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Profiltekster CC15

Anna Olivia Kristiansen

f. 1978, dansk keramiker. 

Anna Olivia Kristiansen blev uddannet som keramiker på Glas- & Keramikskolen på Bornholm i 2003 og på Danmarks Designskole i 2006. Hun har udstillet en række steder i Danmark og udlandet, blandt andet på Biennalen for Kunsthåndværk og Design, Kolding (2009) og på Object Factory II på Museum of Arts and Design, New York (2009). Desuden modtog hun i 2007 EKWC Grant for Young Participants.

I 2011 har Anna Olivia designet jubilæumskopper til Danmarks Naturfredningsforening i anledning af deres 100 års jubilæum.

Når Anna Olivia Kristiansen skaber sine værker er udgangspunktet at udvikle funktionelle brugsting, som samtidig har en sideordnet dagsorden. Hun henter sin inspiration fra det samfund, hun er en del af - fra fænomener, der undrer eller optager hende. Hun arbejder med, hvordan ellers tørre tal kan afbilledes på nye og overraskende måder. Ofte bærer hendes keramiske værker stærke holdningsmæssige statements, der kommenterer på vores samtid. 

Porcelænet kan dermed lægge op til debat og eftertanke, eller man kan vælge at nyde det for dets rent dekorative egenskaber. Det er lige netop sammenstillingen af det oplysende og den grafiske æstetik, der gør, at produkterne er informative uden at være belærende eller anmassende.
Anna Olivia Kristiansen siger om hendes keramik, at det gerne må være moderne konversationsstykker, der medvirker til samtalen ved middagsbordet.

Hoved og Hale
Hver kop har enten den forreste eller bagerste halvdel af et dyr trykt på sig. Når kopperne stables to og to, bliver dyrene hele. Der er i udgangspunktet tale om almindelige velkendte danske dyrearter, trykkene forestiller heste, grise, køer og får. Om der skal opstå nye mutationer eller splejsninger, er op til ejerens lune. Bag køkkenskabets låger kan man således møde overraskende dyrearter. Kopperne er i muntre og dekorative farver for at understøtte det legende element i serien. De er støbt i porcelæn og dekoreret med silketryk.

Anne Tophøj

f. 1960. Dansk keramisk formgiver. 

Anne Tophøj er uddannet keramiker fra Skolen for Brugskunst (DKDS) i København og har en Master of Industrial Design fra Pratt Institute i New York.  

Anne Tophøjs keramik har gennem de seneste år været en del af adskillige udstillinger – fx ’På Tværs’ på Carlsberg, København (2010) og ’Statisics><Ceramics’, der blev vist både i Hamborg og Göteborg (2008) og senest MINDCRAFT11 i Milano (2011). Herudover har både Nationalmuseum i Stockholm, Design Museum Danmark i København og Trapholt i Kolding erhvervet sig dele af Anne Tophøjs produktion til deres samlinger. 

Tophøj modtog Statens Kunstfonds 3-årige arbejdsstipendium 2004-7 og har i 2010 modtaget arbejdslegater fra samme sted.

Anne Tophøjs arbejde kredser om brug og funktion, materiale og teknik samt form og formsproglige aspekter. Hun arbejder undersøgende og eksperimenterende - ved hele tiden at ændre metode og udgangspunkt, afsøges mulighederne for, hvordan tingene kan være og se ud. Anne Tophøj fokuserer på stadiet, inden noget er afgjort, der hvor mulighederne er identificeret og blotlagt, og det hele ligger åbent. 

De senere år har Anne Tophøj været optaget af en ”løs” formgivning, hvor det tilfældige og ufærdige får plads. Det er en formgivning og et formsprog, der kobles med hendes interesse for produktions- og metodeæstetik, samt generativ formgivning - dvs. en formgivning, der baserer sig på det potentiale, som et materiale, redskab eller en teknik kan bidrage med.

Dinnerwarevision 5 

Dinnerwarevision 5 er et spisestel bestående af tallerkner og skåle i forskellige størrelser og nuancer udarbejdet i porcelæn og stentøj. 

Visionen er at skabe en rationel produktion af stel med individuelle former og udtryk.
Stellet er visuelt varieret og det står åbent, hvordan det skal bruges. I forbindelse med Dinnerwarevision 5 har Anne Tophøj eksperimenteret med forskellige keramiske fremstillingsmetoder, hvor der ikke er fuld kontrol over processen, eller hvor der er lagt nogle åbninger ind, hvor tilfældet kan tage over. For eksempel. har hun forsøgt at benytte sig af kræfter, der ikke helt kan styres; tyngdekraft, centrifugalkraft mv. Der sættes gang i en proces, som selv gør sig færdig, og så bliver resultatet som det bliver. Der er flere måder, hvorpå tilfældigheden kan influere på det færdige udtryk, men Anne Tophøj har i dette projekt lagt vægt på at undgå spor af mennesker – at stellet udelukkende fremstår som materiale, redskaber og proces.

Claydies

Claydies blev etableret i 2000 og består af keramikerne Karen Kjældgård-Larsen (f. 1974) og Tine Broksø (f. 1971), begge uddannet ved Danmarks Designskole i 2000.

Karen Kjældgård-Larsen og Tine Broksø har arbejdet sammen under navnet Claydies siden de begge tog afgang fra Danmarks Designskole, og de beskriver sig selv som ”én keramiker med to hoveder og fire arme.” Claydies har blandt andet udstillet deres keramik på Trapholt (DK) i 2011 under titlen Claydies Room,  Liljevalchs Konsthall (SW) i 2007 med udstillingen True Feelings og på Galleri Nørby (DK) i 2001 med udstillingen Claydies and Gentlemen.

Claydies har flere gange modtaget Statens Kunstfonds arbejdslegat, Danmarks Nationalbanks Jubilæumsfond af 1968 og støtte til diverse projekter og udstillinger fra Danish Crafts.

Karen Kjældgård-Larsen er designeren bag Royal Copenhagen Mussel Mega, som er erhvervet af Designmuseum Danmark. Og Claydies har været en del af et visionsprojekt igangsat af Statens Kunstfond i 2004 om spiseoplevelsen i toget.

