VANDVÆRKER - Kunst og teater
Lise Jeppesen
Hvad sker der, når museernes udstillingspraksis udfordres af teatrets virkemidler - dets fornemmelse for rum og fortælling og dets erfaringer med et interaktivt eller dialogisk møde med publikum? Spørgsmålet var baggrunden for, at Randers Kunstmuseum valgte at gå ind i projekt Vandet. Resultatet var udstillingen Vandværker, der blev realiseret som et tværfagligt samarbejde mellem Kirsten Dehlholm - Hotel Pro Forma, ti danske og udenlandske billedkunstnere og Randers Kunstmuseum. Udstillingen blev årets bedst besøgte på Randers Kunstmuseum og erfaringerne med mødet mellem kunst, museum og teater var absolut positive. Af afgørende betydning er dog, at præmisserne for samarbejdet er klare, samt at iscenesættelsen inddrages med henblik på at accentuere værkernes eget udsigelsesrum, så museets grundlag som mødested for kunstværk og beskuer bevares intakt. 

Målet med udstillingen VANDVÆRKER på Randers Kunstmuseum var tosidigt. Dels ønskede museet at skabe en international udstilling af samtidskunst med fokus på vand. Dels ville museet arbejde med at udvikle nye udstillings- og formidlingsstrategier via samarbejde med det professionelle teater med henblik på at tiltrække nye publikumsgrupper, børn og unge. 

Visionen var at inddrage kroppen og sanserne som oplevelsesparameter frem for den rent kognitive eller visuelle oplevelse af kunst. 
Det er undertegnedes erfaring, at den fysiske “ramme” om kunstværket og museumsbesøget i høj grad er en kontekstuel ramme, der påvirker den umiddelbare oplevelse af kunst. Man er som beskuer altid præget af den måde, man bliver modtaget på det specifikke museum, fra man træder ind af døren til den overordnede rumlige disposition osv. De fleste har også en række forventninger til besøget, som er bygget på tidligere museumsbesøg på dette eller andre museer; “Man må ikke røre”, “ikke larme” og så videre. Endvidere er oplevelsen naturligvis afhængig af beskuerens øvrige oplevelser og erfaringer. Med hensyn til den fysiske ramme om værket, repræsenterer denne på flere måder en form for barriere i forhold til publikum. Rammen er en markør der viser “hertil og ikke længere”. Denne indramning er i og for sig særdeles konkret, den besøgende må som udgangspunkt ikke berøre museets værker. Men indramningen kan samtidig symbolisere, at værket er “aflukket”, et udtryk for et universelt, autonomt kunstbegreb, hvor værket præsenteres som udtryk for transcendentale sandheder, der kun kan aflæses af en “indviet” betragter. Et værkbegreb, som en række kunstneriske bevægelser i det 20. århundrede eksplicit har søgt at åbne op og modificere. Rammen sætter grænser for, hvordan beskueren fysisk kan omgås værket, men også for fortolkningen. 
Målet med VANDVÆRKER var at forsøge at pille de barrierer ned, særligt i forhold til ovennævnte strømninger, herunder objekt-, koncept og samtidskunst, hvor grænsen mellem værk og virkelighed, beskuer og objekt, er langt mere åben og diffus end den er i forhold til museets ældre samling, der præsenteres i en mere traditionel ophængning. Vi ville gerne tiltrække nye brugergrupper til samtidskunst og etablere et dialogisk rum, hvor beskuerens egentlige oplevelse, var i fokus, og hvor erfaringer og indsigter kunne udveksles på en langt friere måde. Udtrykt gennem det Michael Frieds begreb om det “teatralske” ville vi arbejde med værkets indvævning i en subjekt-objekt-relation, og lade oplevelsen af kunstværket som et autonomt objekt afløses af oplevelsen af relationer mellem objekt og beskuer.
 Med udstillingen ønskede vi at arbejde med rummet, som rammen for en fortælling uden at reducere det enkelte værk til en rekvisit i et afsluttet dramatisk forløb, samt at påvirke de forskellige rammer om beskuerens oplevelse. Det var ekstremt vigtigt for museet at bevare værkets essens for øje. Det grundlæggende møde mellem kunst og beskuer, der er museernes raison d’etre skulle bevares intakt. Vi ville ikke bidrage til en tivolisering af værkerne, men arbejde med at mediere nye møder mellem værk og beskuer.
Som samarbejdspartner på udstillingen inviterede Randers Kunstmuseum Kirsten Dehlholm, kunstnerisk leder af Hotel Pro Forma. En af de afgørende faktorer var her, at Hotel Pro Forma netop er kendt for at bryde med teatertraditionen ved at arbejde stedsspecifikt og analytisk; “Mit udgangspunkt for en forestilling har altid været det fysiske sted. […] Stedets historie, tradition, bygningen, rummets arkitektur og atmosfære danner rammen om forestillingen, bruges som med- og modspiller. Således skabes en dobbelt iscenesættelse, dels af spillet og rummet, dels af teaterbegrebet selv.”
 Hermed kunne der iværksættes netop denne undersøgelse af museets arkitektoniske og museale ramme, som var del af målsætningen. Samtidig er det karakteristisk, at det er de færreste af Kirsten Dehlholms forestillinger, der har en egentlig sluttet narrativ form. I stedet arbejdes med det processuelle og med aktørernes fysiske fremtræden og tilstedeværelse. Et centralt aspekt i forhold til det ønske om en “mediering” eller accentuering af værket som fra museets side, var et afgørende parameter for samarbejdet. På museet var vi derfor meget begejstrede, da svaret fra Hotel Pro Forma var positivt. 

