KERAMIK
1. 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.

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. 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.


Broiler Bowls er et sæt af tre blå/hvide porcelænsskåle med keramisk silketryk. Broiler betyder slagtekylling, og mønstret på skålene er en illustration af slagtekyllingers vækstrate og deres pladsforhold. En normal slagtekylling har som regel kun lidt mindre end et A4 ark at leve på. Kyllingerne er afbilledet i målestoksforholdet 1:10, når de er henholdsvis 5, 15 og 30 dage gamle – illustreret på de tre forskellige størrelser skåle. 

Hensigten med skålene har været at sætte fokus på produktionsmetoder på en enkel måde – her kyllingers ekstreme (og hurtige) vækst. Ligesom med The Danish Pig skal Broiler Bowls sætte fokus på processen, før kyllinger lander på forbrugerens bord. Det skal dog ikke opfattes som et moralsk opstød, og derfor er det vigtigt, at skålene også er dekorative. 
The Danish Pig er en serie på seks dekorerede tallerkner, der beskriver den danske gris’ produktionsvej og den moderne svineavl. Med dette værk sætter Anna Olivia Kristiansen på en enkel og nøgtern måde fokus på fødevarernes tilblivelse. Dette gør hun ved at lade de seks tallerkner skildre grisens vej fra landmanden til forbrugerens bord. Projektet er ikke ment som en løftet pegefinger, men er tænkt som en konstatering af, hvordan fødevarer bliver til. ”Hvis man som forbruger kan spise svinet, må man også kunne klare at høre historien bag,” siger Anna Olivia Kristiansen.
2. Jacob Skov, f. 1971, dansk keramiker.

Jacob Skov er uddannet på den keramiske linje fra Designskolen Kolding i 2001. Han arbejder hovedsageligt i stentøj og porcelæn, hvor det primære fokus er form og hvor hans arbejder oftest er konstruerede. 

Udgangspunktet er således som regel funktionelt, og om arbejdsprocessen siger han: ”Mit arbejde ser jeg som en række forsøg i en undersøgende proces, hvor fokus er at nå frem til et funktionelt objekt”. 

Inspirationen, afsættet for denne undersøgende proces, finder Jacob i hverdagen omkring sig og i ting der undrer eller fascinerer. Jacob har blandt andet udstillet på TALENTE 2002 på Internationale Handwerksmesse, München og fik Nordisk Ministerråds rejselegat Cirrus i 2000. 
Stack It! er en serie af ens porcelænskopper, der er udformet til at kunne stables på tværs af hinanden, i stedet for oven i hinanden som sædvanligt. Fordybningerne på koppens sider og halvkuglen i bunden fungerer som låsemekanismer og gør et væld af stablingerne mulige. ”Det forunderlige var, da jeg stod med kopperne og skulle stable dem for første gang, så var det som om kopperne havde deres eget liv af finurlige stablingsmuligheder”, forklarer han selv. 

Visionen og det æstetiske udgangspunkt er, at kopperne ved stabling danner et skulpturelt element, hvor den enkelte kop viger til fordel for helheden. 

Fra begyndelsen er koppen lavet som model i gips, af denne model er der lavet flere støbeforme, hvori kopperne støbes. De hvide kopper fremstår i den rå hvide porcelæn på ydersiden med en transparent glasur på indersiden.
3. Louise Gaarmann f. 1975, dansk keramiker uddannet fra Danmarks Designskole i 2001. Louise har udstillet på Biennalen for Kunsthåndværk og Design, 2007 og Det Danske Hus i Paris, 2007. Derudover har hun været med på flere af Charlottenborgs forårsudstillinger i både 1999, 2002 og 2003. Hun har netop fået Århus Kunstråds legat i 2009 og af andre spændende aktiviteter kan nævnes samarbejdet med bl.a. Niels Bohr Instituttet, Århus Kulturforvaltning og medstifter af Lynfabrikken i Århus, hvortil hun også har lavet cafeens spisestel. Senest har Louise fået sin keramik ind hos Galleri Charlotte Fogh Contemporary.
Louise Gaarmann arbejder hovedsageligt i ler, og i hendes arbejdsproces udviser hun stor interessere for materialernes opførsel og funktion og for forskellige overflader og deres varierende udtryk. Det er som oftest unikaprodukter, hvor sammensætninger og modsætninger mødes, som f.eks. et naturligt rent udtryk i ler sammensat med syntetisk materialer som plastik. Hun beskriver det som ”en leg med materialer, unika, sanselige og taktile urformer, hvor skålen som udgangspunkt fortolkes”. 

Stacking er en række Kongelige porcelænstallerkner, der stables og beklædes og dekoreres med silikone. Som Louise Gaarmann selv siger, er de ”et stykke dansk historie, der er både gammeldags og nutidigt”. 

Louise ønsker at fortælle et stykke Danmarkshistorie, hvor man engang producerede dansk kongeligt porcelæn af tårnhøj kvalitet, som ingen i dag vil eje og nu står hengemt i genbrugsbutikkerne. ”Stacking” giver tallerknerne ny energi, de skal re-designes og genbruges til et finurligt og måske overraskende udtryk, som er enkelt, men funky.

Stacking er aktuel i forhold til det store fokus på klima og miljø lige nu.

”Jeg har formået at forny og aktualisere et stykke porcelæn, der for mange menneskers vedkommende ikke har nogen værdi og derfor kasseres, da det repræsenterer vores bedsteforældres tid og ikke er moderne længere”.

4. 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 nystartede 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 bruger/genstand imellem, 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 Langaa produkter karakteriseret ved ofte at afspejle en transformation af det industrielle indtryk.