Claydies arbejder altid ud fra en idé eller et koncept, som dikterer designet. Fiktion, humor og provokation er ofte elementer i deres arbejde, og Claydies ønsker at udforske og eksperimentere med keramisk formgivning. Inspiration henter de i gammel keramik og keramisk tradition, men de finder også inspiration i andre materialer og områder, for eksempel i dagligdagen og den måde man gebærder sig igennem den på.

True Feelings

Porcelæn, transparent glasur. Porcelænshvide.

True Feelings er et håndmodelleret porcelænsstel. Hvert enkel ting modelleres meget groft, så fingreaftrykkene i leret kommer til at stå tydeligt frem, og bliver således til lerets dekoration.

True Feelings udspringer af et projekt, hvor Claydies eksperimenterede med at lave brugsting ud fra et sæt dogmeregler, som blandt andet dikterede dem at arbejde med bind for øjnene. Resultatet af eksperimentet er siden bearbejdet og forfinet, og er blevet til stellet True Feelings, ”hvor de ægte finger følelser er tydelige i leret.”

Marie Langaa

f. 1978, dansk keramiker.

Marie Langaa er uddannet fra Glas og Keramikskolen på Bornholm i 2008. Siden sommeren 2008 har hun haft base i sit værksted i Valby, hvorfra alle hendes produkter udvikles og produceres.

Hendes værker har været udstillet flere steder bl.a. Form/design center Malmö og i Kunstbygningen SAK, i Svendborg.

Marie Langaa arbejder med støbte brugsting til hverdagen, der oftest udarbejdes i en porcelænsstøbemasse. Hun er fascineret af produkters funktionalitet. Idet genstandene håndteres og tages i brug, skabes en handling og derved en relation imellem bruger og genstand, som inspirerer Marie Langaa. Hendes produkter udspringer bl.a. fra en leg med materialer og en optagethed af mødet mellem materialer og genkendelighed. Yderligere er Marie Langaas produkter karakteriseret ved ofte at afspejle en transformation af det industrielle indtryk.

 

The Teabag and The Cotton Cup

Tekanden og kopperne er støbt i porcelæn efter en model, der er syet op i stof. Lerets egenskab til at gengive et materiale som det tekstile i detaljer, skaber en stoflighed, der appellerer til berøring. Det klassiske dørhåndtag, der i denne sammenhæng er anvendt som hank, er ligeledes et udtryk for ’håndens tag’ og understreger en fortælling om nærvær og intimitet.

Marie Langaa arbejder i spændingsfeltet mellem brugskunst og det konceptuelle kunsthåndværk. Tekanden og kopperne skaber en fortælling om hjemlighed gennem genkendelige materialer. Hendes projekt går i høj grad ud på at skabe en illusion – et visuelt bedrag, som udfordrer beskueren og stiller spørgsmål til det øjet ser. Tekanden rummer 1,2 liter og fås i farverne hvid og mintgrøn.

Pia Lund Hansen

f. 1980. Dansk keramiker og designer.

Pia Lund Hansen er uddannet fra Designskolen i Kolding, Linjen for Keramik i 2006.

Hun arbejder hovedsagligt i porcelæn og både med unika- og serieproduktioner. I sit arbejde med sine produkter arbejder hun oftest med støbning og flere lag af indfarvninger. Hun finder sin inspiration i ting, der minder hende om barndommen eller i naturen, det kan for eksempel være en muslings mønstre og farver som hun fortolker i leret og bruger som dekoration. 

Pia Lunds arbejde er karakteristisk ved ofte at være indfarvet porcelæn, hvor hun arbejder med lag i form af at miks mellem hvid og andre farver. Hendes overflader er også ofte matte og rå.

Hapilu Bowles

Hapilu er en skålserie i glade farver, der kan bruges til for eksempel snack, tapas eller te. Det samme mønster går igen på alle skålene, som kommer i et væld af farver. Skålene består af rent samt indfarvet porcelæn.

Formen er blevet til med udgangspunkt i et gammelt mønster fra en glasskål. Mønsteret har Pia Lund arbejdet videre med på drejeskiven. Pia Lund har været fascineret af krystalglasset siden hun var barn, og har genbrugt mønsteret, som hun har fortolket på en ny måde i porcelænet. Hapilu handler om nostalgi og glæde.

Jonas Klein

f. 1973. Dansk møbel designer.

Jonas Klein er autodidakt møbel designer. Han har tidligere deltaget i Crafts Collection 13 og har udstillet flere steder i verden, blandt andet på DMY i Berlin i 2009 og 2010 samt på Blickfang i Wien også i 2009 og 2010. I 2011 deltog han i TENT under London Designweek.

For Jonas Klein er enkelhed og funktion hovedankeret i stort set alt, hvad han laver. Han arbejder med et mix af håndtegning, computertegning, modeller og prototyper.

Jonas Klein lader sig inspirere af forskellige ting, det kan for eksempel være en form, en silhuet, eller en enkel del på et objekt. Det kan også være en samling af to stykker træ, der kan give inspiration til noget helt andet - noget som slet ikke har noget at gøre med den måde, træet var samlet på. Hans design er karakteristisk ved en enkelhed, både i formsprog og farve.

Granny

Skamlen Granny er en hyldest til vores bedsteforældres møbler. Møbler fra en anden tid, hvor der blev lagt stor vægt på håndværket og detaljen. Både sæde og ben er hånddrejet på en drejebænk. Hvert ben er unikt, og benets udformning er opstået i arbejdet ved drejebænken, med tanker til mormors møbler. 

Idéen til Granny fik Jonas Klein, da han ville lave en skammel med ben fra gamle stole og bordben. Hvert ben skulle være unikt og det skulle vare tydeligt, at de var genbrugt og fra en anden tid. Da det var svært at finde det antal ben, Jonas Klein skulle bruge, begyndte han at dreje dem selv.

Four 

Lampen FOUR er en enkel lampe med et roligt og harmonisk udtryk. Bunden af lampen er hånddrejet på drejebænk. Lampeskærmen i hvid akryl er lavet med en særlig vakuum teknik, hvor man suger formen ud. Jonas Kleins ønske med FOUR var at designe en enkel og harmonisk lampe. Den skulle have organiske former og bestå af så få dele som muligt. Lampen er en prototype.

