Typographie das, was mich immer interessierte. Meine Zeit in Ma-
gazinen brachte mir bei, wie ich herausfinden kann, wie man Leute 
dazu bringen kann, aufmerksam zu sein und nicht die Seite umzu-
blättern oder wegzugehen. Aber das habe ich im redaktionellen De-
sign gelernt. Ich habe nie in der Werbung gearbeitet. 

JJ	 In mehreren Interviews hast Du gesagt, dass 
Du eher versuchst, keine eindeutige Position zu 
beziehen. Aber mit dem Hauptzitat hier in dieser 
Arbeit, dem Orwell-Zitat, vertrittst du eine starke 
Position. Das Zitat wirkt irgendwie bedrohlich. 
Man denkt darüber nach, ob wir unsere Gesell-
schaft verändern sollten, ob unsere Gesellschaft 
oder gar die gesamte Zivilisation noch auf dem 
richtigen Weg ist. Glaubst Du, dass Deine Ausstel-
lungen die Besucher*innen verändern oder dass 
sie versuchen werden, ihr eigenes Leben und ihre 
Arbeit zu überdenken?

BK	 Ich erinnere mich nicht daran, jemals gesagt 
zu haben, dass ich vorsichtig wäre, eine Position 
einzunehmen. Ich denke, der Kontext damals 
könnte erklären, wie ich das gemeint habe. Ich hof-
fe, dass meine Arbeit die Menschen bewegt und zu 
Fragen und kritischem Denken ermutigt hat. Oder 
wie Bob Dylan vor Jahren sagte: „Strike a Match in 
them“, [lacht] sie zum Nachdenken bringt. Nicht 
um einen Brand auszulösen, sondern um hoffent-
lich Erleuchtung zu bringen… Oh, ich zitiere Bob 
Dylan, das ist etwas, was ich nie tue. Ich will den 
Leuten nicht sagen, was sie denken sollen. Ich 
habe keine Antworten, und ich weiß nicht unbe-
dingt, was das Beste ist, und [lacht] so sehe ich es.

JJ	 Mich hat immer begeistert, dass Du sehr da-
rauf bestehst, Deine Arbeit offen zu halten, und 
dass Du feste Kategorien aller Art meidest. 

BK	 Die ersten Worte, die Du siehst, wenn Du die 
Halle betrittst, lauten: This is about You. I mean Me. 
I mean You.” („Es geht um Dich. Ich meine mich. Ich 
meine Dich“). Ich hoffe, es deutet eine fließende 
Subjektivität an und es verweist auf die Macht des 
eigenen Egos und der Empathie. Ich hoffe, es ge-
lingt mir damit, die Widersprüche von Macht, Kon-
trolle, Geschlecht, Farbe und Geld in den Vorder-
grund zu rücken.

JJ	 Das ist ein guter Schluss, Barbara. Danke für 
das Gespräch.

Transkription: Tina Tahir
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Barbara Kruger
Untitled (Your body is a battleground), 1989
Photographic silkscreen on vinyl, 284.5 × 284.5 cm, 112 × 112 inches
Courtesy the artist, The Broad Art Foundation and Sprüth Magers



“WE LIVE IN 
A TIME OF 
ACCELERATED 
EVENTS, MAG-
NIFIED BY THE 
POWER OF 
DIGITAL MEDIA”
BARBARA KRUGER 
IN CONVERSATION  
WITH JOACHIM JÄGER

JJ	 When thinking about your large and complex 
work, which you’ve created over the last decades, it is 
striking that images have always played a great role. 
Famous works of yours like “Untitled (Your body is a 
battleground),” or “Untitled (Just be yourself),” or lately 
the cover for New York magazine featuring the face of 
Trump titled “Loser,” are each marked by strong photo-
graphic images. However, for the Neue Nationalgalerie 
in Berlin you decided to use mainly texts. What moti-
vated your decision?

BK	 You know, every installation I do is determined by 
its site: by the architecture, the built environment in 
which it’s placed. So, I try to consider how the viewing 
experience constructs possible meanings: is it a pedes-
trian experience, or is it a driver’s view? So, for me, avail-
ability and legibility are always huge concerns. And, in 
the case of the Neue Nationalgalerie, the visuals are all 
about interior, ground-level viewing. So there is no aeri-
al view from overhead in which the work can be seen in 
one piece from above. I hope that the use of these texts 
and symbols would provide the most productive and 
compelling visual choreography for the meanings I’m 
trying to make.

JJ	 Can we understand the installation you created for 
Berlin as one work? Or is it a kind of assemblage of sev-
eral works or texts? How can we see that?

BK	 Yes, I see this particular gathering as one work.

JJ	 What was the starting point for working on the 
Neue Nationalgalerie piece? Was it a specific quote or 
were there several ideas in the beginning? Where did 
you start?

BK	 Well, my first thought, of course, was the oppor-
tunity to work in this historically important building, in 
terms of its place amid the architecture and culture of 
Berlin, Germany, and Europe. And as far as the texts go, 
by including texts by James Baldwin, Walter Benjamin, 
and George Orwell, I basically hope to engage ideas 
about histories and futures, about fear and hope, and 
the uses and abuses of power. And the texts that I’ve 
written are continuations of a constant thread in my 
work, a consideration of how we are to one another: 
our adorations, our contempts, our orderings, and our 
hierarchies.