Tekanden The Teabag, 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 med The Teabag i spændingsfeltet mellem brugskunst og det konceptuelle kunsthåndværk. The Teabag tager højde for tekandens funktionelle udfordringer og skaber samtidig en fortælling om hjemlighed gennem genkendelige produkter som tekstilet og dørhåndtaget. 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, rød, lys grøn og grå.
5. Signe Schjøth f. 1974, dansk keramiker

Signe Schjøth tog sin afgang fra Glas & Keramikskolen på Bornholm i 2002 og er netop i juni 2009 blevet færdig ved Royal College of Art.

Hun arbejder hovedsageligt med lertøj og har et ønske om at rette opmærksomheden mod objekter, som vi dagligt er i kontakt med, men som vi ikke altid lægger mærke til. Generelt spiller Signe Schjøths værker på både at vække følelser af fortrolighed og fremmedhed. Hun finder inspiration i sin færden i byen og omgang med hjemlige hverdagsobjekter.

Signe Schjøth har fokus på det taktile og arbejder ud fra en målsætning om at hendes produkter skal indbyde til at blive rørt ved. 

I 2004 fik Signe Schjøth en bronze-medalje i Kunsthåndværkerprisen af 1879 og i 2009 modtog hun Annie & Otto Johs. Detlefs' Keramikprisens rejselegat. I 2005 havde hun en soloudstilling på Galleri Puls i Bruxelles og i 2007 på Galleri Pagter, Kolding. I 2008 deltog hun i udstillingen REFLECTION på Sir John Soane’s Museum, London. 
Drawer Knob I & II er støbt lertøj, glaseret med en metalfitting. Produktet er baseret på objekter fra det hjemlige hverdagsliv, der gennem dagligt  brug er blevet usynlige. Ved at introducere objekterne på ny, vil Signe Schjøth udfordre opfattelsen af de ting, vi tager for givet og samtidig stille spørgsmålet: hvad findes der på den anden side? De kendte objekter er forvandlet til utrolige kopier som på én og samme tid virker familiære og ukendte.
TEKSTIL

6. Dorte Agergaard f. 1973, dansk designer. 
Dorte Agergaard er uddannet på henholdsvis Central Saint Martins College of Art and Design på linjen for Graphic Design, 2003 og på Kolding Designskole på linjen for Tekstildesign, 2007. 

Dorte Agergaards arbejde med at omplante en virkelighed til en anden, sker via fotografiet og det digitale print, hvor hun flytter om på hverdagens ting og sætter dem ind i en ny kontekst. Det er hverdagen og vores normalitetsopfattelse hun leger med, når hun lader sig inspirere af den verden der omgiver os. I kraft af sin konceptuelle metode med fotografiske prints, der forflyttes til en ny kontekst, formår hun at gengive virkeligheden i et nyt miljø, der ofte giver værket et humoristisk eller overraskende islæt.

Dorte Agergaards tekstile værker har været meget synlige inden for de seneste år. Hun udstillede bl.a. på ”100% Futures” under ”100% Design” i London 2007 og på ”MINDCRAFT” med Danish Crafts i Milano, April 2008. Hun er netop blevet nomineret til Bolig Magasinets Design Award 2009 i kategorien  "Upcoming Designer".  

PURE_NATURE er en pudekollektion, hvor hver pude består af to motiver således at der er to ’forsider’. I alt findes seks forskellige puder i tre forskellige størrelser.  Temaet for PURE_NATURE er ’keep it pure’. Motiverne på puderne er en ”ren” og direkte overførelse af virkeligheden, fra naturen og fra hjemmet. Dette understøttes af Dorthe Agergaards brug af digitaltryk af fotografier på tekstil – en metode, der de sidste år har optaget hende meget. Som hun siger: ”Jeg er fascineret af de uendelige muligheder der ligger i digitaltryk, hvilket jeg forsøger at afspejle i mine færdige designs, ved at kombinere, forbinde og flytte rundt på motiver og sætte dem i en ny kontekst”
7. FairTrade Designers er en gruppe, der blev dannet i 2007, som består af møbel- og produktdesignerne Pil Bredahl, Liselotte Risell og Henriette Melchiorsen. Alle tre er uddannet på Danmarks Designskole på Møbellinjen med afgang i hhv. 1994, 1995 og 1996. Gruppen blev dannet med en vision om at skabe en form for alternativ udviklingsbistand, hvor vestens overforbrug kommer verdens mest udsatte mennesker til gode. Derfor samarbejder FairTrade Designers med kunsthåndværkere i den tredje verden og forsøger at fusionere deres kunsthåndværk med dansk design og derfor er FairTrade Designers produkter et miks af den nordiske enkelhed og etnisk tradition og teknik.

Et af formålene er, at forny traditionelt kunsthåndværk med henblik på at skabe økonomisk bæredygtighed for den enkelte designer. Inspirationen til værkerne finder designgruppen i kontakten med de mennesker, de møder i deres samarbejde og deres individuelle kunstneriske evner. FairTrade Designers skaber dialog og opmærksomhed omkring den tredje verden, hvor de giver plads til enkelthed, overraskelse og humor. FairTrade Designers har udstillet på den Asiatiske Pavillon på Frankfurtmessen, på Sustainable Fashion and Design i Shanghai, 2008, Design Biennalen 2009, Trapholt og på  Stof til eftertanke - Bæredygtig mode, Koldinghus og modtog desuden støtte fra Danish Crafts i 2007 til deres pilotprojekt ”Homemade in China” og i 2008 til deres Shanghai udstilling.

