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1. Mathias Bengtsson f. 1971. Designer. Uddannet fra Danmarks Designskole I 1997 og Royal Collage of Art, London i 1999. Mathias Bengtsson designer og producerer moderne møbler der er både visuelt fængende og teknisk innovative. Han har skabt forskellige møbelserier, heriblandt ”Slice” serien, som er en skulpturel organisk serie, skabt af forskellige materialer så som aluminium, karton eller krydsfiner. Mathias Bengtsson benytter sig af en speciel teknik, hvorved han kombinerer moderne computerteknologi med avanceret laserudskæringsteknik. Han skærer møblerne i mindre stykker, som han herefter kombinerer i en overbevisende og velafsluttet stol. I sin kunstneriske praksis er Mathias Bengtsson optaget af at finde måder at udfordre teknologien og kombinere industrielle tekniker med traditionelt snedkerarbejde. I 2005 modtog Mathias Bengtson Statens Kunstfonds treårige arbejdslegat. 

Paper Chair er en stol fremstillet af genbrugspapir, belagt med en tynd limfilm. Papiret skæres ud med en CNC styret kniv i 2000 forskellige profiler, som derefter stables i korrekt rækkefølge. Under pres og varme limes alle profilerne sammen til en stærk og homogen 3-dimensionel volumen. Stolen får en form- og detaljerigdom som ikke er mulig i andre fremstillingsmetoder eller processer.
Mathias Bengtssons mål er at skabe noget, som ikke er masseproduceret – men dog kan genskabes, da stolen er håndlavet men alligevel ‘digital’. Værket er i sort/hvid-kombination tænkt til at fremhæve formen, som vil fremstå grafisk. Der laves to prototyper – én i hvidt papir og én i sort papir, som herefter splejses sammen, så der skabes to sort- og hvidstribede stole.
”Paper Chair” er en anderledes måde at bruge et velkendt materiale, som vi omgiver os med til hverdag, på. ”Som så mange andre materialer, er papir et materiale med flere muligheder, og gennem denne proces bliver til et nyt og interessant objekt, som jeg håber vil overaske og udfordre”, siger Mathias Bengtsson.

2. Isabel Berglund f. 1971.  Tekstildesigner/kunstner. Uddannet fra Danmarks Designskole og Central Saint Martins College of Art and Design, London. I 2005 modtog hun Statens kunstfonds arbejdslegat og har udstillet et væld af steder, senest på udstillingen ”Hanging wood” hos Dansk tekstil og Beklædning og med skulpturerne "Home with a tree" på udstillingen "Stof til efter tanke" på Museet Koldinghus. Yderligere har Isabel Berglund udstillet på Cheonju International Crafts biennale 2009 - Main Exhibition II, Korea og deltaget i udstillingen "It is Beautiful here", Fiskars Ruukki Bruk Village, Finland.
Closet Knitter er et stort håndstrikket, hvidt skab. Skabet er åbent, og inde i det står en stol, hvis sæde er en sweater. Oven over stolen hænger en hvid garnparyk med fatning og pære. Alt er udarbejdet i det samme hvide garn og fremstår som var det klippet ud af det samme stykke. Når man ser ind i skabet, danner det strikkede univers en række abstrakte associationer omkring objekterne i skabet: Er sweateren en stol? Lampen en paryk? Skabet et rum? 
Værket bevæger sig imellem design, produkt og kunst, og stiller derved spørgsmålstegn ved nødvendigheden af kategoriseringen af et værk. Isabel Berglund siger selv: ”Dette værk er skabt til at lægge sig imellem kategorier som design, kunst og mode. Det stiller spørgsmålet hvornår er et værk i en bestemt kategori og hvorfor”. Statens Kunstfond og Knud Højgaards Fond.


3. Katrine Borup f. 1965. Arkitekt og smykkekunstner. Uddannet fra Arkitektskolen i Århus i 1995 og Guldsmedehøjskolen, Institut for Ædelmetal, i 2001. Katrine Borup har modtaget legater både fra Statens Kunstfond og Danmarks Nationalbanks Jubilæumsfond. I 2002 modtog hun Kunsthåndværkerprisen og i 2009 modtog hun Biennaleprisen for sin ”power-flower”. I 2010 havde hun en soloudstilling i Officinet, Danske Kunsthåndværkere med titlen ”HVOR ER DET BARE TYPISK DIG”.