JJ	 Some of your texts, like “Please cry” or “Bitte 
lachen,” almost sound like instructions and are written 
in a text message style we are used to in social media. 
Is there a reference, specifically, to our modern, con-
temporary communication? 

BK	 I try to be sensitive to the possibilities of a site and 
what and how meanings can be produced there. And I 
always keep that in mind. Some sites allow for a sus-
tained durational viewing, while others might suggest a 
shorter, more economic approach to the viewer. In this 
work there are different kinds of texts. There is shorter 
text in larger type, which works in a particular graphic 
way, and longer texts, which are more sustained and re-
ally do work as a processional, as you walk through the 
space, as you walk over and through the words. And the 
emojis, of course, have become a kind of global short-
hand that resonate throughout our digital universe.IN
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JJ	 There is sometimes a certain irony in your texts. One can read, for instance, at the very 
end of the hall, in bold type: “Ist das alles was es gibt?” (“Is that all there is?”), surrounded by all 
these smilies and references to short communications. I find this quite ironic.

BK	 Obviously there are certain meanings suggested by these texts. But each viewer brings 
their own subjectivities to the reading. We live in a time of accelerated events, magnified by the 
power of digital media. And that digital media has an ability to be both liberating and horrifical-
ly destructive. So I am trying to engage that in some way. And, in a way, the world becomes 
symptomatic of the strenuous worshipping of fame, the insane inflation of value, the frenzied 
speculation, the rabid conspiracy theories, and the power to punish and shame. So I think that 
digital media has brought that to us in accelerated form. And this is produced via various apps, 
websites, and the powerful but unexamined notion of “community.” But also through the quick-
ened economies of the emoji. I mean, whoever thought that the texts of the future would read 
like a haiku?!

JJ	 It is very interesting that you refer to haiku here, to this traditional Japanese short form of 
poetry. Throughout your work you seem to be very aware of certain historical layers and tradi-
tions. Is that also the reason for including three historical quotes in your installation for Berlin?

BK	 I included those three quotes because I think they are compelling reminders of what the 
world has been and continues to be. And are perhaps more deeply prescient today than ever. 
They can be read relatively quickly but their meanings should linger and seem increasingly 
resonant amidst the fleeting powers, pleasures, and punishments of digital culture. 

JJ	 George Orwell wrote this text in the aftermath of the Second World War, very much 
under the impact of German totalitarianism in the years before. The novel 1984, from which 
you took this quote, is quite famous and was widely read here in Germany. Now, in the light of 
the Russian war against Ukraine and the totalitarian system of Russia, your quote takes on a 
very current meaning… 

BK	 Yes. It remains tragic that these words still reflect the brutalities and struggles that have 
been ongoing for centuries. And although they resonate here and now, they needn’t only be 
seen as site-specific. I am very wary of artists going to a place where they don’t live, or have a 
touristic relationship to, and making big pronouncements about that place. But I’m aware of 
histories and how subjugation and suppression play out a global scale. In one of your emails 
you talk about the Benjamin quote being pessimistic: I don’t find that quote pessimistic. Pessi-
mistic as opposed to what, optimistic? No. I think it points to the complex entanglements and 
densities of the incremental gatherings of our everyday life and how they congeal into something 
that we call history. He might be asking what it means to create a compendium, a document of 
so-called civilization and not include a record of its tragedies and pain. 
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JJ	 So, should we understand our 
civilization as being incomplete? 

BK	 I’m not addressing the notion 
of completeness. I just think that in 
one’s life there are moments of joy 
and pleasure, as well as stress, pain, 
and damage. And how we experi-
ence this is determined in large part 
by our place within the constructions 
and containments of various hierar-
chies. So the question is not whether 
something is pessimistic or optimis-
tic. I find those kind of binaries to be 
limiting and relentlessly categorizing. 
For me, the only binaries are digital 
as in the constructions of coding. 

JJ	 There is a sentence, right at 
the entrance, which reads, “And Who 
is Forgotten. Here. In This Place.” As 
you know, of course, currently there 
is this global discussion going on 
about what are museums for, which 
role are they taking, who speaks, 
from what position, who is represent-
ed, and who is not: what kind of art-
ists, what kind of movements, etcet-
era, etcetera. So, I wonder, have you 
chosen that line deliberately in rela-
tion to this global museum debate? 
Are you directly pointing towards us, 
the museum?

BK	 Well, it’s there because this is 
a cultural institution. So, yes. But “this 
place” could also mean this city, this 
building, this country, this continent. 
I will continue to use this text in var-
ious institutions and sites in which 
who is seen and who is absent, who 
is celebrated and who is forgotten, 
who lives and who dies, is relentless-
ly determined. 

JJ	 So, there are no specific issues 
or persons you are referring to?

BK	 Well, certainly, if someone is 
reading it in that space, in that build-
ing, in Berlin, it has resonance for 
certain readers. And it’s in English. I 
have said over the years, that a work 
made in Germany should be in Ger-
man. But it was suggested to me 
many times to use both German and 
English.

Barbara Kruger
Thinking of You. I Mean Me. I Mean You, 2019
Digital image, Courtesy the artist



 Barbara Kruger
Untitled (Who owns what?), 1991/2012
Digital print on vinyl, 292.1 × 279.4 cm, 115 × 110 inches
Tate, Purchased with assistance from the Karpidas Family (Tate Americas Foundation) 2013
Courtesy the artist and Sprüth Magers; Photo: Tate
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JJ	 Yes. I think that’s a very good idea to use these two languages in Berlin, which 
is a very international city. What does it mean for you to work in this open, transparent 
Mies building? Does it make a difference for you, whether you present your work out-
side, on billboards, on streets, or here within the context of this very specific museum?