Rikke Hagen

f. 1970. Dansk produkt designer.

Rikke Hagen er uddannet fra Danmarks Designskole på linjen for glas og keramik i 1998, og har siden vundet flere priser for sit design, blandt andet Ole Haslunds Hæderslegat i 2007, iF product design award i 2008 og Award Nordic Relations i 2010.
Når Rikke Hagen designer, handler det for hende om at være nysgerrig, undersøgende og innovativ, men samtidig arbejde inden for et sæt af spilleregler, - det kan for eksempel være begrænsninger, der ligger i en given opgave. At arbejde med begrænsninger, handler for Rikke Hagen i høj grad også om at søge nye grænser, opfinde nye metoder og løsninger. I sin arbejdsproces søger hun samtidig med idé-generering også tilbage til fortidens bibliotek af viden om blandt andet teknikker, håndværket og formsprog.
For Rikke Hagen er balancen mellem det unikke og masseproduktion det motiverende, samt at kunne indsamle og omformulere ny viden og gentænke den i nye kontekster.

Orla

Orla er en væglampe med en arm af elmetræ og en lampeskærm støbt i porcelæn.

Ideen til lampen stammer fra gammel lampe Rikke Hagens bedstefar i sin tid havde hængende over høvlebænken i sit snedkeri. Den bestod blot af et par groft udskårne pinde og en afskærmet pære hængende for enden af ledningen. Da hendes bedstefar gik bort, arvede hun hans høvlebænk, værktøjsskab – og lampen.

Rikke Hagen brugte lampen som arbejdslampe i næsten ti år i hendes første studie. Hun tænkte ofte, at hun en eller anden dag måtte modernisere den. Det er hermed gjort! Rikke Hagens bedstefars navn var Orla. 

Bettina Schori
f. 1962. dansk glaskunstner

Bettina Schori er uddannet fra Designskolen i Kolding på linjen for keramik & glas i 1995. Blandt Bettina Fredlund Schoris udstillinger kan nævnes Biennalen for Kunsthåndværk og Design i Kolding og KUNSTEN – Museum of Modern Art Aalborg i 2004, samt udstillinger i de fem nordiske lande, Rusland, Letland og Ungarn med udstillingsgruppen GLASGULDGUMMIOGGENBRUG som alle arbejder med genbrugsmaterialer. Bettina Fredlund Schori har tidligere været med i CC6 og CC7. 

Bettina Schori arbejder med glas og metal, skrot og genbrugsmaterialer. Hun arbejder hovedsageligt med koldglas, vinduesglas og glas fra gamle flasker, ofte i kombination med andre materialer. Hun leger og eksperimenterer og søger til stadighed nye muligheder for, hvordan hun kan forme glasset.

Schori ser det som uundgåeligt, men også en spændende udfordring at være bevidst om miljø og ressourceforbrug, også i selve arbejdet på værkstedet. Hun elsker at finde nye muligheder i kasserede ting, og give dem nyt liv i en ny sammenhæng.

Bettina Schoris arbejdsområde spænder fra skulptur og udsmykning til design af diverse brugsting og interiør. Hun ønsker at lave ting, som fortæller en historie, ting som overrasker, forundrer og inspirerer.

Flaskefad

Fadet består af 8-10 genbrugte glasflasker som smeltes sammen til det blomsterformede skulpturelle fad. Fadet kan være lavet af sodavands- eller ølflasker og kommer derfor i forskellige farver og størrelser. For Bettina Schori er flaskeglas ideel at genanvende, da det er nemt at få fat i.  Hun udfordrer materialets begrænsninger ved at save, bore, sandblæse, slibe og opvarme det i en bestræbelse på at give flaskerne et nyt og langt liv - for eksempel som dekorativt flaskefad.

Dropvase

Dropvasen er en dekorativ og brugbar lille vase til små forårsblomster eller til den lille blomst, der knækker af den store buket. Den enkelte blomst bliver fremhævet på en smuk og skulpturel måde. 

Når vaserne produceres finder Bettina Schori glasset på skrotpladser, hos glarmestre og glasforhandlere, hvor brugt eller knækket glas smides ud. Vaserne laves efter den såkaldte ”slumping-teknik”, hvor glasset placeres i en koldglas-ovn, på en metalplade med huller i, der er hævet 10 cm over ovnpladen. Når ovnen varmes op, smelter glasset som hule dråber ned igennem hullerne. Når ”dråberne” rammer ovnpladen slukkes ovnen. Hullets størrelse, afstand til ovnpladen, temperaturen i ovnen og pladernes placering afgør formen på vasen. Ovnen køles langsomt ned og næste dag saves vasen fri i toppen og kanterne slibes og poleres. På grund af denne arbejdsmetode bliver alle vaser forskellige i deres udtryk, nogle mere skæve, tynde, tykke, små og mindre små… alle en lille unika. 

Gitte Nygaard

f. 1970. Dansk smykkeformgiver.

Gitte Nygaard er uddannet fra Institut for Ædelmetal 1998 og fra smykkelinjen på Gerrit Rietveld Academie, Amsterdam, Holland i 2002. 

Hun har blandt andet været nomineret til Rotterdams Designprijs på Museum Boijmans van Beunigen, Rotterdam, Holland, har modtaget arbejdslegat fra Fonds voor beeldende kunsten vormgeving en bouwkunst i Holland  og fra Statens Kunstfond i Danmark. Herudover er hun i flere omgange blevet inviteret til deltage i projektet Cascoland i Syd Afrika, et internationalt kollaborativt projekt hvor kunstnere og designere engagere sig selv i lokalområder for at aktivere og udvikle offentlige områder.
Når Gitte Nygaard skal finde materialer til sine smykker, forsøger hun at finde materialer, der kan forstærke en historie om det endelige resultat. Smykkerne skal umiddelbart være til at forestå, men også lægge op til refleksion over de traditioner og konventioner de udspringer fra. Gitte Nygaard mener, at smykkekunstens styrke er, at den kan koncentrere sig om et fysisk område på få kvadratcentimeter samtidig med, at den kan belyse og sætte fokus på globale og sociale emner forbundet hermed.