Fair Play, Play Fair og Fair & Square er en række fair trade producerede puder. En serie af puder, produceret i fair trade hamp fra bjergene i Yunnan Province, Kina. Designet udvikles i Danmark af FairTrade Designers, men pudeproduktionen styres fra Kunming i sydøst Kina. Her tager deres leverandør designet med op i  bjergene, hvor kvindelige kunsthåndværkere både sår, høster og væver hampen efter en 200 år gammel tradition, og derefter syr og broderer puderne.

Inspirationen til puderne kommer fra det traditionelle sofastykke og den danske tradition med broderede 'Home sweet Home' puder, som bærer et budskab, der signalerer en personligt værdi. Fair Play, Play Fair og Fair & Square kombinerer således traditionel kinesisk broderi med dansk design, og er samtidig udtryk for et tværkulturelt samarbejde mellem kvinder.
8. Majken Mann f. 1972, dansk tekstildesigner. 
Da Majken Mann tog sin afgang fra Danmarks Designskole, linjen for produkt og tekstil i 2004, blev hun som en ud af femten nyuuddannede designere nomineret til ’15 most wanted – NEXT GENERATION’ af magasinet Wallpaper. Hun har siden udstillet på Biennalen i 2007, på New Note – Formland I 2008 og på Cooper Hewitt, National Design Museum, NYC 2009. Majken Mann er generelt meget inspireret af at arbejde med funktion kontra form og af at arbejde med meget få virkemidler. ”Form følger funktion” – hvilket også har været udgangspunktet for Laid Table – hende kollektion af duge til CC13. Her har udfordringen været at kunne forenkle udtrykket i forhold til dens anvendelse og bruge det som dekoration. Majken Mann arbejder med et enkelt og grafisk udtryk – oftest i kontur og sammensætning af simple elementer. Hun arbejder ofte med ny teknologi (laser) til udskæring af filt, uld og træ, og for hende handler det om, at udfordre materialer eller form til det yderste.

Laid Table er en kollektion af grafiske duge og et anderledes bud på et dækket bord. Kollektion består af 3 forskellige duge i økologisk bomuldskanvas. Dugene er trykt på et lille svensk trykkeri i Rydboholm, som oprindeligt er kendt for deres lange tradition i håndtrykkeri. Selve dugens funktion, har været inspiration for trykket . 

Dugene er hvide med sort tryk og findes i tre designs i hver sin størrelse:
Coffee for 4, Dinner & First Course for 6 og Dinner Party for 8.
9. Rikke Jo Tholstrup f. 1980, dansk tekstildesigner.

Rikke Jo Tholstrup tog afgang fra Designskolen i Kolding, institut for Mode & Tekstil i 2006 og har siden foråret 2007 arbejdet med sine grafiske mønstre i strik under sit eget mærke ’Wear it for the Boy’.

I 2008 udstillede Rikke Jo Tholstrup sine produkter på Galleri 12 i København, Ideal Showroom i Berlin og i Who’s Next Lounge i Paris. I forbindelse med sidstnævnte udstilling, vandt hun Who’s Next – designkonkurrencen for spring/summer 2008. Yderligere er spring/summerkollektionen ’09 blevet udvalgt til Topshop Edit. Strikkollektionen har været repræsenteret i Topshops flagship store v. Oxford Circus i London fra februar 2009. I øjeblikket strikker hun kostumer for Hotel Pro Forma og underviser i maskinstrik samt idéudvikling på Danmarks Designskole.

Rikke Jo arbejder altid med en meget grafisk tilgang til strik og beklædning. Det starter ofte blot med små historier og finurlige kruseduller på gamle, krøllede kvitteringer i tasken. Herefter skitserer hun i mønstre og materiale på sin digitale strikkemaskine. Ud fra dette sammenspil mellem designeren og strikkemaskinen, udvikler der sig nye silhuetter og objekter i strik. Ydereligere henter hun inspiration fra organisationer, der kæmper med etiske sager på globalt plan. 

Lumber Wear er et halstørklæde forklædt som tømmer.

Ideen til produktet opstod på baggrund af en kampagne fra miljøorganisationen Nepenthes, der arbejder for bæredygtig brug af verdens skove. Den aktuelle kampagne omhandlede afstandtagen fra havemøbler produceret af træ fra illegal skovhugst.

Halstørklædet er strikket på en digital strikkemaskine i 100% økologisk bomuld med en teknik der hedder ”cross-over 2 color jacquard”. Denne teknik spejlvender farverne på ret- og vrangside, så halstørklædet får to forskellige farveudtryk.
10. Margrethe Odgaard f. 1978, dansk tekstildesigner. 
Margrethe Odgaard er uddannet fra Danmarks Designskoles tekstillinje i 2005 og har også studeret ved Rhode Island School of Design i USA.  I 2007 blev hun udvalgt til at deltage på Charlottenborgs Forårsudstilling og er i 2006, 2007 og 2009 blevet tildelt Danmarks Nationalbanks Jubilæumsfond samt Statens Kunstfond arbejdslegat i 2008 og 2009. Margrethe Odgaard har i 2008 udsmykket restaurant Mielcke & Hurtigkarl i Frederiksberg Have.
Odgaard arbejder med reaktive trykteknikker på hør og bomuld og i hendes arbejder eksperimenteres ud fra én overordnet idé, som optager hende og som hun gerne vil gennemarbejde; det kan være en teknik hun ønsker at afprøve eller en fornemmelse, hun ønsker at formidle. Meget inspiration henter Odgaard fra kunst, musik og street art  og disse elementer ligger til grund for de grafiske, simple mønstre og humoristiske gentagelser i hendes særegne udtryk. 