BK	 Architecture was one of my first engagements and exaltations. So the opportu-
nity to create a work in such a powerfully iconic structure means so much to me. One 
of the many things that brought me to Los Angeles was its architectural history. And 
of course, the place of so-called Modernism in architecture has been seen as enabling 
and liberating but also Colonialist and punishing in many ways. The history of Mod-
ernism in L.A., especially in terms of residential architecture, was rooted in the work 
of immigrants from Germany and Austria. And that migration also motored the growth 
of the American film industry, with countless directors, writers, and musicians escap-
ing Europe and reinventing themselves in Los Angeles. Certainly, Schindler* and Neu-
tra* were earlier arrivals, but their work encouraged other practitioners like Gregory 
Ain*, Raphael Soriano*, Craig Ellwood*, and so many others. And this resulted in the 
Case Study Movement which produced and suggested new modes of residential liv-
ing. Of course, Mies has been a looming figure in Europe. The Neue Nationalgalerie 
has certain connections to the Guggenheim in that they are extraordinary buildings 
that are often criticized for being architecture-centric and minimizing the place of the 
art works that they contain. I do not agree with those judgements. 

JJ	 Yes, there is a strong relation between these two museum buildings, and it’s also 
true that the exhibition qualities of the Mies building have been under discussion since 
its earliest days. But let’s get back to the other interesting relation you made, between 
the German immigrants and your own working now from L.A. for an installation here 
in Berlin… 

BK	 When Arnold Schönberg* first arrived in L.A., he rented a house just down the 
block from where I live. He was teaching at USC (University of Southern California) 
at the time. Thomas Mann* lived in a Neutra house in Pacific Palisades. Brecht* lived 
in Santa Monica for years, but did not love the experience. Marcuse* taught at UCSD 
(University of California, San Diego). Many European arrivals started collecting art and 
were a major part of the city’s cultural life with their salons and support of modernist 
architecture. Neutra and Schindler built many houses, schools and other public build-
ings throughout the area. The Schindler house on Kings Road was falling apart before 
the Austrians arrived and resuscitated it. I could go on and on about the contributions 
made by those who arrived in Southern California before and during World War II. It’s 
so chilling to say those three words considering what’s going on right now. 

* RUDOLPH SCHINDLER (1887 – 1953) was 
a Los Angeles-based Austrian-Ameri-
can architect who defined modern ar-
chitecture in Southern California. Born 
in Vienna, Schindler immigrated to the 
US in 1914. While Schindler’s early build-
ings were made of concrete, in the 1930s 
and 1940s he turned to plaster-skin de-
signs, and became famous for a plat-
form frame system, called “Schindler 
Frame.”

* RICHARD NEUTRA (1892 – 1970) was 
one of the most influential Los Ange-
les-based Austrian-American modern-
ist architects. Born in Vienna, Neutra 
immigrated to the US in 1923. Neutra’s 
designs were celebrated for their geo-
metric and airy structures, and their phi-
losophy of “biorealism,” or the fusion of 
the senses, nature, and architecture.

* GREGORY AIN (1908 – 1988) was a vi-
sionary American modernist architect 
who is best known for bringing modern 
architecture to lower and medium-cost 
housing. Influenced by Rudolph Schin-
dler and Richard Neutra, he addressed 

“the common architectural problems of 
common people.”

* RAPHAEL SORIANO (1904 – 1988) was an 
American modernist architect who pio-
neered the use of prefabricated modular 
steel and aluminum structures for res-
idential architecture. Born in Greece, 
Soriano immigrated to the US, where he 
worked as an intern with Richard Neutra. 
His first commission, the Lipetz House, 
appeared in the 1937 International Ar-
chitecture Exhibition in Paris.

* CRAIG ELLWOOD (1922 – 1992) was an 
influential Los Angeles-based modern-
ist architect. Although Ellwood was not 
trained as an architect, his structures 
became known for their clarity and log-
ic. His style was a fusion of Mies van der 
Rohe’s formalism and Californian mod-
ernism.

* ARNOLD SCHÖNBERG (1874 – 1951) was 
an Austrian-American composer, music 
theorist, and teacher. Born in Vienna, he 
immigrated to the US in 1933. Schönberg 
brought aspects of the Expressionist art 
movement to the approach of classical 
music. His free atonal compositions and 
his twelve-tone technique revolution-
ized music.

* THOMAS MANN (1875 – 1955) was an 
acclaimed German novelist, essayist, 
social critic, and Nobel Prize laureate 
(Literature, 1929). Mann immigrated to 
the United States in 1938. Mann’s most 
famous works include The Magic Moun-
tain, Death in Venice, and Doctor Faustus.

* BERTOLT BRECHT (also Bert Brecht;
1898 – 1956) was an influential German 
playwright, librettist and lyricist of the 
20th century. Brecht founded and imple-
mented the epic theatre or “dialectical 
theatre”. It combines two literary genres, 
drama and epic, i.e. theatrical and narra-
tive forms of literature. Among his best-
known plays are “Die Dreigroschenoper” 
(The Threepenny Opera), “Mutter Cour-
age und ihre Kinder” (Mother Courage 
and her children) and “Die heilige Jo-
hanna der Schlachthöfe” (St. Joan of the 
Slaughterhouse).