Udstillingens koncept og kuratering

Tematisk og kunstnerisk var inspirationen til udstillingen Sven Dalsgaards skulptur De tre søjler, 2004 (1993). Skulpturen der er opstillet ved Randers Havn, hvor Gudenåen møder Randers Fjord, er en fri vesterlandsk variant af den kultiske torii-port som benyttes i forbindelse med den japanske shinto-religion. Portene ses ikke blot i forbindelse med templerne, som en markering mellem den profane og den sakrale verden, men er ofte udstillet i det åbne landskab, hvor noget særligt smukt eller betydningsfuldt skal markeres. Ved primært at invitere beskueren til gennem porten at dvæle ved udsigten, anskueliggør Dalsgaards port et vigtigt aspekt af Randers Kunstmuseum faglige speciale – interessen for kunst, hvor skellet mellem værk og virkelighed viskes ud. De tre søjler peger på vandet som kunst, og på vandets væsen som udtryk for tidens gang og verdens forandringsprocesser. På den måde skulle vand som fysisk substans såvel som metafor og symbol danne udgangspunkt for VANDVÆRKER.
Allerede på det indledende stadie af udstillingen planlægning valgte Randers Kunstmuseum at invitere Kirsten Dehlholm til at være co-kurator og til i dialog med museet at deltage i udvælgelsen af hvilke kunstnere og værker der skulle vises. Museet stillede forslag om en række kunstnere og/eller værker, mens Kirsten Dehlholm foreslog flere supplerende, herunder den fantastiske installation Aero Torrents, 2007, af Voldemars Johanssons. Kriteriet for udvælgelsen var, at alle eksplicit havde beskæftiget sig med temaet vand, enten i tidligere værker eller i større udstillingsprojekter. I den efterfølgende proces blev antallet reduceret til en ønskeliste på i alt 13 kunstnere, som modtog en invitation fra museet, med specifikation af koncept og målsætning. Til museets store og positive overraskelse valgte alle, bortset fra en enkelt kunstnergruppe at tage imod invitationen. To kunstnere måtte dog på en senere stadie udgå, da de værker de foreslog, var så teknisk krævende, at museet ikke økonomisk kunne tilbyde at løfte opgaven. Resultatet var en gruppeudstilling med helt nye og nyere værker af 10 nulevende danske og internationale billedkunstnere. Endvidere blev der præsenteret en række fotografier af Sven Dalsgaard (1914-1999), samt en fantastisk videoinstallation af Bill Viola: The Raft (2004), udlånt til Randers Kunstmuseum af Louisiana Museum for Moderne Kunst. De deltagende kunstnere var som følger: Tone Kristin Bjordam (Norge), Katja Bjørn (DK), Rosan Bosch (N), Sven Dalsgaard (DK), Belu-Simion Fainaru (Isr), Voldemar Johansons (Estland), Kirsten Justesen (DK), Mogens Otto Nielsen (DK), Yoko Ono (Japan-USA), Jørn Rønnau (DK), Troels Sandegård (DK), Bill Viola (USA)
 Fælles for de i alt 18 installationer på udstillingen var at de havde fokus på vand i enten konkret eller overført betydning. Alle, bortset fra fem, indeholdte helt fysisk vand som substans i enten flydende, fast eller frossen tilstandsform, mens de øvrige associerede til vand som billede, rytme, refleks og spejling eller som symbol. Tematisk var værkerne på udstillingen meget forskelligartede og belyste vidt forskellige aspekter af vand, fra det naturvidenskabelige til det poetiske, symbolske eller rituelle, men alle benyttede se sig af nyere medier og arbejdede i skellet mellem netop værk og virkelighed. 
Det performative og det sensoriske