FOLD-UNFOLD er en dug, hvor pressefolderne leger med mønstret i form af farve, der ser ud som om det flyder i folderne. Dugen er en bomuldskvalitet med et digitaltryk og en reaktiv farve, som efterfølgende er blevet strøget i markante folder. Margrethe Odgaard har altid været fascineret af sin farmors gamle hørduge, foldet til perfektionisme. ”Men når de bliver lagt på bordet”, siger hun, ”har folderne altid generet mig”. Ideen kommer derfor af at sætte fokus på folderne, sådan at folderne bliver en del af dugens udtryk.

OBJEKT

11. HELGO er en designerduo bestående af Anne Heinsvig, f.1968 og Christian Uldall, f. 1963. De er begge industrielle designere fra Kunstakademiets arkitektskole med afgang i henholdsvis 1995 og 1996. De mødte hinanden i skoletiden, da de gik på samme linje, men duoen blev først dannet i 2000, hvor de lavede en sækkestol sammen, som efterfølgende er blevet sat i produktion af Hay Cph.
Helgo arbejder primært i træ og tekstil, med udgangspunkt i at gribe den enkle, tiltalende ide. De henter inspiration fra naturen, mode og dansk kunsthåndværk fra 50-, 60- og 70’erne. Deres produkter er ”uhøjtidelige, funktionelle og baseret på en enkel idé, et moderne formsprog og ting der er rare at bo sammen med”. Duoens produkter appellerer til et bredt publikum, de er brugbare og opløftende i dagligdagen. 

ASTACK er en stabellysestage, der kan kombineres i former og farver. Stagerne er drejet i bøgetræ med en lyskop drejet i aluminium. Lysestagerne er stabelbare i tre former, syv størrelser og er i CC13 med i natur og hvid. Helgo beskriver ASTACK som en lysestage der ”opfordrer til leg med farver og former”. Stagerne er inspireret af stabellegetøj, hvor former og farver er holdt i en legende og uhøjtidelig tone. Ideen er at mixe former og farver på et utal af måder, og selv designe sjove landskaber.

12. Jesper Sølling f.1944 er dansk cykelsmed og grundlægger af Copenhagen Pedersen på Christiania i 1978. Har modtaget legat fra Statens Kunstfond. Det vigtigste for Jesper er, at han kan bygge en cykel, som folk bliver glade for at cykle på. Den skal være funktionel og flot, men samtidig skal den give glæde ved at bevæge sig gennem byens gader og stræder. Den vigtigste motivation for ham er, at han selv elsker at cykle, og ønsker at viderebringe denne glæde til andre mennesker.

Pedersen Cyklen er lavet efter den danske cykelsmed Mikael Pedersens ide fra 1893. Den første model byggede og patenterede han i England. Cyklen var lavet i træ og vejede kun 8,5 kg. Blot fire år senere faldt træproduktionen bort til fordel for metalrør, hvorefter cyklen fik for megen konkurrence, og gik ud af produktion. 

I 1978, da de fleste for længst havde glemt Mikael Pedersens cykel, startede landsbygrovsmeden Jesper Sølling produktionen op igen. Han åbnede et værksted på Christiania, som stadig i dag lever i bedste velgående.
Pedersen Cyklen er en bycykel bygget med slaglodninger i stål og CROMO25. Den laves i fem forskellige stelstørelser i alle farver i RAL-skalaen. Jesper beskriver selv cyklen som “en meget bekvem bycykel, med anstand og delikatesse”.
13. Jonas Klein, f. 1973, dansk lysdesigner. 
Jonas Klein oplever, at inspiration kan komme fra uventede steder som fx legetøj han har haft som barn eller blot former, han finder smukke. Han har en forkærlighed for plexiglas og ’rene’ former: trekant, firkant, sekskant, cirkel eller elipseform. 

Hans værker er kendetegnet ved en enkelthed, der udspringer af en primær tanke om funktionalitet. Jonas Klein tager ofte udgangspunkt i et mønster, et system eller i en bestemt form, som kontinuerligt, og til dels ubevidst vokser og tager form, og bliver til et design, der udvikler sig gennem arbejdet med forskellige prototyper. 

Flux er navnet på en gulvlampe/lysskulptur som bevæger sig i 

grænselandet mellem brugsgenstand og et skulpturelt udtryk. 

Lampen består af 136 moduler i hvid højglans, som er samlet til én enhed.

De enkelte elementer er skåret ud ved hjælp af laserteknologi, 

og derefter er det færdige produkt håndsamlet. Han har skabt lampen ud fra  et ønske om at lave en lampe opbygget af mange moduler, men som på samme tid skal være så enkel som mulig i sit udtryk. Fascinationen af matematiske formler og former – i dette tilfælde sekskanter – er yderligere et tydeligt udgangspunkt for produktet. Lampen har mange muligheder i sin opbygning, der med sine få begrænsninger danner grundlag for et uanet antal af matematiske strukturer.
20 Inch er en pendel som er designet ud fra en tanke om enkelhed. Resultatet er en tidløs og enkel lampe med et luftigt og svævende udtryk. Lampen har en stærk personlighed med et nyskabende og roligt lys. 20 Inch består af 60 elipseformede lampeskærme, hvor hver lampeskærm er vinklet, så lyset ikke reduceres i styrke. Inch er på samme tid designet sådan at iagttageren ikke kan se selve lyskilden. Hver lampeskærm har et klik-system som låser lampeskærmen til akryl rondellerne. Dette gør at lampen fremstår luftig og svævende i al sin enkelhed.
14. Ole Jensen f. 1958, dansk keramiker/designer.