* HERBERT MARCUSE (1898 – 1979) was a 
German-American philosopher, sociol-
ogist, and member of the Frankfurt 
school of critical theory. Born in Berlin, 
he immigrated to the United States in 
1934. Marcuse was called the “Father of 
the New Left,” and his model for critical 
social theory had a profound impact on 
popular culture and popular culture 
studies. His most famous work is the 
One-Dimensional Man (1964).



Barbara Kruger
Untitled (Blind idealism is…), 2016
Wall painting, High Line, New York
A High Line Commission, on view March 2016 – March 2017.
Courtesy of the artist, Friends of the High Line, and Sprüth Magers; Photo: Timothy Schenck





Barbara Kruger
Belief + Doubt, 2012, Hirshhorn Museum, Washington
Vinyl, Site-specific installation
Courtesy the artist, Hirshhorn Museum and Sculpture Garden, and Sprüth Magers; Photo: Cathy Carver
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Mies? Can we see the geometric layout of your 
visuals as an homage to this building?

BK	 I wouldn’t call it an homage. I just tried 
to understand how the structure would best 
accommodate the meaning I’m trying to make. 
When I spatialize my work, I always take into 
consideration the architecture and the built 
environment that contains it. And the Mies 
building is an intensely eloquent and elegant 
container. 

JJ	 But the large Orwell quote is printed on 
a square. It forms a square in the middle of the 
building, like its own plaza, where you can walk. 
It seems to be composed very site-specifically.

BK	 Oh yes, of course. When we first spoke, I 
was so excited about the project and started 
making quick sketches of the building after you 
sent the plans. And the centrality of the proces-
sion through the building was very clear to me. 
As you remember, in the beginning, I first en-
gaged that central portion because I didn’t 
know if you wanted those other areas, which 
were broken up by the elements that cannot be 
moved. But again, it was that central access 
that I engaged first. And of course, that was 
determined by the architecture.

JJ	 Let me ask a few last questions on the 
design and the colors. Lately, you worked a lot 
with the color green, but here you have chosen 
to return to your earlier primary colors, white, 
black, and red. What was your decision to use 
these three colors? 

BK	 Well, you know, I’m in the middle of in-
stalling my exhibition at LACMA [Los Angeles 
County Museum of Art] now, which had been 
in Chicago, and which will later, in part, be at 
MoMA [Museum of Modern Art, New York]. It’s 
mainly in black, white, and green. And I’ve 
been doing that for years: in Glasgow, in many 
places. But there are some places where I do 
use the red. I felt red would be a way to go. In 
many ways I was resistant, because it lends 
itself to a stereotypical idea of what was ex-
pected. But I felt that perhaps it would be most 
productive in Berlin to use the red.

JJ	 There are historic references of these 
three colors which were mentioned in relation 
to your work. For instance, in terms of typo
graphy, and in the use of colors, one might re-
call the language and aesthetic of the Russian 
avant-garde of the 1920s. I read that you were 
specifically interested in the early graphic de-
signs of political agitation…

BK	 No, I was not specifically interested in that practice. In fact, I was un-
aware of it. I did not graduate from college, and have no degrees. I attended 
college for two years, but quit. My family had very little money and I had to 
get a job to support myself. I was not aware of the Constructivists [laughs], 
and it was only later that I was made aware of that work. But I did use these 
colors when I worked at magazines. But I didn’t know they were related to 
Russian Constructivism. I wouldn’t deny now that there is a connection, I can 
see that. But certainly, when I was developing my methodology, I was not 
aware of it. I’ve later come to understand that I might be what some would 
call an autodidact.

JJ	 Regarding magazines and press, and in relation to your installation 
here, the German BILD-Zeitung comes to mind. The title of this tabloid has 
exactly the same white letters on a red field like the word “Bild” in your Orwell 
quote. It might be just a coincidence, but I wonder how much do you still 
refer to the analog world of press and magazines? 

BK	 I think Europe remains a more lively analog newspaper culture. Al-
though I’m sure that digital “news” delivery is probably growing here also. In 
the US, so many newspapers have disappeared, including local newspapers, 
which is very frightening. Local news is frequently very critical and site-spe-
cific, addressing problems with a familiarity not possible or desired in na-
tional corporate news. These large companies have bought and destroyed 
small newspapers. It’s all about speculation and profit at the expense of vital 
information that makes more responsible readers and thinkers. In New York, 
there are multiple hard-copy newspapers, if you can call a Murdoch publi-
cation a newspaper. But certainly, the big headlines from the old New York 
tabloids with their blaring sans serif type was the stuff that always interested 
me. My time at magazines taught me how to figure out ways to make people 
pay attention and not turn the page or walk away. But I learned this in edito-
rial design. I never worked in advertising. 

JJ	 In several interviews you stated that you are very wary about taking a 
position. But your main quote here in this installation, the Orwell quote, is a 
strong position, and sort of threatening. One thinks twice about whether we 
should change our society, or whether our society, or even civilization, is on 
the right path. Do you think that your exhibitions will change the visitors, or 
that they will try to rethink their own life and work?