Katrine Borup arbejder i alle materialer fra ædle metaller til stearin, negle, menneskehår, grydeskeer, sæbespåner, røntgenbilleder, plastre, papir, fotos. ”Jeg fortæller historier på kroppen og vælger de materialer der passer til fortællingerne”, siger hun. Hun arbejder altid med et tematisk udgangspunkt – noget hun undrer sig over eller har lyst til at undersøge. Processen starter næsten altid med en bogligt orienteret research. For eksempel en undersøgelse af dødens kulturhistorie eller menstruationen som psykologisk/fysiologisk fænomen. Hendes kropsobjekter er idé-baserede, men samtidig også sanselige og æstetiske, og Katrine Borup holder af dialogen med materialet, der aldrig gør som man har tænkt – men tværtimod yder modstand. De anvendte teknikker er ofte ’husflidsagtige’, sjældent avancerede, men stort set altid tålmodighedskrævende.
Heavy Metal er en spinkel guldring med en kæmpe ’perle’ af sten. Stenen udarbejdes af en stenhugger, og guldringens lodning, bankning i form og polering udfører hun selv. Inspirationen til værket kom da Katrine Borup i forbindelse med Biennalen for Kunsthåndværk og Design i 2009 researchede på guldproduktion, og opdagede hvor meget af et bjerg der egentlig skal fjernes og knuses for at tilvejebringe guld. Katrine Borup mener, at en del af vores miljøproblemer skyldes, at varer i dag produceres så langt væk, at vi faktisk ikke ved hvad produktionen indebærer. Desuden finder hun det moderne natursyn – at vi synes vi har ret til at beherske naturen – problematisk. ”Måske burde naturen have rettigheder på lige fod med menneskerettighederne?”, spørger hun.

4. Christian Flindt & Bodil Jerichau f. hhv. 1972 og 1957. 

Christian Flindt er møbeldesigner. Uddannet fra Aarhus Arkitektskole i 2002. Har blandt andet udstillet på Denver Museum of Modern Art, på Trapholt, Kolding og på Dansk Design Center, København.  Han har for nylig fået Den Danske Design Pris 2008/09 for sin ”Ripple Chair” og blev i 2006 kåret som Årets Designer af det danske boligmagasin BoBedre. 

Christian Flindt henter sin inspiration i en dialog med eksperimenter og forsøg indtil han når nogle overraskende konklusioner. ”Jeg er ikke bange for indledende fejl. For min erfaring er, at først dér opstår de tilfældigheder, der i sidste ende skaber mit design”, siger Christian Flindt, der betegner sig selv som nysgerrig. Christian Flindts arbejde er en afsøgning af nye former med udgangspunkt i materialets egenskaber, som regel materialer som plast, tekstil, træ og metal. Christian Flindt foretager mange forsøg i forholdet 1:1, så han hele tiden har styr på skala og form. 

Bodil Jerichau er tekstildesigner. Uddannet fra Danmarks Designskole. Hun arbejder i dag blandt andet sammen med Liniedesign, Kinnasand, Kvadrat, Louis Poulsen og Menu. Hun har udstillet på Duplika og i Miljøministeriet med bæredygtige tekstiler inspireret af konkyliemønstre, og har solgt unika tekstil til blandt andet Novo, BRF Kredit og SLV. Bodil arbejder hovedsageligt i fibre, garner, teknisk tekstil, plast og gummi med fokus på og inspiration fra tekstile materialer og teknikker i nye sammenhænge. Bodil Jerichau siger selv, at hun ”forsøger at skabe et forenklet udtryk i håndværksmæssigt og teknisk udfordrende arbejder”.

Christian Flindt og Bodil Jerichau har tidligere lavet hængemøblet ”Second Nature” sammen.