Ole Jensen er uddannet keramisk formgiver fra Kunsthåndværker skolen i Kolding i 1985 og fra Det Kongelige Danske Kunstakademi i 1990. Siden har Ole Jensen udstillet flere steder bl.a. på Victoria & Albert museet i London og Kunstindustrimuseet, København. 

Gennem tiden har Ole arbejdet sammen med en lang række producenter, der udover Normann Copenhagen også tæller Muuto og Royal Copenhagen. 

Inspirationen til Ole Jensens produkter kommer først og fremmest fra at være opmærksom på det almindelige liv og de nære omgivelser. Dette giver sig bl.a. udtryk i, at han typisk arbejder med brugsting som relaterer til hverdag og krop. Tingene bliver udviklet næsten som var det kunsthåndværk; lavet i hånden, i ler og andre umiddelbart tilgængelige materialer. Altid med tanke på, om der i processen opstår et rationale eller fænomen, som måske senere kan transformeres til en evt. seriel fremstilling. 

Hot Water Bottles er en blød varmedunk, som fyldes med varmt vand og lægges på eller ved kroppen. Bruges typisk til at lindre smerte i mave eller muskler, ”eller hvis man i øvrigt føler sig sløj eller trænger til varme,” udtaler Ole Jensen og tilføjer, at produktet nok er ”særlig relevant i køligt klima og trange tider”.
Produktet er udarbejdet i naturgummi og messing og er fremstillet ved, at en lerform dyppes flere gange i flydende naturgummi. Gummiet er behandlet med et tyndt lag silikone for at sikre holdbarheden. Proppen er håndlavet i forgyldt messing med trådgevind. Hot Water Bottles  er produceret i samarbejde med Latex One, guldsmed Lars Glad, Rasha Sager og Saxenfelt Natural Rubber Products. Varmedunkene laves kun i en Limited Edition på 10 stk. i to forskellige former.
15. Susanne Hangaard født 1972, dansk keramiker og produktdesigner. Susanne Hangaard er uddannet på Danmarks Designskoles linje for Keramik og Glas og har under studiet været  elev på Rhode Island School of Art and Design i USA inden hun i 2007 tog afgang. Hun var i 2007 deltager på Biennalen for Kunsthåndværk og Design på Trapholt Museum og har udstillet i Officinet ved Danske Kunsthåndværkere i København.

Hangaards hovedarbejdsområde er keramik, men med en konceptuel tilgang til praksis. Ofte tænker hun overraskende materialekombinationer ind og lader andre materialer spille op mod keramikken for at skabe et spændende udtryk. Essensen i hendes arbejde er en lyst til at fortælle historier og skabe billeder i en leg med virkeligheden mellem forskellige miljøer og virkeligheder, der støder sammen. 

Hangaard eksperimenterer med at blande kunst og design og med et poetisk udtryk for øje forsøger hun at navigere mellem de forskellige måder, hvorpå man kan opleve verden; mellem det intuitive og det reflekterende, mellem det humoristiske, kitschede og det alvorlige.

Cocoon er en kondomautomat til hjemlig brug, der er udviklet i et samarbejde med designeren Line Depping og Royal Copenhagen i en Limited Edition. Materialerne er en kombination af porcelæn, MDF og mekanik, der tilsammen udgør et noget utraditionelt, uventet objekt til privatbrug i soveværelset.

Produktet er en kommentar til en velkendt almen situation, hvor kondomet eller mangel på samme bliver til et problem eller pinlighed. Cocoon sættes fokus på nødvendigheden af at huske kondomet og forsøger samtidig med stor humor at skabe en anerkendende, naturlig holdning til situationen. Ved at være i besiddelse af en Cocoon er man altid forberedt, når muligheden for sex opstår og man har muligheden for at vise en selvbevidsthed omkring sex og prævention til sin partner. 
16. SUP & Molgard

SUP & Molgard er et samarbejde mellem Søren Ulrik Petersen og Claus Mølgaard. Claus er uddannet civilingeniør Ph.d. fra DTU, 1995. Claus arbejder hovedsageligt i plastik, hvor han bearbejder en anden designers designoplæg, så produktet kan realiseres. Han får inspiration fra de designere han arbejder med, og kombineret med sin brede viden om produktionsteknologi, realiserer de produktet sammen. Søren Ulrik Petersen er udlært som møbelsnedker hos Wulffs møbelsnedkeri i Hellerup i 1985. Efter sin læretid fortsatte han sin uddannelse på Danmarks Designskole, hvorfra han tog eksamen som møbeldesigner i 1990. Han har en funktionalistisk tilgang og fremstiller sine produkter ud fra den tanke, at de skal skabe et særligt nærvær mellem mennesker. 

Ideen bag VASE IN A BOX er, at bruge de ting, der er lige ved hånden. Alene i Danmark bruger vi mere end én million flasker om dagen. Med VASE IN A BOX er et par af dem sikret et længere og smukkere liv. Ved at klippe bunden af en PET-flaske, og banke proppen i hullet, har man altid en vase i den rette størrelse. 

Designet på vasen er enkelt og anonymt, - og umiddelbart uden funktion. Men idet flasken monteres og blomsterne sættes i vasen, bliver funktionen synlig, og designet træder i baggrunden.

SWINGTIME. ”Du holder ikke op med at gynge fordi du bliver gammel, du bliver gammel fordi du holder op med at gynge” som Søren Ulrik Petersen og Claus Mølgaard selv formulerer det. SWINGTIME er en elegant gynge med et sæde og tilhørende tov, der opfordrer til leg for både børn og voksne. Gyngen er meget stabil takket være tovets krølle under sædet, som holder gyngen vandret ved hjælp af et stålindlæg. Til CC13 har Søren lavet en udgave af gyngen med natursæde og sort tov tillige med den originale  SWINGTIME fra CC12, i sort plast og rødt tov.
MØBLER

17. Jessica Svensson f. 1981, svensk møbeldesigner.

Jessica Svensson er uddannet på Danmarks Designskole, hvorfra hun tog sin afgang fra linjen for Møbel & Rum i 2008. I 2009 fik hun Bolias Design Award for sin ”Mollychair”.