ButtOn

Brochen ButtOn er udarbejdet i Binchotan, som er brændt egetræ og også kaldes for Purifying White Charcoal, og sølv eller bæredygtigt guld fra Oro Verde. Ved brug af simple guldsmedeteknikker forenes metallet og Binchotan og Gitte Nygaard bestræber sig på at tilføje et minimum af manipulation og tilføjede elementer og målet er et råt og nærmest uforarbejdet resultat.

Binchotan er egetræ indsamlet fra Japan og Korea. Grene beskæres uden at skade træets rodstruktur, således at træets livscyklus kan fortsætte. I modsætning til almindelig kendt trækul, består fremstillings metoden af Binchotan, af at fange kulstoffet i træet uden at lade det undslippe som CO2. På denne måde skabes et økologisk, bæredygtigt produkt, der er baseret på en traditionel Japansk metode.
Josephine Winther

f. 1964. Dansk Guldsmed.

Josephine Winther er uddannet guldsmed i 1992 og har siden læst videre på Institut for Ædelmetal som hun afsluttede i 1999 og har taget en master på Royal Collage of Art i 2010. Hendes værker er blandt andet erhvervet af Statens Kunstfond og Kunstindustrimuseet.

Derudover er hendes værker at finde på Royal Collage of Art’s samling ’Jewellery and Holloware’.
Ding

Med smykkerne Ding har Josephine Winther koncentreret sig om forskellige former for metal legeringer og de lyde disse kan frembringe. Hun har i længere tid været interesseret i lyd. Ding er blevet til efter iagttagelser af lyde og deres forskellige form, udstrækning, klangfarve og retning, - iagttagelser som førte til, at hun besluttede sig for at lave en klokke. 

Hver klokke er i forskellig metallegering og er formet i hånden og er derfor alle forskellige og frembringer forskellige lyde. 

Josephine Winther siger: “ Vi forbinder vores indre verden med den ydre verden gennem vores sanser. Med ’ding’ har jeg fokuseret på høresansen. Jeg har undersøgt en lang række af lyde og beskrevet dem, som om de var objekter men en form, overflade, stoflighed, retning og intensitet. Det er mit ønske, at lydene bliver opfattet som objekter, der bevæger sig imellem os. Mit arbejde handler om at lytte.”
Josephine Winther ønsker at henlede publikums opmærksomhed på lydene, som ifølge hende alle er væsentlige, uanset om de er smukke eller ej. Samtidig ønsker hun at henlede opmærksomheden på sammenhængen mellem lyd og form, således at udvælgelsen af klokkerne foregår både med øjne og ører.

Julie Bach

f. 1979. Dansk smykkekunstner og designer.

Julie Bach har en bachelor i beklædningsdesign fra Designskolen i Kolding i 2002, samme år deltog hun i udstillingen og workshoppen ’designer på hovedet’ på Tsinghua University, Beijing, Kina og i 2008 deltog hun på Kunstnernes Påskeudstilling på Århus Kunstbygning med installationen ’Rodskulptur’.

Julie Bach bliver drevet af en trang til at undersøge livet omkring sig og omsætte små fortællinger til form.  Hun kan blive fascineret af en form eller struktur, hun har lyst til at gengive. Hun eksperimenterer herefter med, hvordan hun kan gengive den form eller struktur. Menneskets psykologiske yderligheder og kontraster kan også være et udgangspunkt for hendes arbejde, da arbejder hun ud fra karaktertræk og forsøger at omsætte dem til form. 

Julie Bachs arbejde er karakteristisk ved at være taktilt, håndlavet med omsorg, appellere til sanserne, humor, legesygt, historiefortællende, eksperimenterende og overraskende.

Berry Sphere Necklace

Inspirationen til halskæden har Julie Bach fundet i bærklynger. Hun bestræber sig på at gengive spændstigheden og saftigheden igennem formgivningen og farverne. Bær halskæden er blevet til efter at Julie Bach lavede et bær-træ, en tekstil-skulptur, til en venindes bryllup. ”Hele symbolikken om glæde, frugtbarhed, modenhed, saft og kraft, som fængede mig i bærrenes udtryk, passede perfekt til en kærlighedsgave”. 

Akiko Kuwahata

F. 1976. Japansk snedker og designer

Akiko Kuwahata er uddannet i Living space design på College of Art Nihon University i Japan i 1999, og har været gæstestuderende på Arkitektskolen Aarhus fra 2004 til 2005.

Kuwahata har blandt andet udstillet på Design Museum Danmark og i flere omgange på Copenhagen Furniture Fair. Hun arbejder hovedsageligt i træ, og når hun skaber noget nyt og skal finde den rigtige form, er det vigtigt for hende at arbejde med materialet i sine hænder. Hun lægger vægt på, at det endelige produkt skal være uimodståeligt og dejligt at røre ved. Hun lader sig inspirere af gamle japansk håndværk og skandinavisk design.  

Akiko Kuwahata designer og laver brugsting i træ i høj kvalitet for at give flere lyst til at bruge velforarbejdede træprodukter i hverdagen. Træ er et godt materiale og hun vil gerne udbrede de mange facetter træ har.
Bordplade
Bordplade er smørebrætter i røget eg, kirsebær eller ahorn, der også kan bruges som en lille tallerken, for eksempel til en kaffekop og lidt småkager eller til smørrebrød. 

Akiko Kuwahata har eksperimenteret med tykkelsen på smørebrættet og har villet udfordre træet. Bordplade er spejlskåret og tørret i ovn.

Sløjfe

Sløjfe er en knage til jakker huer eller halstørklæder i dampbøjet stykket bøgetræ. Formen er opstået ved, at Akiko Kuwahata har leget med et overskydende stykke træ. Når stykket træ bøjes, former det sig naturligt til den flotte form, der er ideel at hænge tøj på og ikke efterlader mærker i nakken på jakken.

Hanne Louise Nielsen
F. 1975. Illustrator/designer. 