Net Foaming er et siddemøbel i PUR skum, hvor tekstilet styrer møblets endelige form. I en normal møbelproduktionsproces kommer tekstilet på, efter formen er bestemt, men her er det omvendt. PUR skum sprøjtes i en tekstilform og på grund af en vis uforudsigelighed i skummets udvidelse, vil hvert møbel være unikt – selv i en serieproduktion. Værket er en udfordring af et materiale, med balance mellem kontrol og usikkerhed i produktionen. Materialets iboende egenskaber giver forskellighed i produktionen, og ”Net Foaming” bliver dermed en serie af unikke møbler. Om ” Net Foaming” siger Christian Flindt og Bodil Jerichau: ”Formene opstår i en dialog med materialet. Vi skabte dette værk i en nysgerrighed efter at opleve nye former”.

5. Ditte Hammerstrøm f. 1971. Industriel designer. Uddannet fra Danmarks Designskole i 2000. Hun fik i 2008 "Planken Ud Prisen" og kvitterede for prisen med en separatudstilling på Kunstindustrimuseet, København, som også har købt et af hendes værker til deres samling. Ditte Hammerstrøm har udstillet på Museum of Contemporary Art, Taiwan, i 2007 og på Wallpaper’s Global Edit exhibition, Salone Internazionale del Mobile i Milano i 2006, samt på ”Møbellandskaber” - en separatudstilling på Trapholt, Kolding i 2009. Ditte Hammerstrøm modtog Statens Kunstfonds treårige arbejdsstipendium i 2009.

Udgangspunktet for Ditte Hammerstrøms arbejde er altid den aktivitet og relation, som møblet eller genstanden skal indgå i, og den gensidige påvirkning mellem personer, rum og genstande. Det er en fortsat leg med materialer, proportioner, detaljer, ikoner, genkendelighed og normer. Inspirationen kan komme fra de mest usandsynlige steder eller situationer i hverdagen – og hendes materialevalg afhænger af det konkrete projekt. Ditte Hammerstrøm foretager konstante undersøgelser af hverdagens genstande med fokus på det irrationelle og emotionelle, der i lige så høj grad som funktionalitet, har betydning for de genstande, vi vælger at omgive os med. 

Soft Structure er et polstermøbel der inddrager og danner rum. Møblet viser en ny polsterteknik, der udfordrer den traditionelle måde at polstre på. Til forskel fra den traditionelle opbygning af et polstermøbel, hvor polstringen lægges uden på et skelet, griber polstringen på "Soft Structure" ind, og blander sig med selve møblets kerne og bærende struktur. Værket er udformet i lakeret stål og koldskum, hvor strimler af koldskum væves, knyttes, vrides, flettes og vikles rundt om en præcis struktur af stålrør. Ditte Hammerstrøm siger selv, at ”den overordnede vision er at skabe et polstermøbel, der danner rum i rummet. Derudover er målet at møblet får et udtryk, der tydeligt viser en kontrast mellem en kontrolleret struktur og en ekspressiv polstring, samt en kontrast mellem det åbne og det lukkede rum”. Ditte Hammerstrøm har modtaget støtte til projektet fra Danmarks Nationalbanks Jubilæumsfond af 1968, Grosserer L. F. Foghts Fond og OAK Foundation Denmark og skumgummiet er sponsoreret af Bramming Plast-Industri A/S.
6. Louise Hindsgavl f.1970. Keramiker. Uddannet fra Designskolen Kolding i 1999.

Louise Hindsgavls værker har været repræsenteret på adskillige museer i ind- og udland, heriblandt World Ceramic Exposition Foundation i Sydkorea i 2009, på Röhsska Museet, Göteborg, Sverige i 2008, Victoria and Albert Museum, London i 2006 og på både Kunstindustrimuseet, København og Trapholt, Kolding i 2005.