Inspirationen til Jessica Svenssons møbler kommer hovedsageligt fra helt almindelige dagligdagssituationer. Med disse situationer som udgangspunkt leger Jessica med illusioner og transformering af genstande og former. 
Selve arbejdsprocessen er ofte funderet i et begreb eller udtryk. Til at starte med foregår processen ved at Jessica Svensson skriver for at kommer frem til indholdet i et koncept. Hun kan arbejde videre ud fra. Derefter søger hun efter former gennem skitsearbejde og ved at kigge på genstande. Fokus er at finde noget nyt i produktet – det kan være et nyt materiale, en ny måde at anvende en allerede kendt genstand på eller en ny teknik. 

Resultatet er ofte møbler, der indeholder en eller anden form for fleksibilitet der udfordrer brugeren til at tænke frit i dets anvendelse. 

Home Sweet Home. Home Sweet home er en udtrækkelig køkkenbænk, et møbel inspireret af den klassiske slagbænk. Bænken er udarbejdet i lakbehandlet ask og pulverlakeret aluminium. Titlen ’Home Sweet Home’ dækker over et nostalgisk tilbageblik på det enkle liv på landet i gamle dage, hvor man sov og arbejdede samme sted og hvor livet ikke indebar så mange valgmuligheder som det gør i dag.

De behov slagbænken i sin tid opfyldte – en plads for måltider og samvær samt et sted at sove om natten, er behov, som vi stadig her i dag. I den kontekst udtaler Jessica Svensson selv om produktet: ”Vores livsstil ser anderledes ud i dag og hjemmet er hos mange forvandlet til showroom for hvem man er, eller gerne vil være. Målet med produktet har været at inddrage historien og arbejde med ligheden i vores behov gennem skiftende tider. Jeg har arbejdet med datid og nutid gennem materiale og funktion forsøgt at give et bud på hvordan slagbænken kan få en plads i nutidens hjem, tilpasset det aktuelle krav om fleksibilitet. Home Sweet Home kan leveres med metalpladen i enten højre eller venstre side alt efter behov.
18. Merete Erbou Laurent f. 1949, dansk tekstilkunstner og designer.
Merete Erbou Laurent blev uddannet på Det Jyske Kunstakademi på tekstillinjen 1970 og derefter uddannede hun sig på Arkitektskolen på linjen for Rum med afgang i 2004. Blandt mange udstillinger kan nævnes ”Djurslandskaber” på Grenå Kunstforening i 2006, FORMAT i Rundetårn 2001  og ”KIC”, Kunsthåndværk i centrum 2006 – 2007. 

Merete Erbou Laurent anvender ofte papirgarn i sine værker og hun indarbejder farver, således at hendes værker både fremstår som et kunstværk og et stykke design. I 2005 modtog hun Ole Haslunds Fond rejselegat og i 2007 Statens Kunstfonds arbejdslegat. 

BOTH SIDES, DOUBLESIDED RUNNER er en håndvævet løber af finsk papirgarn, der primært er tænkt som et gulvtæppe, men også kan bruges til vægudsmykning eller til at fremme god akustik i rummet.

Som navnet røber, spiller Merete Erbou Laurent hele tiden på løberens dobbelthed. Mens løberne har en god slidstyrke og kan tåle at anvendes som gulvtekstil, er de sprøde og maleriske i deres farveudtryk. På denne måde bliver løberne både et kunstværk og et stykke design. De er vævet i en teknik, der giver to meget forskellige sider på løberne: de har en ensfarvet side og en stribet side, hvorpå mønstret  har en optisk virkning, der ændrer sig efter beskuerens placering.

Inspirationen til løberne er det kultiverede landskab med de mange tætte striber af agerplanter eller plantestubbe efter høsten. Dette spændes op af de optiske farveforløb, der går på tværs af løberne. BOTH SIDES løberen findes i størrelsen 62 x 250 cm i to forskellige farvestillinger: neon-grøn og natur. De kan også bestilles i størrelsen 83 x 200 cm

19. Povl Kjer, f. 1954, dansk formgiver. 
Kjer er uddannet på Kunsthåndværkerskolen i Kolding i 1974-76 og på Århus Kunstakademi i 1976-78. I 1981 modtog han svendebrev som billedskærer og har siden arbejdet indenfor de fleste områder af faget, såsom ornament, figur, forme, modeller, rekonstruktion og restaurering. Povl Kjer arbejder hovedsagligt i træ og løser ofte bestillingsopgaver for museer, udstillinger og virksomheder. Han har bl.a. udformet udstillingsmannequiner for Bryggeriet Carlsberg. Til H.C. Andersens Hus har han lavet en skulptur af H.C. Andersen samt træfigurer til illustration af eventyrene. Desuden har Kjer samarbejdet med Lego og designet en knivserie for restauranten A Hereford Beefstouw. I hans knivmageri har formen en central rolle og skal både kunne udfordre og indordne sig håndens og øjets krav. Povl Kjers arbejder har rod i den nordiske kultur og natur og materialerne udvælges omhyggeligt med vægt på kvaliteten. Han deltog også i Crafts Collection 11 og 12 med sine populære Rocking Sheep.