Hanne Louise Nielsen er uddannet fra designskolen Kolding på linjen for Visuel Kommunikation i 2004. Hun har blandt andet lavet dekorationer af skateboards til fordel for børn i Afghanistan i forbindelse med arrangementet Skateistan i 2009, udstillet i restaurant RELÆ i 2011 og deltaget på Biennalen for Kunsthåndværk og Design i samarbejde med industriel designer Line Dyrholm i 2007. 

Hanne Louise Nielsens arbejde er karakteristisk ved at være håndtegnet, figurativt grafisk formgivning med kommunikative budskaber.

Hanne Louise Nielsen tager ofte sit afsæt til sit arbejde i intuitiv leg med form og grafiske håndtegninger på træ eller papir. Slutresultatet kan have karakter af collage, andre gange forbliver udtrykket som den oprindelige tegning, eventuelt med computermanipulation af farverne. Herudover arbejder Hanne Louise Nielsen også med at lade idéen styrer udtrykket, og i sådanne tilfælde har resultatet nødvendigvis ikke noget med tegning at gøre.

Hanne Louise Nielsen lader sig inspirere af mellemmenneskelige relationer, eller særlige temaer der optager hende. Herudover er det uhøjtidelige, gadekunst og folkekunst også steder hun henter inspiration.

Food Chain and Hunger

Tegningerne er intuitive og bygger ikke på forudgående skitser. Hanne Louise Nielsen leger med formen på papiret, og billedet bliver til undervejs i denne leg. 

Food Chain  og Hunger er billeder på tilstande man kan befinde sig i, og Hanne Louise Nielsen har leget med begrebet ’at indtage’ i flere betydninger som for eksempel at indtage en position, mad eller kærlighed. Således forsøger hun at kommunikere i flere lag.

Nis Øllgaard

f. 1955. Dansk industriel designer.

Nis Øllgaard vil gerne arbejde i alle materialer og forsøger at udnytte netop det særlige materiales kvaliteter.

Han arbejder gerne med mange tidlige og hurtige fysiske funktions- og designmodeller i afsøgningen af det optimale resultat. Modellerne tager udgangspunkt i såvel produktets funktion og form. Resultatet skulle gerne blive et velfungerende produkt med et enkelt og skulpturelt udtryk, uden for meget ”nonsens” som Nis Øllgaard selv siger.

Nis Øllgaard har modtaget flere priser for sit design, blandt andet Formlandsprisen i 1988, iF Design Award i 2004 og Red Dot Design Award i 2004.

Flexible Shoehorn

Flexible Shoehorn er et tyndt og fleksibelt skohorn sprøjtestøbt i plast, der tilpasser sig såvel fod som sko. Ved hjælp af en magnet kan skohornet nemt hænges op på væggen. Det enkelte design gør skohornet til en dekorativ skulptur.

Inspirationen til skohornet fik Nis Øllgaard da han blev irriteret over at eksisterende skohorn fungerede dårligt og var svære at have i hånden, og så ønsker han at skohornet i stedet for at være en ting der bidrager til rod i entreen, kan være et dekorativt element i møblementet.

Pernille Snedker Hansen

f. 1978. Dansk tekstilkunstner og designer.

Pernille Snedker Hansen er uddannet fra Designskolen Kolding i 2004 og har taget en mastergrad fra Central Saint Martins College of Art and Design på linjen Creative Practice for Narrative Environments i 2007. Pernille Snedker Hansen har blandt andet deltaget i Biennalen for Kunsthåndværk og Design 2011 i Kolding, hvor hun også var nomineret til Biennaleprisen. I 2009 udstillede Pernille Snedker Hansen i Købehavn på Galleri 2012 sammen med Will Gurley i en udstilling kaldet ’The Playce Between’. I 2006 meddesignede hun på Hayward Gallery i London et udendørs stifindings system kaldet ’Stairs to Dan Flavin’. Herudover har hun modtaget Statens Kunstfond arbejdslegat i 2010, Danmarks Nationalbanks Jubilæumsfond af 1968 tre år i træk samt Grosserer L. F. Foghts Fond i 2010.

Pernille Snedker Hansen ønsker, at fladerne hun skaber til et rum, kan vække nysgerrighed og indirekte ændre den måde, hvorpå vi sanser, oplever og lever i vores omgivelser. Hun vil gerne udfordre de rum, vi lever i og de overflader, som omgiver os. Hun bruger naturen som en aktiv medspiller og lader en del af det færdige udtryk være bestemt af et naturligt element.

Hun tror på, at tekstilfagets transformerbare, taktile og poetiske kvaliteter kan bruges til at kommunikere og være med til at ændre sociale og bæredygtige værdier i det byggede miljø. 

Marbelous Wood

Marbelous Wood er et fyrretræsgulv dekoreret ved hjælp af marmoreringsteknik. Mønstret fortæller om træets egne årringe og beskueren oplever træets unikke ornamentik med en fornyet visuel intensitet. Træbrædderne er lavet enkeltvis og hvert bræt får et unikt stribet forløb af farver, hvormed træets egen ornamentik er blevet forstørret og forstærket.

Pernille Snedker Hansen har kombineret traditionerne i bakkemarmorering fra bogbinderfaget og det traditionelle skandinaviske fyrretræsgulv, og skabt et trægulv der, når man træder på det, danner uendelige detaljer og farvekombinationer foran fødderne. Som Pernille Snedker Hansen selv siger: ”Som øjet bevæger sig hen over gulvet og længere ud i horisonten, smelter detaljerne sammen og skaber en mere naturlig og ensfarvet og rolig flade.”

Trine Charlotte Find
f. 1974, dansk arkitekt (maa) og designer

Trine Charlotte Find er uddannet arkitekt fra Arkitektskolen i Århus i 2001. Hun arbejder hovedsageligt i træ, og arbejdsprocessen stater ofte med skitser i hånden og herefter laver hun adskillelige 1:1 arbejdsmodeller. Hun arbejder ud fra parolen ”keep it simple”, og at gøre ting simple er for hende en proces, der kræver et lige så stort arbejde, også tidsmæssigt, som noget der både er og virker kompliceret.

Filigrantræ

Filigrantræet er håndlavet i træ og produceret på Trine Charlotte Finds eget værksted i Danmark.