Fælles for værkerne var også, at størstedelen havde en indbygget performativ og/eller sanselig dimension. Enten som en konkret relation mellem objekt og beskuer – eller på anden vis iscenesat som et anderledes møde med beskueren end det, man forbinder med et autonomt værk i traditionel modernistisk forstand. Værker, der i sig selv var et opgør med de fastlagte skemaer for deltagelse eller opførsel, man normalt agerer efter i forbindelse med et museumsbesøg. I Rosan Boschs Intelligence, 2010 (2000), var den fysiske form således kun en ramme for beskuerens deltagelse. For at blive fuldendt som værk, fordrede det interaktion. En presenning fyldt med 2.000 liter vand hang ned fra loftet. I vandet var der placeret en hydrofon, der var tilkoblet to høretelefoner, som beskueren kunne tage på. For at skabe liv/lyd i værket måtte beskueren videre tage initiativ til at røre ved vandet i presenningen. På den måde blev den fysiske krop indskrevet i oplevelsen af værket. Også Belu-Simion Fainarus værk You always have to start af new. Boat for placing wishful dreams, 2010 (2002), var decideret interaktivt. En hvidmalet båd stod, som efter et forlis, fyldt med vand i et mørkt rum. I båden flød et antal flasker med tændte lys. Langs væggen i udstillingsrummet stod en række utændte flasker og en skriftlig instruktion: Think of a wish, light the bottle and place it in the boat. Så længe der var flasker nok i båden kunne værket opleves uden at beskueren aktivt spillede en rolle, hvis ikke var rummet næsten mørkt. Ved at deltage fik beskueren endvidere mulighed for at “læse sig selv” ind i værket. Den klassiske kunstner-beskuer position blev til en dialog. Mens Fainarus værk har sin oprindelse i en hebraisk tradition og kan ses som kommentar til den politiske situation i mellemøsten, kunne beskueren projicere nogle helt andre tanker og overvejelser ind og derved skabe en ny personlig fortolkning af værket. I såvel Kirsten Justesens Ice Dress, 2002, som Troels Sandegaard Wall of Ice, 2007, blev beskueren ubevidst medproducent af værket, idet begge skulpturer/installationer benyttede sig af luftfugtigheden i museets rum - beskuerens sved og ånde - til at antage fysisk form. Begge værker ændrede således karakter i løbet af udstillingsperioden. Kirsten Justesens kjole i en cyklus på en uge, mens Sandegaards isvæg ændrede sig løbende i gennem hele udstillingsperioden. 
I det hele taget inkluderede udstillingen en række værker, der i højere grad end at henvende sig til et modernistisk ikke-kropsligt blik, forvandlede beskueren til en aktør, hvis forhold til værket i højere grad end at blive dikteret af synet angik kroppen og sanserne. Flere af værkerne påvirkede gennem deres rumlige installationskarakter, idet de rent fysisk inkluderede beskuerens krop. Man kunne her fremdrage Katja Bjørns videoskulpturer, hvor man måtte bevæge sig i forhold til den fysiske form, olietønder og udslagsvaske fra hverdagens sfære, for at opleve videoen. Mens andre værker, som f.eks. Sandegaards Wall of Ice rent fysisk måtte berøres og/eller udtrykte sig via lyd og derved påvirkede beskuerens sanseregister på flere forskellige måder. At bruge lyden rumligt er et af de dominerende træk ved megen samtidskunst og udstillingen havde en meget markant lydside. 
Lydene gav andre associationer og fik publikum til at agere og opleve udstillingens fortælling på en anden måde end ved sansningen af genstanden, billedet og rummet alene. Lydene i udstillingen bestod dels af musik, hos f.eks. Yoko Ono, der i værket Counting the waves, 1967, brugte sit stemmeregister til at illudere bølgernes bevægelse, men også af illustrerende lyde, der knyttede til fysiske installationer og som sådan blev en form for medfortællere integrerede i den måde værkerne henvendte sig til publikum og indtog rummet på. Vejen gennem udstillingen blev således iscenesat som en bølge af lyd. Fra det første lydværk, Kirsten Justesens Icestick on Music Stand, 2006, hvor vanddråber dryppede fra en isstav ned i to kar af metal, til Bill Violas brutale vand-kraftværk i The Raft 2004, hvor den auditive side gav beskueren en fornemmelse af, at blive oversvømmet og at drukne et øjeblik; et værk der, i bestemte momenter, gav lyd til hele udstillingen. 