Rocking Lamb 1:2 er en miniatureudgave af rokkefåret i forholdet 1:2. Denne ”lillebror” er lavet specielt til Crafts Collection 13 i skriggrøn. Det er en nøjagtig kopi af det rokkefår, der også var med i CC11 og CC12 - blot i halv størrelse. ”Det er altid spændende at arbejde med forskellige størrelsesforhold. Det giver forskellige reaktioner alt efter om man op- eller nedskalerer en ting”, udtaler Povl Kjer. Målet er at få folk til at opleve en allerede indarbejdet ting på ny.

Rocking Sheep  

Rokkefåret er et gyngedyr, der primært er lavet som legetøj, men som desuden er et stykke unikt kunsthåndværk, der passer ind i ethvert miljø som et møbel med flere funktioner, såsom fjernsyns- og fodskammel. Rokkefåret fremstilles af lakeret fyrretræ, polstret med skumgummi og betrukket med lammeskind. Det første rokkefår blev givet til Povl Kjers niece som en humoristisk påmindelse om hendes forældres oprindelse fra landet. Rokkefårene håndlaves i små serier således, at den høje kvalitet bevares. Rokkefåret fås i farverne hvid, sort, brun, grå og pink og har størrelsen  B:25 cm, L:83 cm, H: 60 cm, sædehøjde ca. 40 cm. 
SMYKKER

20. Kasia Gasparski, f. 1966, dansk  guldsmed/designer er uddannet ved mesterlære hos Jytte Kløve fra 1990-1994. Kasia lavede et halssmykkekoncept til Danish Crafts’ første Crafts Collection, som bl.a. blev solgt til Museum of Modern Art, New York  2000. Hun sælger nu smykker hos MOSS, New York og både Statens Kunstfond og Kunstindustrimuseet har købt adskillige smykker til deres samling. ’PIPPI’S CHOICE’  er solgt til Statens Kunstfond og har i år medvirket i pop art udstillinger i Dubai og Kuwait.

Kasia har modtaget Statens Kunstfonds 3-årige arbejdslegat 1996-99, 

Nationalbankens Jubilæumsfond af 1968 i 2003 og Inga og Eivind Kold Christensens legat i 2005.

Materialer i Kasias arbejder er hovedsageligt guld, sølv, sten, perler, lak, nylon og undertøjsbånd. Hendes arbejder har rod i klassiske guldsmedeteknikker, men er ofte brugt i moderne nyfortolkninger og gerne i kombination med ikke-klassiske materialer. Hvis man spørger hende hvor hun henter sin inspiration, svarer hun gerne ”i nyhederne eller en tur på gaden”. Der ligger tit en tanke, en symbolik eller idé bag hendes designs, men de er først tilfreds, når beskueren selv tilføjer deres egne billeder til smykkerne.

PIPPI’S CHOICE  er en serie af halskæder lavet af 18 karat guld, BH-bånd, indfarvede serpentinsten, amazonit eller onyx samt certificerede italienske koraler. De laves i ca. 13 forskellige farver såsom pink, rød, fuchsia, mørk lilla, turkisblå, petrolgrøn og sort. PIPPI’S CHOICE 2 er lavet af samme materialer bortset fra, at lukningen er lavet i sølv forgyldt med 18 karat guld.
Kæderne hedder PIPPI’S CHOICE efter Pippi Langstrømpe. Det kulørte, det legende og det faktum at Pippi blev opfundet i en tid, hvor strømpeholdere stadig blev brugt af mange kvinder, binder halskæderne til minder fra fortiden. Hægten bliver brugt som metaforisk dekoration, der sammen med BH-båndet leder en i sensualitetens spor. PIPPI’S CHOICE er det moderne svar på den klassiske perlekæde, som reflekterer en individuel, sensuel ‘kom-bare-an’-attitude. Kasia udtaler selv, at ”PIPPI’S CHOICE er et halssmykke, der kan bæres både i en almindelig hverdag eller en festlig aften i byen”. 
21. Liv Eskholm f.1975, dansk smykkekunstner og designer. Eskholm er uddannet på Designskolen Kolding og tog afgang fra tekstillinien i 2007. Hun har udstillet på Trapholt Kunstmuseum og Musikhuset Århus i forbindelse med afgangsudstillingen fra Designskolen Kolding. Eskholm arbejder eksperimenterende med en række forskellige materialer, der generelt kendetegnes af renhed og enkelhed i deres udtryk og stræber herigennem efter et enkelt, æstetisk stramt udtryk; i hendes kollektion ”The What is Jewellery Collection” afsøger hun eksempelvis så alsidige materialer som finér, sterling sølv, skind, ledning og hår, som hun kombinerer i et klart, udtryksfuldt formsprog.

Konceptet er det første, som Eskholm tænker ind i sine projekter og arbejder med som et overordnet element gennem hele processen. Ud fra en overordnet ramme af betydninger og ord dannes afsæt for udvikling af visualiseringer og billeder og ved at forholde sig til såvel krop som rum, lader hun sin praksis udfolde sig bredt indenfor designfaget. Da det konceptuelle vægter tungt i Eskholms værker, er researchfasen af afgørende betydning, og det bliver de udfordringer hun møder herigennem, der giver drivkraften til at lege med kontraster i både materiale- og betydningsmæssig sammenhæng.
The What is Jewellery Collection  - Rip Off_ & 24 _Carat er en række smykker i henholdsvis guld og sølv pladefragmenter. Rip Off_ bæres på kroppen ved hjælp af tape mens 24 Carat er kommercialiseret ved at være udformet som en reel broche, et vedhæng med tilhørende kuglekæde samt en reel fingerring. Smykkestykkerne er udformet i et råt udtryk, hvor den eneste og enkle udsmykning udgøres af en nålestiksinskription, der kommunikerer titlen på pågældende smykke.
Selve smykkestykkerne i Rip Off kollektionen er udarbejdet i 0,5 mm 925 sterling sølv, mens tapen er hvid eller transparent og udvalgt specifikt til kontakt med kroppen. 