BK	 I do not recall ever saying I’m wary about taking a position. I think the 
context of that comment might clarify what I was saying. I would hope that 
my work has moved people and encouraged questioning and critical 
thought. Or as Bob Dylan said years ago, “strike a match” in them, [laughs] 
you know, make them think. Not to inflame, but hopefully to shed light. Look, 
I’m quoting Bob Dylan, that’s something I never do. I don’t want to tell people 
what to think. I don’t have any answers, and I don’t necessarily know what’s 
best, and [laughs] that’s sort of the way I look at it.

JJ	 I’ve always liked that you very much insist on keeping your work open, 
and that you are wary of rigid categories of all kinds.

BK	 The first words you see when you enter the space are, “This is about 
You. I mean Me. I mean You.” I hope it suggests a kind of shifting subjectivity 
and the powers of ego and empathy. I hope it works to foreground the con-
testations around issues of power, control, gender, color and capital.

JJ	 That’s a good closure, Barbara. Thank you for the talk.

Transcription: Tina Tahir
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“This is one of the most famous quotes from George Or-
well’s novel 1984, written between 1946 and 1948, pub-
lished in 1949. In the novel, these are the words of officer 
O’Brien, declaring the unrestricted authoritative princi-
ples of the State of power. In the book 1984, Orwell 
sketches a grim futuristic vision of a totalitarian surveil-
lance state, controlled by one party and its leader, Big 
Brother. Here, nobody is allowed to speak freely, and all 
must conform to a collective consciousness as pre-
scribed by the party. Whoever does not comply, like the 
main character Winston Smith, is declared a criminal. 
Extreme power, control, and suppression are also the 
key motifs in other works by Orwell, which he wrote after 
participating in the Spanish Civil war: “Every line of seri-
ous work that I have written since 1936 has been written, 
directly or indirectly, against totalitarianism and for dem-
ocratic socialism, as I understand it.”

GEORGE ORWELL (born in Motihari – former British 
India – in 1903 and died in London in 1950) wrote novels, 
social criticism, and essays. He is considered one of the 
most important English authors. He achieved worldwide 
fame with his dystopian novels Animal Farm and 1984.

GEORGE 
ORWELL

Dies ist eines der berühmtesten Zitate aus dem Roman „1984“, den 
George Orwell von 1946 bis 1948 geschrieben und 1949 veröffent-
licht hat. Gesprochen werden diese Worte im Roman von dem Offi-
zier O’Brien, der damit das uneingeschränkte Gewaltprinzip einer 
Staatsmacht erklärt. Orwell entwirft in dem Buch „1984“ die düstere 
Zukunftsvision eines totalitären Überwachungsstaats, der von einer 
Partei und deren Oberhaupt Big Brother regiert wird. Hier darf nie-
mand seine Meinung frei äußern und alle sollen das gleiche gemein-
same Bewusstsein haben, das von der Partei vorgegeben wird. Wer 
sich nicht daran hält, wie die Hauptfigur Winston Smith, wird zum 
Verbrecher erklärt. Extreme Macht, Kontrolle und Unterdrückung 
sind Schlüsselmotive auch anderer Werke von Orwell, die nach sei-
ner eigenen Beteiligung am spanischen Bürgerkrieg entstanden: 

„Jede Zeile ernsthafter Arbeit, die ich seit 1936 geschrieben habe, 
wurde direkt oder indirekt gegen den Totalitarismus und für den de-
mokratischen Sozialismus geschrieben, wie ich ihn verstehe.“ 

GEORGE ORWELL (geboren 1903 in Motihari im damaligen Britisch-
Indien, gestorben 1950 in London) gilt als einer der bedeutendsten 
englischen Schriftsteller. Er schrieb Romane, Sozialreportagen und 
Essays. Durch seine dystopischen Romane „Farm der Tiere“ und 

„1984“ erlangte Orwell Weltruhm. 
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“IF YOU WANT A VISION  
OF THE FUTURE, IMAGINE  
A BOOT STAMPING ON A  
HUMAN FACE – FOREVER.”
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„SICHER IST AUF JEDEN FALL, 
DASS IGNORANZ, GEPAART 
MIT MACHT, DER GRAUSAMSTE 
FEIND IST, DEN GERECHTIGKEIT 
HABEN KANN.“ 
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Dieses Zitat stammt aus dem Buch „Eine Straße und kein Name“ von James Baldwin. 
In dieser Aufsatzsammlung (Originaltitel: „No Name in the Street“, veröffentlicht 1972) 
setzt sich Baldwin mit der leidvollen Geschichte des Rassismus in den USA auseinan-
der. Thesenhaft legt Baldwin dar, warum es dem weißen Amerika so unmöglich er-
scheint, auf das Feindbild des schwarzen Mannes zu verzichten. Er bittet die Leser, 
die Geschichten von Menschen zu hören, insbesondere von denen, die nicht mächtig 
sind, um in ihre Erfahrungen einzutauchen und mehr über die (Un-)Gerechtigkeit in 
den Vereinigten Staaten zu erfahren. Denn wenn man mächtig sei, so seine These, 
müsse man nicht unbedingt auf andere Stimmen achten. Man könne wählen, was man 
sehen möchte, und den eigenen Blick von Dingen abwenden, die einen stören oder die 
man nicht erleben möchte. Diese Wahlmöglichkeit hätten in Amerika viele, vor allem 
jene mit niedrigem Einkommen, gerade nicht. Baldwin schrieb: „Ich liebe Amerika 
mehr als jedes andere Land der Welt, und genau aus diesem Grund bestehe ich auf 
dem Recht, es ständig zu kritisieren.“

JAMES BALDWIN (geboren 1924 in Harlem, New York, gestorben 1987 in Frankreich) 
war einer der bedeutendsten US-amerikanischen Schriftsteller des 20. Jahrhunderts 
und Schlüsselfigur des Civil Rights Movements. Baldwin galt als scharfer Beobachter 
seiner Zeit. In seinen gesellschaftskritischen Texten schrieb er kompromisslos über 
Rassismus, Sexualität und die Überwindung von Klassengrenzen.