Hotel Pro Formas iscenesættelse

Randers Kunstmuseum præsenterer hvert år et varieret særudstillingsprogram, som vægter alsidigheden i såvel udvalget at kunstnere som den periode der tages udgangspunkt i. Men at arbejde med 10 danske og internationale billedkunstnere, med hver deres særdeles forskellige udtryk og form, er alligevel ikke noget museet ofte begiver sig i kast med. Mange af de værker der blev repræsenteret på udstillingen stillede endvidere nogle væsensforskellige krav end maleri på vægge eller skulpturer på sokler. Udstillingen var krævende i forhold til museets rolle, men i særdeleshed også i forhold til de deltagende kunstnere, idet den i høj grad handlede om, at turde lade tingene vende sig en ekstra gang og afgive ansvar til nye samarbejdspartnere. Hvor Randers Kunstmuseum i forbindelse med de fleste udstillinger enten søger at iscenesætte udstillingerne i forhold til den kunstfaglige viden de bygger på, eller lader en udstillende kunstner stå for iscenesættelsen som en “del af værket” var der denne gang kommet i en tredjepart ind i samarbejdet; teateret som et formidlende mellemled ansvarligt for værkernes og rummenes iscenesættelse. 

I juni 2010 lå Hotel Pro Formas grundrids over udstillingens iscenesættelse færdig. Om sine overvejelser skrev Kirsten Dehlholm: 
Et udvalg af værker skal placeres i museets sale. Vi bevæger os igennem rummene. Hvert rum er iscenesat med tydelig forskel fra det ene rum til det næste. Vi sanser gennem forskelle. Hvert rum får tildelt sin del af fortællingen om vand som koncept, hvert rum får sit eget udsagn. Tilsammen dannes et rumligt og sanseligt forløb af værker, der udspiller sig som form og tanke. Et iscenesat forløb, der binder udstillingens mange forskellige værker sammen og viser, at det hele hænger sammen – som vand. Rummenes iscenesættelse vil understrege værkernes materialitet og udsigelseskraft. Iscenesættelsen består af lys, lyd og projektion, af farve- og materialevalg, af overgange fra det ene rum til det næste samt rummenes opdeling, størrelse og disponering.