Smykkeserien er en del af Eskholms afgangsprojekt ”The What is Jewellery Collection”, der gransker spændet mellem smykke og beklædning og arbejder ud fra tanker omkring materielle værdier og kroppens selviscenesættelse. 

24Carat kollektionen er udarbejdet i 0,7 mm 925 Sterling sølv og 0,7 mm forgyldt 925 Sterling Sølv. Inskriptionen antyder en materialeværdi højere end den egentlige og kaster derved lys på samfundets materielle fokus.

Fælles for begge serier er, at smykkestykkerne er udformet, så de fremstår som tilfældigt skårne sølv/guldplader. Nålestiks inskription er herefter tilføjet som en enkel, men tidskrævende teknik. Endelig er smykkestykkerne forarbejdet nænsomt for at bevare et enkelt råt udtryk. 

22. Rikke Borg-Lauritsen er dansk smykkedesigner, f. 1978.
Rikke er uddannet fra Designskolen Kolding på tekstillinjen med afgang 2008. Allerede i august-november 2008 havde hun sin første soloudstilling på Gourmandiet i København.

Rikke Borg-Lauritsen laver smykker i diverse tekstile materialer – fra syntetiske plasttyper til rene naturmaterialer. Det overordnede koncept skabes og cementeres gennem hele processen. Hun udforsker materialernes egenskaber og undersøger deres potentialer og den formsproglige enkelhed indenfor konceptets/historiens rammer – og sætter derefter kriterier op for sit udviklende arbejde. Rikke finder inspiration i materialet, i hverdagsobjekter og i tidens tendenser, hun arbejder i et enkelt formsprog med få materialer.

geLace er en lang halskæde i ’silikoneslanger’ sat på tekstilfiber med 925 sterlingsølv klemmer. Silikonen sprøjtes i form, hærdes og samles til en kæde. geLace er inspireret af det molekylære gastronomiske køkken, hvor konsistens spiller en stor rolle. Rikke brugte køkkenredskaber til forarbejdningen og det formmæssige udtryk. Den fremmede og overraskende følelse af det døde materiales levende konsistens mod huden afføder en instinktiv reaktion. geLace produceres i en Limited Edition 1/25

graiNeck er et halssmykke i en organisk form med en ’Texas tie’ lukning som i de traditionelle cowboy-halsklude. Halskæden er støbt i plast og monteres med en gummisnor, med 925 sterlingsølv ender, gennem huller i plastformen. Også graiNeck er inspireret af den molekylære gastronomi i legen med form, konsistens, arbejdsproces og redskaber.
GLAS
23. Sia Mai f. 1965, dansk glasformgiver. 

Sia Mai blev uddannet på Danmarks Designskole på linjen for Unika/Glas med afgang i 1994. Af Sia Mais talrige udstillinger kan fremhæves ”Glas 2002” på Holmegaard, Biennalen for Kunsthåndværk og Design 2007, og på International Crafts Biennale 2003 i Korea. Hendes arbejde er blevet belønnet med flere legater eksempelvis Statens Kunstfonds arbejdslegat i 2002 og Nationalbankes Jubilæums Fondspris i 1995/1996/1998/2002 og 2007. Desuden repræsenteres et udvalg af Sia Mais værker på Glasmuseet i Ebeltoft. 

Når Sia Mai udvikler et produkt arbejder hun med ler eller gipsforme, da det giver hende mulighed for hurtigt og frit at skitsere ideer og størrelser direkte i glasset. En gennemgående kendetegn ved hendes produkter er, hvordan de formmæssigt passer ind i hinanden og har flere overraskende funktioner.

Sia Mai bruger ofte sit arbejde til at undersøge forskellige former for glasbeholdere, hvori vi opbevarer mad- og drikkevarer. Med sine værker ønsker hun at gøre vores daglige måltider til en sanseligt inspirerende oplevelse. Hun tager den oprindelige ide om, at madvarer skal opbevares i glasbeholdere, og omsætter den til moderne design, der passer ind i nutidige hjem.

Sia Mai har medvirket med forskellige værker i en række Danish Crafts’ Crafts Collections inklusiv CC+ for MoMA i 2006.

Picnic består af en serie af tre serveringsskåle i glas og en vandflaske med tilhørende drikkeglas. Begge dele er forsynet med en elastik til at holde delene sammen. Rent formmæssigt er produkterne inspireret af det klassiske Trangia stormkøkken og spejder- og campinglivet. Med denne bagvedliggende reference opfordrer sættet det moderne menneske til at holde picnic hjemme i stuen, og de skaber opmærksomhed omkring hvordan vores hverdag har forandret sig ved at nyfortolke så velkendte ikoner som madkassen og feltflasken.

Skålenes form giver en række muligheder for servering og anretning, og forsænkningerne i midten er tiltænkt bestikket, så det kan ligge fast ved transport og ikke glider ned fra kanten, når fadet er ved at være tomt. Med feltflasken er drikkeglas og dunk samlet til en enhed. 

Sia Mais glasprodukter står frem som humoristiske kommentarer til det moderne menneskes livsform, som er totalt forandret i forhold til de traditionelle måder at transportere mad og drikke på. De nye madkasser tager eksempelvis form som smukke, indbydende serverings- og opbevaringsskåle, der både har mange funktioner, men også insisterer på en legen med måltidet.