This is a quote from James Baldwin’s 
book “No Name in the Street”. In this 
anthology (published in 1972), Bald-
win struggles with the painful history 
of racism in the USA. In his aperçus, 
he explains why white America finds 
it impossible to do without the ene-
my image of the black man. He asks 
the reader to listen to peoples’ sto-
ries, particularly those who lack of 
power, delve into their experiences 
and learn more about (in)justice in 
the United States. If a person has 
power, Baldwin argues, s/he does 
not necessarily have to pay attention 
to the voices of others. People can 
select what they want to see and 
avert their gaze from things that they 
find disturbing, or that they do not 
wish to get involved in. While many 
American people enjoy such privi-
leges, those with low income are 
certainly not among them. Baldwin 
writes: “I love America more than 
any other country in the world, and 
exactly for this reason, I insist on the 
right to criticize it perpetually.”

JAMES BALDWIN was born in 
Harlem, New York, in 1924, and he 
died in France in 1987. He was one of 
the most influential American writ-
ers of the twentieth century and be-
came a vital figure of the Civil Rights 
Movement. Baldwin was considered 
a keen observer of his time. In his 
socially critical texts, he uncompro-
misingly confronts us with themes of 
racism, sexuality, and the overcom-
ing of class antagonism.

JAMES 
BALDWIN
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von Walter Benjamin, die 1943 nach seinem Tod 
unter dem Titel „Über den Begriff der Geschichte“ 
veröffentlicht wurden. Benjamin wendet sich in 
diesem berühmt gewordenen Text gegen eine ein-
seitige Geschichtsschreibung. Der Blick in die 
Vergangenheit, so Benjamin, geschehe viel zu sehr 
aus der Perspektive der „Sieger“. Die heute be-
wunderten Kulturgüter seien im Grunde das „Er-
gebnis“ und die „Beute“ grausamer Triumphzüge. 
Mit der Überlieferung entstehe eine weitere „Bar-
barei“, indem die Arbeit der Unterdrückten und 
auch der namenlosen Anderen erneut nicht mitbe-
rücksichtigt werde. Jedes neue Regime bestätige 
diese Sicht, wie Benjamin erklärt: „Die jeweils 
Herrschenden sind aber die Erben aller, die je ge-
siegt haben.“

Die 18 Thesen „Über den Begriff der Geschichte“ 
schrieb Benjamin nach seiner Entlassung aus dem 
französischen Internierungslager Vernuche, in 
das er als jüdischer Deutscher bei Kriegsbeginn 
1939 inhaftiert worden war. Der Text entstand un-
ter dem Eindruck des Aufstiegs des Faschismus, 
brachte aber auch ältere Gedanken des Schrift-
stellers zum Ausdruck. In den sehr bildreich aus-
formulierten Thesen plädiert Benjamin dafür, das 

„Kontinuum der Geschichte aufzusprengen“, den 
Blick ganz auf einzelne Momente zu richten, um 
die „unterdrückte Vergangenheit“ freizulegen.

WALTER BENJAMIN (geboren 1892 in Berlin, ge-
storben 1940 in Port Bou) war einer der einfluss-
reichsten Schriftsteller der 1920er und 1930er 
Jahre. Seine geschichtsphilosophischen und äs-
thetischen Schriften wie „Einbahnstraße“ (1928) 
und „Das Kunstwerk im Zeitalter seiner techni-
schen Reproduzierbarkeit“ (1936) haben Maßstä-
be gesetzt. Von den Nationalsozialisten ins Exil 
getrieben, fand Benjamin in Frankreich Zuflucht. 
Dort arbeitete er vor allem an seinem Hauptwerk 
über die „Passagen“ von Paris. Nach der Beset-
zung Frankreichs durch die deutschen Truppen 
nahm er sich auf einer missglückten Flucht in der 
spanischen Grenzstadt Port Bou das Leben.

The quote comes from one of the last notes by Walter Benjamin, published 
posthumously as “On the Concept of History” (1943). In this famous text, Ben-
jamin argues against a one-sided historiography. The look at the past, ac-
cording to Benjamin, is viewed too one-sidedly from the victors’ perspective. 
After all, today’s much-admired cultural goods are the result and loot of cruel 
triumphal processions. The passing down from one generation to the next 
one creates another form of “barbarism”, as the work of the suppressed as 
well as the nameless others is once again left out. As Benjamin notes, every 
new regime confirms this view: “And all rulers are the heirs of those who 
conquered before them.”

Benjamin wrote the 18 theses “on the Philosophy of History” after being re-
leased from the French detention center Vernuche. Being German-Jewish, 
he was imprisoned in 1939 when the war broke out. The text was written 
under the impact of the rise of Fascism in Europe but also demonstrated 
his previous thinking. In these supremely visually formulated theses, Benja-
min pleads for the rupture of the historical continuum, and for the focus on 
individual moments, in order to uncover the suppressed past.