Louise Hindsgavl arbejder primært med porcelæn og med at undersøge de muligheder genren rummer, både i det formgivningsmæssige og det narrative indhold. Det begynder altid med en idé om en handling med fokus på noget specielt, herefter en tegning og til sidst et værk. Louise henter sin inspiration fra både det udtalt og det uudtalt menneskelige – det vi vil stå ved og det vi ikke står ved. Menneskelige reaktionsmønstre og behov er centrale, siger hun, og at se nyhederne er en stor kilde til hendes inspiration. ” Særligt kendetegnende ved arbejderne er nok at jeg søger overdrivelsen og det forvrængede. Jeg vil gerne sætte spot på det kluntede og besværlige ved at bevæge sig i verden, og på hvordan visse overlevelsesmekanismer får os til at agere.”

The Pet er et siddemøbel udformet i træ og stof på størrelse med en puf, men med visse karakteregenskaber, der gør det utilregneligt. Ideen bag værket er, at kæledyr som udgangspunkt er dejlige, men set i lyset af det arbejde der følger med, bliver det sin sag at holde dem. ”The Pet” repræsenterer et alternativ. Møblet har karaktertræk der er beslægtede med kæledyrets, men er stort set ukompliceret at have med at gøre. ”The Pet” er en viderebygning på det faktum, at mennesket allerede i meget lang tid har søgt at tilpasse kæledyret til sine behov.

Værket udarbejdes i samarbejde med tapetserer Mette Palsteen og Kvadrat A/S.

7. Steen Ipsen f. 1966. Keramiker. Uddannet fra Danmarks Designskole og Designskolen Kolding henholdsvis 1987 og 1990. Steen Ipsen udstillede i 2008 på XXTH International biennial of Contemporary Ceramics, Vallauris i Frankrig, på SOFA i New York med Køppe Gallery og på ”Statistisk><Ceramics” på Museum für Kunst und Gewerbe. Han har modtaget legater blandt andet Statens Kunstfonds og Danmarks Nationalbanks Jubilæumsfond i flere år. Han har haft værker på museer som Victoria & Albert museum, London, Musée Magnelli, Vallauris, Frankrig og Kunstindustrimuseet, København.

Steen arbejder i keramik, og tager udgangspunkt i skitser og modeller. Ofte udforskes kuglens mangfoldighed og muligheder. Han henter inspiration fra arkitektur, kunst, design og storbyliv.

Cool Chair er tiltrækkende i sin renhed. Den er som en smuk ung kvinde med sin snehvide spejlende glasur. Og som i "Snehvide" lokker stolen til en flirt og venter på, at den rigtige bejler dukker op. En snehvid skønhed i keramisk forklædning.
 

Med leret som materiale udfordrer jeg kuglens diversitet og uudtømmelige kombinationsmuligheder.
8. Astrid Krogh f. 1968. Tekstildesigner. Uddannet fra Danmarks Designskole i 1998. Astrid Krogh har blandt andet udstillet på udstillingen ”Tapeter” på Kunstindustrimuseet, København i 2002 og senest været en del af vandreudstillingen ”It’s a small world” på Dansk Designcenter, København i 2009/2010. I 2006 udstillede hun på IMM messen i Køln på udstillingen ’Ideal House’.  Hun fik i 2008 Thorvald Bindesbøll Medaljen og har desuden fået Statens Kunstfonds arbejdslegat i 2006. 

Astrid Krogh arbejder hovedsageligt med tekstil og lys, hvor fokus ligger på mønstre, ornamenter og det tekstile håndværk. Hun henter inspiration fra livets gang både i naturen og i de forfriskende og overraskende forandringer, som et liv generelt byder på. Oftest arbejder Astrid Krogh i store formater, så mønstrene og lyset fornemmes fysisk. Hun forsøger at udfordre og anvende nye materialer og teknologier inden for sit felt – og hendes arbejder indeholder som regel et element af forandring/overraskelse. 
Twinkle er et ur, hvis centrale punkt er tidens bevægelse og gentagelse i en uendelig cirkel, hvorfra de lineære bevægelser skydes ud i rummet og forsvinder i det uendelige. Værket er et stort vægur, hvor indikationen af tiden vises i neonrør. I midten er en håndmalet cirkelrund dekoration med et funktionelt mønster, som angiver timer, hvortil der er tilføjet minut- og sekundviser.