Vægten var lagt på at skabe et rumligt forløb med variationer, der førte beskueren videre fra det ene rum til det næste og på at skabe en iscenesættelse, der netop skulle understrege værkernes udtryk. Op til åbningen var der mange diskussioner først via mail mellem kunstnere, museet og Hotel Pro Forma og i de sidste intensive uger på museet under opbygningen i august mellem alle de tilstedeværende i samarbejdsprojektet. Det var særligt de forskellige hensyn til lyd- og lysinterferens, men også økonomien der påvirkede det endelige resultat. Resultatet var en række forskelligt iscenesatte rum, hvor især lyset blev brugt som værktøj. Fra det første store punktoplyste rum, hvor der var fokus på vandet som fysisk substans, til det store hvide rum, der nærmeste bristede i lys, og hvor vandet blev set i forhold til renselse, det hellige og ritualet. Og videre ind i de efterfølgende mørklagte sale, hvor vandets symbolkraft blev sat i spil, og hvor der optrådte en række værker, hvor det performative, næsten blev dramatisk via den stærke kontrast mellem lys og mørke. Udstillingens sidste rum fordrede en tekst på gulvet: “Udstillingen fortsætter" for at tilskuerne ville træde derind. Her trådte beskueren ud af mørket igen, ind i et dagslys belyst rum, som kunne virke som en form for antiklimaks. I rummet optrådte en række rygvendte malerier fra museets magasiner, såvel som en række dokumentationsfotos fra vandperformances, der var stillet op mellem de bagvendte malerier. Hermed ønskede Dehlholm at pege på, at performances er noget, der er foregået i et afgrænset tidsrum og mindes stykkevis og brudt. Samtidig med, at der blev peget bag om facaden på museet. 

Man kan sige at der i udstillingen, i forhold til museets optik, blev eksperimenteret med en adskillelse af information og sensorisk oplevelse. Ved at lade den sensoriske og den rumligt fortællende oplevelse være den styrende for iscenesættelsen måtte museet give afkald på et mere traditionelt oplevelses- og dannelsesbegreb. Spørgsmålet er nemlig, hvad der egentlig kommer først? Som Kirsten Dehlholm var inde på i et interview til museets udstillingsmagasin: 
Du skal ramme sanserne, før hjernen sætter ind sekundet efter og spørger efter betydning og mening? Jeg tror på, at hvis du rører ved sanserne, arbejder med perceptionen, så rammer du dybere, end hvis du starter med at påvirke hjernen. Så kan du opleve noget, du aldrig glemmer. Jeg synes, det er meget vigtigt at forsøge at tale sanseligt, og det håber jeg, at denne udstilling vil gøre i kraft af de forskellige materialer, lys, lyde, sammensætninger og rumlige dimensioner.
 
Samtidig stillede udstillingen krav til kunstnerne, der ikke kunne bestemme alle aspekter omkring iscenesættelsen af deres værker. Udstillingen var således ikke blot et krydsfelt mellem teaterets og det museale rum, men også mellem værket som objekt eller installation, der står frem på sine egne præmisser, og dets rolle eller funktion i udstillingens overordnede helhed. Blev kunstværket til en rekvisit eller aktør i en andens skuespil?  Man kan tale om, at projekt VANDET havde en indbygget konflikt mellem tre forskellige rum: Værkets eget udsigelsessted, hvor det alene er det værket repræsenterer, der er i fokus, det museale rum og Kirsten Dehlholms iscenesættelse af udstillingens rum. På trods af, at Hotel Pro Forma tog udgangspunkt i de enkelte værkers udtryk og performativitet og søgte at understrege dette i den rumlige iscenesættelse, er enhver iscenesættelse naturligvis en form for fortolkning. Og det er indlysende at der er nogle aspekter ved de enkelte værker, der understreges på denne vis, mens andre måske ikke træder tydeligt frem. Der opstod naturligvis konflikter under forløbet, mellem såvel Hotel Pro Forma og museet, der lige skulle vende sin forvalterolle et par gange, som mellem kunstnere og teater. Som Katja Bjørn, en af de deltagende kunstnere beretter: “Vi havde nogle diskussioner, kunstnerne imellem, om, hvordan vi havde det med iscenesættelsen. Nogle syntes, de havde nogle grænser, der blev overskredet. Men det tror jeg, der er kunstnere, der vil føle i enhver gruppeudstilling.” 