WALTER BENJAMIN was born in Berlin in 1892, and he died in Port Bou, 
France, in 1940. He was one of the most influential writers of the 1920s and 
1930s. His writings on the philosophy of history and aesthetics, such as “One-
way Street” (1928) and “The Work of Art in the Age of Mechanical Repro-
duction” (1936), have become seminal. Exiled by the Nazis, Benjamin found 
refuge in France, where he continued to work on his magnum opus, focusing 
on the “passages” of Paris. In the wake of the German occupation of France, 
and after his attempt to escape had failed, Benjamin committed suicide in 
the town of Port Bou, on the Spanish border.

WALTER 
BENJAMIN 
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“THERE IS NO DOCUMENT OF 
CIVILIZATION WHICH IS NOT AT 
THE SAME TIME A DOCUMENT 
OF BARBARISM.”



BARBARA 
KRUGER

Die Künstlerin Barbara Kruger beschäftigt sich seit Jahrzehnten 
mit Themen, die unser Alltagsleben bestimmen: Macht, Lust, Be-
gehren und Ekel. Seit den 1970er Jahren hat ihre Arbeit bereits vor-
hergesehen, wie Bilder und Ideen heute verbreitet und wahrgenom-
men werden.

Barbara Kruger, 1945 in Newark, New Jersey (USA) geboren, besuch-
te Mitte der 1960er-Jahre die Syracuse University und später die 
Parsons School of Design in New York, brach das Studium jedoch 
aufgrund finanzieller Schwierigkeiten ab. Um unabhängig zu sein, 
begann sie 1966 ihre Karriere bei Condé Nast als Grafikdesignerin 
für Mademoiselle und House & Garden.

Während dieser Zeit wurde Grafikdesign hauptsächlich von Hand 
gemacht: Mittels Text- oder Bild-Collagen durch einfaches Aus-
schneiden und Einfügen, erklärt Kruger, „machte ich ein Seitenlay-
out, das sich aus Schrift und manchmal Bildern zusammensetzte. 
Meine Tätigkeit als Designerin ging dann in meine Arbeit als Künst-
lerin über, mit großen Unterschieden auf der Ebene der Bedeutung.“1 

Nachdem sie 10 Jahre für Condé Nast gearbeitet hatte, nahm Kruger 
zwischen 1977 und 1982 eine Reihe von Gastprofessuren an ver-
schiedenen Universitäten an, unter anderem an der University of 
California in Berkeley, der Ohio State University, dem School of the 
Art Institute of Chicago und bei CalArts in Los Angeles. In dieser Zeit 
kombinierte sie zum ersten Mal gefundene Bilder mit Text und kre-
ierte zum Nachdenken anregende Werke, die eine Verführung des 
Wunschdenkens mit der Kritik des Besserwissens verknüpften.

Kruger zeigte ihre fotografischen Arbeiten zum ersten Mal 1982 in 
der Gagosian Gallery in Los Angeles und später in der Ausstellung 

„Public Address“ in der Galerie von Annina Nosei in New York. 1983 
hatte sie ihre erste museale Ausstellung im Institute of Contempo-
rary Arts (ICA) in London, kuratiert von Iwona Blazwick. Barbara 
Kruger kombinierte Text, in weißer, fetter Futura-Schrift, der auf ro-
ten Feldern eingesetzt war, mit gefundenen Fotos: „Ich denke, es ist 
wichtig, nicht zu vergessen, welche Bereiche im Bild am produktivs-
ten und wichtigsten sind für die Bedeutung, die ich vermitteln möch-
te. Ich ordne den Text und andere Elemente so an, dass diese bedeu-
tungstragenden Bereiche nicht verdunkelt werden,“ betont Kruger.2 
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Die Wirkung ihrer Kunst, ihrer im wahrsten Sinne 
des Wortes „plakativen“ Formensprache, ist un-
mittelbar, scharfsinnig und präzise. Sie vermag 
mit ihrem Werk eine reflektierte, zur Haltung auf-
fordernde Kritik der gesellschaftlichen Verhält-
nisse unserer Zeit zu formulieren. Sie spiegelt so 
ihr demokratisches und egalitäres Verständnis in 
einer leicht zugänglichen Kunst wider: „Ich denke, 
dass Kunst immer noch ein Ort des Widerstands 
und des Erzählens verschiedener Geschichten ist, 
um bestimmte Subjektivitäten zu bestätigen, die 
wir normalerweise übersehen. Ich versuche, af-
fektiv zu sein, Veränderungen zu suggerieren, und 
dem zu widerstehen, was ich, zu einem gewissen 
Grad, für die Tyranneien des gesellschaftlichen 
Lebens halte.3“ 

Ab den 1990er Jahren erweitert Barbara Kruger 
ihre Bild-Text Collagen um raumgreifende Schrift-
welten sowie Mehrkanal-Videoinstallationen. Sie 
zeigt ihre Arbeiten nicht nur in Museen oder Gale-
rien, sondern auch im öffentlichen Raum auf Wer-
beplakaten, Bannern und Billboards. Am wichtigs-
ten scheint in ihrer Arbeit die direkte Ansprache, 
die sie von Anfang an als Motor ihrer Praxis be-
schreibt. Sie schafft diesen unmittelbaren Appell 
durch den Blick eines zurückschauenden Porträts, 
oder durch Sätze mit häufiger Verwendung von 
Pronomen (Ich, Du, Er, Sie, Es, Wir, Ihr). Barbara 
Kruger destabilisiert Sprache: wir glauben Apho-
rismen oder einfache Sprüche zu lesen, doch wäh-
rend man noch liest, passiert etwas im Kopf. Wer 
wird gesehen? Wer verschwindet? Wer spricht? 
Wer wird zum Schweigen gebracht? 

