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Times Square Show

Im Sommer 1980 fand am New Yorker Times Square, unter eben jenem Namen, in
einem verlassenen Massagestudio ein einmonatiges Kulturereignis statt, welches
sich fUr die Stadt und ihre Kunstszene, aber auch den Diskurs um kollaboratives und
kollektives kunstlerisches Arbeiten als richtungsweisend erwies: die Times Square
Show wurde zu einer Initialziindung fur New Yorker Subkultur, die Karrieren einiger
namhafter Kunstschaffenden und setzte neue Mal3stabe im Umgang mit
Ausstellungsraumen.

Colab

Eine zentrale Rolle flr das Zustandekommen der Gruppenausstellung nimmt die
Klnstlerinnengruppe Colaborative Projects Inc., kurz Colab, ein. Das Kollektiv
grundete sich 1977 in New York City, und wurde ein Jahr spater zur ,Inc.“ — sprich,
zur eingetragenen Non-Profit-Organisation. Dies war von entscheidender Bedeutung
fur die Kunstler*innen, da es die Gruppe befahigte, staatliche Kulturzuschisse fur
Klnstlerinnengruppen und kulturelle Off-Spaces in Anspruch zu nehmen. Colab, zu
deren frihen Mitgliedern spater prominente Positionen wie Kiki Smith oder Jenny
Holzer zahlten, war also in erster Linie ein ganz pragmatischer Zusammenschluss fur
finanzielle Férderung, kinstlerische Interessenvertretung und Austausch, und auch
gemeinsamer Equipment-Pool. Die monatlichen Versammlungen, die oft in den
Wohnungen der Mitglieder stattfanden, waren grol3e, offene und laute
Diskussionsrunden, die sich einerseits durch flache Hierarchien und Austausch, aber
auch durch Spannungen und Meinungsverschiedenheiten auszeichneten. Colabs
Projekte fanden unter der sich selbst auferlegten ,Rule C* statt, wonach die Projekte
kollaborativ, kollektiv, kooperativ und kommunal sein sollten.

Die Real Estate Show

Anfang Januar 1980 organisierte Colab die Real Estate Show, eine multimediale
Gruppenausstellung in einem verlassenen New Yorker Gebaude, zudem sich die
Ausstellenden illegal Zugang verschafft hatten. Die Ausstellung setzte sich
thematisch kritisch mit der schwierigen Wohnungslage und dem Umgang der Stadt
auseinander. Die illegale Ausstellung wurde schon am zweiten Tag von stadtischen
Behorden geschlossen, erregte aber dennoch grof3e Aufmerksamkeit und fuhrte
unter andrem dazu, dass die Stadt Colab als Kompromiss ein nahegelegenes
Gebaude zur Verfugung stellte, welches zum Kulturzentrum ABC No Rio wurde, das
noch heute existiert.

Die Times Square Show

Ausgehend von ersten Projekten wie der Real Estate Show, initiierte Colab ein
halbes Jahr spater eine weitere Gruppenausstellung, diesmal in einem
leerstehenden Massagesalon, Ecke Seventh Avenue, West 41st Street am Times
Square. Diesmal waren die Kunstler*innen nach Absprache mit dem Besitzer und der
Stadt fur einen Monat in dem Gebaude mietfrei geduldet. Aufgrund der erfolgreichen
vorangegangenen Projekte folgten hunderte Bewerbungen auf Colabs lose



Anweisung, die ausgestellten Kunstwerke sollten sich mit dem Times Square und
seiner Umgebung beschaftigen. Das bekannte Wahrzeichen New York Citys
durchlebte zu dieser Zeit eine konjunkturelle Talsohle und war flr die
Stadtverwaltung in den 70ern zum Problemfall mutiert: der Times Square war
heruntergekommen, es gab nur wenig Tourismus, viel Leerstand, Obdachlosigkeit,
Prostitution und Kriminalitat.

Die Entstehung

Nicht zuletzt wegen des schabigen Image des Times Square gelang es Colab, die
nicht unwesentlichen Kosten von $32,000 zu GroRteilen mithilfe von Férderungen
seitens der Stadt zu bewaltigen. Einen Grol3teil dieser Kosten machten die
aufwendigen Werbemalinahmen aus, die Colab konzipierte. Teilnehmende
Klnstler“innen schufen Plakate, Flyer und Magazine, aber auch TV-Werbespots und
u.A. ein eigenes Billboard am Times Square (Jane Dickson/John Ahearn).