Katja Bjørn beretter videre:

Jeg har hørt mange sige, det kan være svært når andre iscenesætter ens ting. Men jeg prøver at tænke om mine værker, at de kan klare sig hvor-som-helst og når-som-helst. Så bliver det udfordrende på en sjov måde at træde ind i en udstilling som den her. Jeg synes, mine værker får tilføjet nogle historier. De kan godt klare sig uden, men jeg synes ikke det tager noget fra værkerne, at de bliver tilføjet.
I et enkelt tilfælde var konflikten så udtalt, at kunstneren overvejede at trække sig fra projektet to måneder før åbningen. Dette skete heldigvis ikke og værket var i sig selv og i kraft af Hotel Pro Formas iscenesættelse et at udstillingens absolut stærkeste. At der ikke opstod flere konflikter kan alene skyldes at præmissen for udstillingens iscenesættelse fra starten var defineret, og ikke mindst Kirsten Dehlholms dialog med kunstnerne og forståelse for balancen mellem kunstoplevelse og scenografisk iscenesættelse, mellem værkernes rum, teaterets virkemidler og den museale ramme. 

Om udstillingen og formidlingen
Udstillingen Vandværker blev vist fra den 21. august til den 24. oktober 2010 og blev besøgt af godt 12.000 gæster. Selv om udstillingen kun var åben i to måneder, var den årets absolut bedst besøgte på Randers Kunstmuseum. Alene i de første ti dage, under Randers Ugen, blev udstillingen besøgt af 3.000 gæster. Målsætningen om, at tiltrække flere yngre brugere var en absolut succes. 5.000 børn og unge under 18 besøgte udstillingen, her mere end 100 skoleklasser og børnehaver. I alt udgjorde børn og unge i udstillingen 41 % af de besøgende, hvad der er en stigning på over 10 % i forhold i årets første seks måneder. Særligt teenagerne udgjorde en markant større del af museets publikum end tidligere, idet de pludselig optrådte som en selvstændig gruppe af besøgende, i stedet for blot at komme på museet som led i undervisningen. Af særligt betydning var måske her en stor vandseng, opstillet i udstillingen, som næsten konstant var belejret af unge mennesker i eftermiddagstimerne! Museet var tydeligvis blevet del af en rekreativ zone på en anden måde end tidligere.  
I forbindelse med udstillingen arbejdede museet med to strategier for skolerne. Der blev dels udarbejdet mere traditionelt undervisningsmateriale, dels gennemførte museet et outreachprojekt med inddragelse af netop aldersgruppen 15-20 år, hvor der i sidstnævnte specielt blev arbejdet med den sensoriske oplevelse.
 Formålet med outreachprojektet var, at udvikle nye formidlingsformer til unge med inspiration fra teatrets verden, men også at lære af og fra de unge omkring hvad der appelerer til dem som målgruppe og give dem ejerskab i forhold til museet.  I mødet med værker med performative kvaliteter og multisensoriske rum var målet for de deltagende at opnå læring om samtidskunst og performative virkemidler. I det specifikke outreachprojekt planlagde og gennemførte vi et tretrins forløb med den specifikke målgruppe af 1 g’ere og 3 g’ere for øje. Undervisningsforløbet var arrangeret således, at eleverne mødte en formidler fra museet såvel inden mødet med kunstinstitutionen som efterfølgende. Sidstnævnte med henblik på at alle parter kunne blive klogere ud fra en evaluering af forløbet. 
Læringsmålene med de tre møder var følgende:

1. At hjælpe deltagerne med at blive sine mange sanser bevidst og på egen krop at erfare, hvordan rum og installationer kommunikerer. Via den rumlige iscenesættelse og strukturering af det museale rum, var det intentionen at appellere til det flersanselige i stedet for blot det intellektuelle. Det var intentionen at give det unge publikum en kunstoplevelse, som inddrog og udviklede den enkeltes kompetencer.

2. At udstyre målgruppen (1’gere og 3’gere) med viden om samtidskunst, herunder at udstyre eleverne med viden og et udvidet vokabular om: kunst, museal praksis og kuratering. En af bestræbelserne gik på at gøre eleverne i stand til reflektere over, hvilke virkemidler der er i centrum for opfattelsen af rum / hvilke overvejelser og strategier, der ligger bag: forskellige typer af museale rum, multisensoriske rum, teater rum, offentlige, hjemlige, intime, religiøse rum etc.  

3. På egen krop at erfare, hvilken proces det kræver at skabe et kunstværk. I overensstemmelse med lærernes billedkunstforløb på gymnasieskolen og læringsmål for undervisningen, bad vi eleverne at producere et værk og at fremlægge det for resten af gruppen, museets formidlere og Kirsten Dehlholm.  

4. At række ud til eleverne og møde dem i øjenhøjde, hvor de er vant til at kommunikere. Eleverne blev inddraget i formidlingen af udstillingen på www.vandvejen.dk, den digitale formidlingsportal der var oprettet i forbindelse med projekt Vandet. 
Erfaringerne og evalueringen af outreachforløbet var meget positive. Eleverne opnåede efter eget udsagn i høj grad om samtidskunst, de involverede sig i høj grad i udstillingen og etablerede helt anderledes reflekterende relationer til værkerne, end hvad der traditionelt opnås via omvisninger/dialoger med gruppen på museet. De performative og sensoriske virkemidler blev bemærket og flere ytrede at det at det havde en positiv effekt, at de skulle afprøve en anderledes tilgang til værket end via det verbale og intellektet. Også underviserne var særdeles positive og museet ser frem til et langt tættere samarbejde med gymnasieskolerne end tidligere. Museet har lært om og fra outreachgruppen og vil i høj grad inddrage disse erfaringer i såvel daglig praksis som udvikling af formidlingen fremover.
Også i forbindelse med den generelle formidling af udstillingen til skoler og øvrige grupper var erfaringerne meget positive. Skolerne blev i de første uger af udstillingen adspurgt, hvilken betydning det havde for børnenes oplevelse, at udstillingen var lavet som et tværfagligt samarbejde mellem teater og museum? Svarene lød bl.a. som følger: “det gav eleverne en mere nuanceret og varieret oplevelse af temaet og af samtidskunstens mange udtryksformer.”
 En anden lærer fortæller: “Denne del gjorde et voldsomt indtryk på alle børnene. De mente det var den bedste udstilling de havde set af samme grund”. Flere af skoleklasserne fik mulighed for at opleve Randers Egnsteaters eller Carte Blanches teaterforestilling i tilknytning til besøget. Om forbindelsen mellem udstilling og teater skriver en af lærerne “Teateret var en god visuel øjenåbner, som understregede de levende billeders indbyggede tanker og fortællinger samt de tekniske muligheder i legen med rummet.” Mens andre ikke mente at der var sammenhængskraft mellem de to oplevelser, udover den tematiske forbindelse: “Eleverne havde to forskellige og berigende oplevelser som bidrog til at give temaet bredde og dybde.” Blandt besvarelserne er der dog overordnet enighed om, at den tematiske relation mellem teater og kunst var af betydning for børnenes oplevelse. Specifikt adspurgt om de sensoriske og performative virkemidlers betydning for børnenes oplevelse, lød svaret “Kunstmuseers og kunstens lettere støvede renommé blev revideret, samtidig med at samtidskunsten blev afmystificeret og afdækket.” Dette vækker genklang i de svar museet har fået i en række interviews med gæster på museet under udstillingen, herunder særligt familier med børn.