In einer fünfzigjährigen Karriere ist Krugers Aus-
einandersetzung mit den Themen Macht, Konsum, 
Geschlecht und Identität aktueller denn je.

Lisa Botti

1	 “I would do a page design involving type and sometimes images. My job as a designer moved into my work as an artist with big 	
	 differences on the level of meaning.”, 11. 03. 2022.
2	 “I think it’s important to keep in mind, what areas in the image are most productive and most important for the meaning that I 
	 want to make and I arrange the text and other elements so that they don’t obscure those points of meaning.”, The powerful art 
	 of Barbara Kruger – YouTube, 11. 03. 2022.
3	 “I think that art is still a site for resistance and for the telling of various stories, for validating certain subjectivities we normally 	
	 overlook. I’m trying to be affective, to suggest changes, and to resist what I feel are the tyrannies of social life on a certain level.”, 
	 I think that art is still a site…. Quote by “Barbara Kruger” | What Should I Read Next?, 11. 03. 2022



Barbara Kruger
Untitled (I shop therefore I am), 1987
Photographic silkscreen on vinyl, 283.5 × 287.6 × 6.3 cm, 111 5/8 × 113 1/4 × 2 1/2 inches
Courtesy the artist, Glenstone Museum, Potomac, Maryland and Sprüth Magers
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For decades, the artist Barbara Kruger has been dealing 
with themes that determine our everyday lives: power, 
lust, desire, and disgust. Since the 1970s, her work has 
already anticipated how images and ideas are dissem-
inated and perceived today.

Barbara Kruger was born in Newark, New Jersey, USA, 
in 1945. She briefly attended Syracuse University in the 
mid-1960s, and later Parsons School of Design in New 
York, but dropped out due to financial difficulties. In order 
to gain her independence, from 1966 onwards, Kruger 
launched her career as a graphic designer at Condé 
Nast, working at both Mademoiselle House and Garden 
magazines.

During this time, graphic design was mainly done by 
hand, using text and photo collages by simply cutting 
and pasting. Kruger explains, “I would do a page design 
involving type and sometimes images. My job as a de-
signer moved into my work as an artist – with big differ-
ences on the level of meaning.”1

After working at Condé Nast for ten years, Kruger ac-
cepted a series of visiting professorships at various uni-
versities between 1977 and 1982 including the Univer-
sity of California at Berkeley, Ohio State University, the 
School of the Art Institute of Chicago, and CalArts in Los 
Angeles. It was during this time that she first combined 
found images with text to create thought-provoking 
works that linked the seductions of wishful thinking with 
a critique of know-it-all.

The first gallery exhibition of her photographic work was 
at the Gagosian Gallery in Los Angeles in 1982, and lat-
er she was included in the exhibition “Public Address” at 
the Annina Nosei Gallery in New York. In 1983 her first 
museum exhibition was at the Institute of Contempo-
rary Arts (ICA) in London, curated by Iwona Blazwick. 
Kruger combined found images with texts, character-
ized by bold white Futura, set on red fields. Kruger stat-
ed, “I think it’s important to keep in mind, what areas in 
the image are most productive and most important for 
the meaning that I want to make, and I arrange the text 
and other elements so that they don’t obscure those 
points of meaning.”2

1	 Kruger states, “I would do a page design involving type and sometimes images. My job as a designer moved into my work as an 
	 artist with big differences on the level of meaning.” See: The powerful art of Barbara Kruger – YouTube, accessed on 11. 03. 2022.
2	 The powerful art of Barbara Kruger – YouTube, accessed on 11. 03. 2022.
3	 I think that art is still a site…. Quote by “Barbara Kruger” | What Should I Read Next?, 11. 03. 2022B
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The impact of her bold visual vocabulary is direct, sharp-witted, and 
explicit. The effect of her art, her literally “striking” formal language, 
is immediate, perceptive, and precise: Her work articulates a critical 
stance towards the social conditions of our times. Kruger reflects 
her democratic and egalitarian vision in an easily approachable 
art: “I think that art is still a site for resistance and for the telling 
of various stories, for validating certain subjectivities we normal-
ly overlook. I’m trying to be affective, to suggest changes, and to 
resist what I feel are the tyrannies of social life on a certain level.”3 

From the early 1990s onwards, Barbara Kruger broadened her 
image-text collages to create expansive written worlds and 
multi-channel video works. Her works appear in museums and 
galleries but also in public spaces, on posters, banners, and bill-
boards. The central aspect of her art seems to be the direct appeal 
that she describes as the driving force of her practice right from 
the start. Whether it catches the eye through the direct gaze of a 
portrait or it is a text that speaks straight to us through her use of 
pronouns (I, you, we, they). She destabilises language: we think we 
are reading aphorisms or simple sayings, but something happens 
to our mind while we are reading. Who is seen? Who disappears? 
Who speaks? Who is silenced? 

In a career spanning fifty years, Kruger’s exploration of the themes 
of power, consumption, gender and identity are more relevant 
than ever.

Lisa Botti
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Barbara Kruger 
Untitled (Bitte lachen / Please cry), 2022