Træet kan anvendes som juletræ på steder, hvor pladsen er trang; i entréen eller på børneværelset, som pakkekalendergavetræ eller som udsmykning i butikker eller på hospitaler og tandlæger, hvor der skal være klinisk. Træet er bæredygtigt og samtidig æstetisk. Det kan skilles ad og genbruges år efter år. 

Træ udskæres i diverse længder og fungerer som grantræets grene, dernæst bores der huller i stammen. Samtlige træer samles for at kontrollere, at kvaliteten er ok – inden de pakkes i æsker. 

Victoria Ladefoged

f. 1976, dansk designer.

Victoria Ladefoged har en Ba i fashion fra Designskolen I Kolding fra 1999 samt en MA i Womens Fashion fra Royal College of Art i London, fra 2001. Yderligere har hun taget en uddannelse som herreskrædder. Inden for de senere år er Victoria begyndt at arbejde med genbrugstræ og –stof  i sit firma re:something: ”Når jeg designer og udvikler nye objekter i træ er det oftest en legende og ”bygge med klodser” proces. Jeg saver gerne en masse klodser ud i forskellige former og leger mig frem til nye figurer. Jeg kan lide et enkelt og lidt rustikt udtryk med kærlighed for detaljer”.

Victoria bruger sine erfaringer fra designer- og skrædderfaget i sit arbejde med træ. Fra arbejdet som designer er det kærligheden til detaljer, og  fra arbejdet som herreskrædder er det materialekendskab og ypperligt håndværk. Alle Victorias produkter er lavet af genbrugsmaterialer og håndlavet i Danmark. Hendes design har rødder i den danske kunsthåndværkstradition suppleret med et legende element. Formålet er at skabe produkter af høj kvalitet på en bæredygtig måde.

Victorias kendetegn er stærkt dansk design fremstillet i Danmark med hånd og kyndighed. Designet er enkelt og rent med underforståede indslag af humor og leg. Bæredygtighed er an alvorlig sag, men behøver ikke altid at formidles som sådan. Hvis vi gør bæredygtigt design til et spørgsmål om skyldfølelse og pligt, vil begrebet dø ud. 

Ballerina og Dancing man 
Skyggespilsdukker kan bevæge kroppen og danse. Figurerne er inspireret af tyrkiske skyggespil, hvor figurer med kroppen i led og styret af pinde danner silhuetter. Figurerne ligner lidt sprællemænd, men man skal selv bevæge figurernes arme og ben for at få kroppen til at danse. De findes i sort og i natur og er produceret af kasserede kasser fra Årstiderne.
Elefant, Hund og Hest
Figurerne er bygget af kasserede vejafspærringslægter. Lægterne er alle 7,5 cm i bredden, så alle former er skåret ud fra dette format, men det rød-hvide mønster bliver forskelligt, når figurerne sammensættes.

Trælegetøjet er inspireret af gammeldags legetøj, hvor materialet oftest var træ, og hvor der var mere overladt til brugerens fantasi, end det er tilfældet med meget moderne legetøj. Victoria Ladefogeds oldefar lavede selv sit legetøj, og hun har ofte dette med i tankerne, når hun laver nye figurer.

Anne Fabricius Møller

f. 1959, dansk stoftrykker og tekstildesigner. 

Anne Fabricius Møller er uddannet ved Skolen for Brugskunst (Danmarks Designskole) i 1986. Hun har blandt andet flere værker repræsenteret på Kunstindustrimuseet, i 2011 deltog hun på Biennalen for Kunsthåndværk og Design i Kolding, og modtog i 2008 Statens Kunstfonds 3-årige arbejdslegat. Anne Fabricius Møller arbejder med det tekstile og taktile, med særligt fokus på tryk, stoftryk og aftryk. Hun henter sin inspiration i forskellige løsninger, både de tekniske, de oplagte, de lige ud og lige til og de nemme løsninger. Hendes arbejde er mangfoldigt og varieret, da hun altid arbejder ud fra at løse en bestemt opgave eller fremstille værker til en udstilling.

Stamp Collection, Tea- and Tisch Towel

Anne Fabricius Møller samler på frimærker og har i mange år været med i en filatelistklub. Til Stamp Collection har hun ladet sig inspirere af det klassiske frimærkeark, som efterhånden er ved at være en saga blot. Hvert viskestykke er påtrykt et klassisk frimærke, hvis klare og simple farver går igen i det ternede mønster på resten af viskestykket.
Stamp Collection, Tablepaper 

Anne Fabricius’ fascination af det klassiske frimærkeark har også inspireret hende til at lave Stamp Collection, Tablepaper, hvor hun har benyttet mønstret fra bagsiden af et frimærkeark til at lave en delikat dug i papir. Vender man et frimærkeark om, vil det ligne en miniudgave af dugen.

PERNITTENGRYN

PERNITTENGRYN består af Begitte Lynge Andersen (f. 1969) og Julie Dausell (f. 1972). 

Begitte Lynge Andersen er uddannet fra Designskolen i Kolding i Interaktivt multimedie Design i 2000 og Linjen for Visuel Kommunikation og Linjen for Tekstil i 1996.

Julie Dausell er uddannet fra Designskolen i Kolding fra Linjen for Tekstil i 2002.

Samarbejdet begyndte de, da de delte kontor i Lynfabrikken i Århus og havde en fælles interesse for børneprodukter og børneuniverset.

PERNITTENGRYN designer børnetekstiler og har blandt andet designet og udsmykket garderobeskabe og loftinstallation i Børnehaven Kernehuset.

PERNITTENGRYNs tekstiler er håndtrykte, i 100% bomuld og fremstillet i EU. Deres produkter er i små oplæg og har fokus på den individuelle løsning.

Begitte Lynge Andersen og Julie Dausell er begge pyntesyge og elsker små finurlige ting. De ønsker med PERNITTENGRYN at skabe behagelige rammer for leg og afslapning, som samtidig er nye, delikate og pyntelige ting til børneværelset.

SommeTiderSommer 

Sengetøjet findes i to varianter med to forskellige håndtrykte motiver; en flyver på græsmotiv med brune kaniner på hvid baggrund på bagsiden og en bus på græsmotiv med hvide fugle på lilla baggrund på bagsiden.