Das viergeschossige Gebaude war 24/7 offen und frei zuganglich, zudem sehr
marode. Die Kinstler*innen mussten es zunachst entriimpeln und zumindest
oberflachlich renovieren. Die Colab-Mitglieder waren Kurator*innen,
Organisator*innen und Werber*innen in einem, die Hierarchien flach. Die Gelder
wurden nach demokratischen Grundprinzipien verteilt, die restliche Konzipierung der
Gruppenausstellung war eher anarchisch. Die Auswahl der Teilnehmenden war quasi
unkuratiert, die finale Anzahl der Teilnehmer*innen belief sich wohl auf circa 150
Menschen. Nicht zuletzt deshalb verlief die Installation der Ausstellung chaotisch,
semi-anonym und flieRend. Ideen wurden ohne grol3e Absprachen umgesetzt,
daraufhin wieder reagiert, es wurde kollaboriert und kombiniert. Das ganze Gebaude
wurde mit ortspezifischen Interventionen, aber auch Malerei, Skulptur und anderen
Medien bespielt, wobei nahezu jede freie Flache in irgendeiner Form genutzt wurde.
War die Herstellung der Times Square Show zwar insgesamt ein kollektiver Akt, so
war der Aufbau doch auch, ahnlich zu den Colab-Meetings, gepragt von starken
Individualmeinungen, Meinungsverschiedenheiten und Chaos.

Die Show

Tom Otterness, Grundungsmitglied der Colab und wichtiger Initiator der Times
Square Show, versah die AuRenfassaden des Gebaudes mit humorvollen,
handgemalten Schildern, die, ganz im Stile der sonstigen Times Square —
Beschilderung, auf die Ausstellung aufmerksam machten und etwa ,cave painting’
oder ,eine echte Meerjungfrau“ versprachen und somit bereits von auf3en einen
Eindruck der ,funhouse’-Atmosphare der Ausstellung vermittelten.

Otterness hinterlasst mit seinen handgezeichneten Floor Plans zudem eine gewisse
Orientierungshilfe in der Ubervollen und teilweise schlecht dokumentierten
Ausstellung, die auf individuelle Beschilderung der Exponate verzichtete. Bei aller
Offenheit und Spontaneitat gab es doch gewisse kuratorische Eingriffe, etwa das
Erstellen verschiedener Themenraume durch kleinere Gruppen: so gab es einen
Portrait Room, in dem in petersburgischer Hangung Portrats unterschiedlichster



Klnstler*innen und Macharten zu sehen waren, sowie eine Fashion Lounge in der
Modenschauen abgehalten wurden, handbemalte Kleidung und das wohl erste
klassische Basquiat-Tafelbild zu sehen waren. Im sogenannten Money, Love and
Death Room, befanden sich unter verschiedensten Gemalden eine Tapete von Robin
Winter, sowie Christy Rupp’s tapezierte Ratten, die sich wie ein Band auf Hoéhe der
Bodenleisten durch den Raum und durchs Treppenhaus zogen und die sich visuell
und metaphorisch mit dem Zustand New Yorks Stral3en auseinandersetzten.

In einem Souvenir Shop konnten Besuchende verschiedenste Skurrilitaten fur
maximal $5 erwerben — die Grenzen zwischen kinstlerischer Arbeit, Found-Object
und pornografischem Mull waren vollkommen aufgehoben, alles koexistierte.

Uber die einmonatige Laufzeit war das Geb&ude am Times Square 24 Stunden am
Tag gedffnet, es gab dauerhaft Performances, Fashion Shows und Happenings,
manche der Gruppe der Ausstellenden, welche sich schon lange nicht mehr nur auf
Colab-Mitglieder, geschweige denn Kunstler*innen, belief, lebten buchstablich in dem
Gebaude und in der Ausstellung.