 Her lyder svaret fra en pige på 9 år: “Sjovt, anderledes end på et kunstmuseum normalt”, mens en dreng på 11 fortæller: “Det gør det meget sjovere at man må røre ved tingene, så kan man bedre forstå hvad de mener.” En far fortæller på hjemmesiden www.vandvejen.dk: "Har lige oplevet udstillingen "Vandværker" på Randers Kunstmuseum med mine tre børn på 5, 7 og 10. Vi var alle oppe at "hoppe" i vandsengen og lave lyde i den enorme "vandpose", der hænger ned fra loftet. Det var vi alle vilde med - men også isskulpturvæggen og iskjolen var spændende. Børnene var skeptiske ved udsigten til at blive slæbt med på museum - og så i Randers (vi bor i Århus), men skuffelsen gik ikke i opfyldelse:-) Det er en fin udstilling, som også bør lokke besøgende ind og se den permanente udstilling på museet.”
 Også blandt det ældre publikum var der overvejende positive reaktioner på udstillingen og iscenesættelsen, og museet er spændt på at se resultatet af Kulturarvsstyrelsens publikumsundersøgelse for efteråret 2010, hvor et langt kvantitativt større statistisk materiale bliver tilgængeligt og kan sammenholdes med museets tidligere målinger. 
Erfaringerne med projekt Vandet og specifikt samarbejdet med Kirsten Dehlholm har således bestemt været positive, og der er ingen tvivl om at museet vil kunne drage nytte af disse greb i forbindelse med den videre udvikling af den fremtidige formidling med henblik på såvel særudstillinger som den faste samling.  
Udstillingen kunne ikke være blevet realiseret uden hjælp fra en række fonde og sponsorer, som museet skylder stor tak. Endvidere skal der takkes for godt samarbejde med Kirsten Dehlholm og Nicole Vitner fra Hotel Pro Forma, samt naturligvis alle deltagende kunstnere på udstillingen, uden hvis velvillige deltagelse udstillingen Vandværker ikke kunne være blevet realiseret.  
Om forfatteren

Lise Jeppesen er mag.art. og museumsinspektør, Randers Kunstmuseum 

� Brugen af Michael Frieds begreb om det teatralske er her hentet fra Anne Ring Petersen: Installationskunsten mellem billede og scene. Museum Tusculanums Forlag 2009. pp. 69-74. Michael Fried anvender begrebet i relation til den minimalistiske kunst, se Michael Fried: Art and Objecthood”, in Gregory Battcock (red.): Minimal Art. A Critical Anthology. University of California Press, 1995 (1968).


� Kirsten Dehlholm: “Overskridelse af inderlige – og yderligere rum”, Open Page 4 (1999): findes på www.hotelproforma.dk


� Lise Jeppesen: “Pas på gulvet er glat. Interview med Kirsten Dehlholm 13. juli 2010.” In Lise Jeppesen (red.): Ud-Tryk nr. 3 2010. Udstillingsmagasin. Randers Kunstmuseum. pp. 11.


� Se Lene Laigaard:


� Museet udleverede spørgeskemaer til 15 lærere der både overværede en af teaterforestillinger ved henholdsvis Randers Egnsteater eller Carte Blanche og oplevede udstillingen i følgeskab med en af museets formidlere. I alt 10 skemaer er blevet returneret.


� Museet gennemførte i alt 30 interviews i løbet af efterårsferien 2010.


� � HYPERLINK "http://www.vandvejen.dk" ��www.vandvejen.dk�, 25.09.2010
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