Sengetøjet ’SommeTiderSommer’ beskriver Pernittengryn som ”rejsefeber, frihed og kilderen i maven, hygge i campingvognen med familien, og insektjagter i ukendte græsgange.”

Pernittengryn skaber en fantasifuld fortælling rundt om sengetøjet, om at kører i bus ud i det blå, at sove i telt eller campingvogn, lave bål eller at flyve.
Helene Søs Schjødts

f. 1980. Dansk Keramiker

Helene Søs Schjødts er uddannet fra Keramisk Linie på Danmarks Designskole på Bornholm i 2010. 

Hendes arbejder tager udgangspunkt i lerets stoflighed. Hun ønsker at bibeholde det bløde udtryk, leret har i det tidlige stadie i arbejdsprocessen.

Helene Søs Schjødts arbejder med et udvalg af mønstre i sammenspil med formen. Inspirationen til mønstrene finder hun i verden omkring sig; bygninger, i gadebilledet, naturen, på rejser og i andre kulturer. Hun lader sig også inspirere af stoflighed, folder, farver og i barokken som udtryksform. Ud fra tegninger og fotografier bliver mønstrene til og omsat til silketryk.

Helene Søs Schjødts’ værker synes bløde i deres udtryk, men er det ikke. Beskueren drages og undre sig over materialet og fremstillingsprocessen. Værkerne har referencer til stof og mønstrene understøtter formen og gør dem unikke.

Foldet fad

Foldet fad er et dekorativt unika fad med hvid base og blåt serigrafisk print. Helene Søs Schjødts har anvendt pladeteknik til at lave selve folderne, og herefter printet leret med silketrykmotiver. Hun folder et lille stykke ler af gangen og sammensætter det langsomt til en helhed. 

Helene Søs Schjødts er meget inspireret af det bløde udtryk og ønsker at fortælle en historie, om noget af det ler kan. Hun eksperimenterer desuden med at få det flade motiv til at virke i en tre dimensional form. 

MeyerLavigne

Kristine Meyer f. 1970, dansk designer og Sabine Lavigne, f. 1974, dansk/fransk designer.

Kristine Meyer og Sabine Lavigne er begge uddannet fra Danmarks Designskole, på linjen for keramik og glas, 2005. De to mødte hinanden på Holbæk Kunsthøjskole i 1998, hvor de forberedte sig på at søge ind på designskolen, og 2005 tog de sammen afgang fra designskolen med et projektsamarbejde med Royal Copenhagen, der hed ’Krus, kande og skål til det moderne hjem - med rødder i fortiden – historiefortællende produkter’. De har haft firmaet Meyer-Lavigne sammen siden 2007, hvor de designer produkter til boligen. Udover deres egen porcelænsproduktion, løser de designopgaver for andre designvirksomheder og arbejder med stylingopgaver for design og interiørmagasiner. Meyer-Lavigne har blandt andet udstillet på LYNfabrikken i Århus i 2009 og været med på keramikudstillingerne ”Amongst Tigers and Rhubarbs” og ”Table Manners” i 2005. I 2009 fik de tildelt legater fra Danmarks Nationalbanks jubilæumsfond og Grosserer L-F.Foghts Fond og i 2002 vandt Sabine Lavigne RSA Student Design Awards i London.

Selv om de to designere er uddannet ved linjen for keramik og glas, designer de gerne produkter i andre materialer og arbejder blandt andet også med strikning og vævning. Kendetegnende for Meyer-Lavignes produkter er et dekorativt, unikt og personligt udtryk. ”Vi tror på, at man i et overflodssamfund som vores, har brug for at omgive sig med ting, der er lagt både tid, hånd og ånd i”, siger de. Deres inspiration finder de i den grafiske verden eller mere konkrete ting som for eksempel en enhjørning eller et kirsebær. 

Need more – Think twice

Sparebøsserne er alle unikke, da de er håndmodellerede og dekoreret med underglasur og håndtegnede og håndklippede keramiske transfers. MeyerLavigne ønsker med sparrebøsserene at skabe et væsen, der passer på de voksnes penge. For dem er produktet en kommentar til ”den produktbulimi som de fleste af os lider af i disse tider, hvor vi befinder os i en forstoppelseslignende tilstand, hvor vi ønsker at holde op med at købe nye ting, men ikke ved hvordan vi skal stoppe.”

Det er tanken, at sparrebøssen skal appellere til at spare og kun købe dét, man virkelig ønsker sig. Sparebøssen har kun én åbning til at putte pengene ind, og skal derfor slås i stykker, når man ønsker at købe noget for pengene. Sparebøsserne er sin nuværende form prototyper.

Henriette W. Leth

f. 1967. Dansk rum- og møbeldesigner.

Henriette W. Leth er uddannet fra Danmarks Designskole i 1998 og har blandt andet deltaget i udstillinger som ’Danes on the Move’, en rejsende designudstillingen i USA i 2001 og 2002 og på VIA Exhibition i Paris i 2008. Hun har herudover også flere gange været nomineret til Bo Bedres Designpris, som hun vandt sammen med designgruppen ’Kropsholder’.

Henriette W. Leth arbejder med materialers egenskaber, samt behovet for farver og hvorledes farver påvirker mennesket. Hun ønsker at arbejde sig frem til et skulpturelt udtryk, som opfylder en funktion.

Colour Stack

Kasserne, som kan bruges til at opbevare blandt andet ringbind, bøger, magasiner og andre ting, kan hænges på væggen, så man har adgang til indholdet fra siden eller fra oven, eller de kan stables på gulvet. De fås i en pakke af seks i forskellige farvekombinationer.

Henriette W. Leth har ladet sig inspirere af Donald Judds installationer og arbejde med farve, og forsøger med Colour Stack at fortolke og fange bidder af et rum.

Morten Emil Engel

f. 1979. Dansk arkitekt.

Morten Emil Engel er uddannet fra Bartlett School of Architecture i London i 2005 og Kunstakademiets Arkitektskole i København 2008. Morten Emil Engel har blandt andet deltaget på udstillingen SHOWHOW på Danmarks Design Center i 2009, hvor han også deltog på den internationale møbelmesse  CODE9. Herudover har han arbejdet sammen med modedesignerne Henrik Vibskov og Bibi Ghost, hvor han har skabt scenografi og elementer som indgår som en del af modellernes påklædning.