Uber ihre einmonatige Laufzeit hinweg entwickelte sich die Times Square Show zu
etwas, das mehr war, als die bloRe Summe seiner Teile und das schwer zu
kategorisieren ist. Wahrend sie einerseits frihe wichtige Arbeiten von Jean-Michel
Basquiat, Keith Haring oder Jenny Holzer beinhaltete, wird es der Ausstellung
gleichermalen nicht gerecht, einzelne prominente Positionen hervorzuheben. Zwar
dominierten unter den ausgestellten Arbeiten malerische, figurative und vor allem
schnell und billig hergestellte Exponate, oftmals zu kontroversen Themen wie
Amerika, Sex, Rassismus, Kapitalismus — dennoch lasst sich nur schwerlich von
einem Ubergeordneten Thema oder einer Aussage sprechen. Noch viel weniger Sinn
ergibt es, den Versuch zu unternehmen, zwischen Kunst und Nicht-Kunst in der
Times Square Show zu unterscheiden oder gar den Wert der Ausstellung anhand
von etwas wie Qualitat der Exponate bemessen zu wollen. Samtliche Grenzen
wurden gesprengt, Kontexte verwoben, Dinge hemmungslos kombiniert, Fragen, die
in der Moderne noch von entscheidender Bedeutung waren, ganz bewusst gar nicht
erst gestellt: Fragen nach einzelnen Kinstlerpersonen, Asthetiken, Regeln,
vermeintlichen Aufgaben und Geltungsbereichen der Kunst.

Allein die Tatsache, dass womaoglich ein Grofteil des Ausstellungsbudgets in die
Werbung floss und nicht in die eigentlichen kinstlerischen Arbeiten, deutet darauf
hin, dass die Times Square Show mindestens genau so sehr als soziales Event
gelesen werden muss, wie als Kunstausstellung. Die gesamte Ausstellung war durch
und durch partizipativ und inklusiv — der Ausstellungsraum war im wahrsten Wortsinn
nach aufden gedffnet, die Veranstalter*innen nahmen mit ihrer Ausstellung Kontakt
nach aufden auf, lielen den Times Square mit all seinen Eigenheiten in die
Ausstellung fliel3en, lieRen jede/n der/die mitmachen wollte, ausstellen.



Nicht zuletzt dadurch bot die Times Square Show eine zu dieser Zeit nie
dagewesene Diversitat unter den Ausstellenden, sowohl was die soziale als auch die
ethnische Herkunft angeht. Zudem war nahezu die Halfte der Ausstellenden weiblich.

Dies bedeutet im Umkehrschluss allerdings nicht zwangslaufig, dass all das eine
kollektive und politische Entscheidung bzw. Zielsetzung von Colab war. Falls es
etwas wie eine politische Zielsetzung gab, dann eher die betont antimoderne
Offenheit des Projekts in jeglicher Hinsicht. Dies bedeutete allerdings nicht, dass die
Times Square Show eine in sich geschlossene Botschaft transportiert hatte —im
Gegenteil: die Ausstellung war durchzogen von Widersprichen. Besucher*innen
waren teilweise schockiert Uber teils offen sexistische und diskriminierende
Exponate. In der Times Square Show fihrte so etwas allerdings nicht zur Zensur —
alles wurde grundlegend geduldet, beziehungsweise augenscheinlich erst einmal
umgesetzt. Der eingebaute Selbstschutz bestand darin, dass es jedem und jeder
grundsatzlich offenstand, mit einer eigenen kiinstlerischen Arbeit zu ,kontern® und auf
andere Exponate zu reagieren. Genau aus dieser Kontroverse bezog die Times
Square Show wahrscheinlich ihre Kraft: kollektives, kollaboratives Arbeiten bedeutete
im Falle von Colab nicht die Abwesenheit von Streit und Diskussion. Im Gegenteil,
die Installation und Planung der Show war ellenbogenhaft und angespannt,
funktionierte womdglich nach dem Recht des Starkeren — die Meinungen waren
unterschiedlich, die Kunstwerke laut und aggressiv, jede/r musste seine/ihre Nische
finden — doch der ehemalige Massagesalon am Times Square hatte fir jede/n eine
Nische. Die radikale Entscheidung, die Ausstellung maximal zu 6ffnen und vom
angesehenen Kinstler bis zum Gangster aus der Nachbarschaft ausnahmslos jede/n
teilnehmen zu lassen, fuhrte im Umkehrschluss zu einer grof3en und nie da
gewesenen Inklusivitat: ,every thesis will be accompanied by its anithesis® (Altshuler
2013).
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