Når Morten Emil Engel arbejder, tager han som regel udgangspunkt i den kontekst, designet skal indgå i. Derudover har han altid fokus på at finde en funktionel form som komplimenterer materialet, han arbejder i. Han lægger vægt på simplicitet i sine arbejder og ønsker, at designet aspirerer til at være tidløst, robust og bæredygtigt.  

Bow-Wow Stool

Skamlerne er oprindelig designet til Four Boxes Gallery, som er et nyt galleri opført på Krabbesholm Højskole. Skamlerne har sit navn fra galleriets japanske arkitekter – Atelier Bow-Wow. Designet er inspireret af japansk æstetik og er tilpasset galleriets behov for et robust møbel, som kan stables. Derudover komplimenteres galleriets hårde cement-interiør af træets vame.
Skamlen i egetræ er fræset ud af en massiv egeklods. Den fremstår derfor som en robust monolitisk form uden samlinger, skruer eller limninger. Træets karakter og ujævnheder får lov at stå frem, og er med til at gøre hver enkel skammel unik i forhold til farve, knaster og træets mønster.

Skamlen er tegnet i 3D software, hvorefter de er fræset ud på en CNC fræser. Derefter er den færdiggjort og pudset i hånden og påført en let pigmenteret olie. 

Peter Johansen

f. 1974. Norsk Designer.

Peter Johansen er uddannet fra Danmarks Designskole på linjen for Møbel og Rum i 2004. Han har blandt andet tidligere været en del af Crafts Collection 9 og 11, modtaget støtte fra Statens Kunstfond i 2006, 2009 og 2010 og stod i 2005 for indretningen af Dansk Designcenters cafe ’DANSK’ sammen med gruppen ’REMOVE’.

Peter Johansens arbejdsproces består ofte i modelarbejde og gerne i 1:1. Han henter sin inspiration til sit arbejde i hverdagen og i sine omgivelser, som han siger: ’Jeg har det bare med at lægge mærke til mine omgivelser!” Sit arbejde karakteriserer han som logisk og som en flirten med det banale.

OP

Bordbukken i massiv ubehandlet oregon pine, er en simpel logisk konstruktion fremstillet i hånden. Peter Johansen har ladet sig inspirere af den simple og logiske måde, gyngestativer er konstrueret på. Han ønsker at lave nogle bordbukke, der bliver smukkere med tiden. Og, så har benene fået hvide ’sokker’ på, for et beskytte dem mod dagligdagens aktiviteter. 

Thomas Wagner

f. 1977. Dansk industriel designer.

Thomas Wagner har en bachelor fra Design Skolen i Kolding i 2005 og en Master i Design Products fra Royal College of Art i London i 2008. 

Han har blandt andet deltaget i udstillingerne Varability og Translation under London Design Week i 2010, og har modtaget penge fra Knud Højgårds Fond, Oticon Fonden og Reinholdt W. Jorck og hustrus fond.

Når Thomas Wagner arbejder, er det ofte projektets karakter, der bestemmer materialetype, således er det også ofte typen af produkt, han arbejde med, der definerer designprocessen. Fællesnævneren i samtlige arbejder er dog, at Wagners udgangspunkt altid starter med, hvilken funktion produktet har og skal opfylde hos brugeren. Hans produkter er enkle og beskedne, og charmen ligger i funktionen og brugen af produktet. 

Sin inspiration henter han i observationer af produkter, hvilke omgivelser de hører hjemme i og dets funktion, og det danner grundlaget for, hvordan han designer og løser problemer.

Office Tools

Office Tools er en serie af kontorredskaber i træ og metal. Træet danner rammen for hvert produkt, mens metalpladerne udfolder funktionen. Serien har enkle standarddimensioner, som går igen fra genstand til genstand, herved gøres produktionen enkel og samtidig dannes en fælles dynamik i produkterne. Thomas Wagner ønsker at skabe produkter med integrerede løsninger på det rod og uro, der følger et travlt skrivebord.

Anders Arhøj 

f. 1979, dansk designer. 

Anders Arhøj arbejder med illustration og produktdesign. Han har udstillet i hele verden, blandt andet solo-udstillingen ’Endlees Fall’ på MOHS Exhibit i København i 2007 og på en stor gruppeudstilling i Q Pop Gallery i Los Angeles i 2011. Anders Arhøj har desuden modtaget flere priser for sit arbejde, heraf PRIX JEUNESSEs 1. præmie i kategorien ’Interactivity’ i 2008 og SIME AWARDs 1. præmie i kategorien Best Online Entertainment i 2007, begge for identitet og design af hjemmesiden dr.dk/oline. I 2011 modtog Anders Arhøj Forfatterforeningens Autorkonto Legat.

Når Arhøj arbejder, er det altid med en ambition om at lege og eksperimentere. Han vil gerne fortælle historier gennem et grafisk markant og eventyrligt udtryk, og bruger ofte illustrationer af dyrefigurer og væsner i sammenspil med naturen. 

Anders Arhøj er optaget af fortællingers visuelle verdener og af at kunne formidle disse igennem design. For eksempel ved eksponere et brudstykke af en historie eller en dimension som vækker opmærksomhed, noget som ikke er kedeligt og ligegyldigt.

Anders Arhøjs produktioner befinder sig ofte i grænselandet mellem ting til voksne og ting til børn. Samtidig ønsker han at skabe produkter, som folk har en holdning til - noget som både kan være tiltrækkende og smukt med ét sæt øjne, mens et andet vil blive frastødt og finde det smagløst. Anders Arhøj har boet og studeret i Japan, hvor han i dag henter meget af sin inspiration.

Acid Alice

Stoffet designes på computer, printes digitalt på bomuld med en svag vintage finish.

Anders Arhøj har ladet sig inspirere af klassiske quilts og honeycomb patchwork fra USA og har arbejdet videre med Alice In Wonderland-eventyret og designet en metervare i opgør mod den tidstypiske "skandinavisk bøgeskov" æstetik. Acid Alice-stoffet er ideelt til vilde lampeskærme eller som intenst stof-tapet i børneværelser.