Neonrørene er bukket i hånden med laserskåret aluminium som baggrund, og dekorationen i midterpunktet er håndmalet. Om værket siger Astrid Krogh: ”Det er en kommentar til den grønne bølge vi er midt i, hvor tiden går, men hvad gør vi selv imens?”

9. Mia Lerssi f. 1972. Glaskunstner. Uddannet fra Glas & Keramikskolen Bornholm og Kosta Glass School, Sverige.  I 2007 udstillede Mia Lerssi på Ebeltoft Glasmuseum på udstillingen ”Young Glass”. I 2008 udstillede hun på Galleri Køppe med soloshowet ”Heart of Glass”, og i De Nederlandsche Bank, Amsterdam med soloshowet ”The Meeting/ The Onlookers”. Senest er hun i 2010 blevet udnævnt til Member of Advisory Board på Ebeltoft Glasmuseum. 

Mia Lerssi arbejder hovedsageligt i glas. Udgangspunktet for og fokus i hendes produktioner er kraftigt under indflydelse af den ’kommercielle æstetik’ som glasset besidder, i et forsøg på at beskrive det forførende og irrationelle ved skønhed og det udefinerbare herved. 

Mia henter inspiration til sine værker i det hun ser i dagligdagen og i mødet med andre mennesker. ”Jeg er et barn af min tid”, siger hun, og det karakteriseres i hendes værker ved legesyge, ved det forførende og ved hedonisme. Når Mia Lerssi arbejder, er det det visuelle der får lov til at bestemme teknikken, så vidt det er muligt, og hovedmaterialet er glas - dog ofte blandet med andre teknikker og materialer, så som plastic, over industrielt fremstillet glas til slik.

Would You? er tre sætninger skrevet i flydende glas, hængende på væggen i tre forskellige farver: guld, sølv og transparent. Det er 3 spørgsmål der naivt, sårbart og direkte spørger beskueren: ”Would you mind me, Would you mind you, Would you mind us”.

De er udformet i massivt glas, bladguld og platin lustre. Glasset er blevet brugt som skrivemiddel og som ’kuglepen’. Derefter er glasset blevet påført henholdsvis bladguld og platin lustre, hvor bladguldet bliver påført i kold tilstand, skal platin til gengæld brændes på glasset. ”Jeg drog en direkte linje til mit arbejde og bruger selve spørgsmålet som objekt for værket”.

Glassets flydende kvaliteter får lov til at bære budskabet på en samtidig stringent og organisk måde. Dekorationen bruges som teaser og glasset får derved lov til at fremstå som ren form. Dekorationen i guld og sølv er stærke, men ligeværdige kontraster og modspillere til glasset. Samtidigt fungerer dekorationen som spejl der indvier beskueren i værket.

10. Margrethe Odgaard f. 1978. Tekstildesigner. Uddannet fra Danmarks Designskole i 2005, samt Rhode Island School of Design i USA.  I 2007 udstillede hun på Charlottenborgs Forårsudstilling og er i tre år blevet tildelt Danmarks Nationalbanks Jubilæumsfond samt Statens Kunstfond i 2008 og 2009. Margrethe Odgaard har i 2008 ligeledes været en del af teamet bag indretningen og udsmykningen af restaurant Mielcke & Hurtigkarl i Frederiksberg Have.
Margrethe Odgaards arbejde eksperimenterer som regel med én overordnet idé, som optager hende, og som hun ønsker at gennemarbejde. Det kan være en teknik hun ønsker at afprøve eller en fornemmelse, hun ønsker at formidle. Hendes arbejde udføres hovedsageligt i materialer som hør, bomuld, uld, silke og papir. Inspiration henter Margrethe Odgaard fra kunst, musik og street art, samt at tale med mennesker, som brænder for noget. Hendes værker er karakteriseret ved at være grafiske, enkle og let humoristiske, tekstile værker. 
The Art of Napkin Folding er en ’oversize’ stofserviet i damask, der håndmales og foldes ’on site’. Stofservietter og servietfoldninger er en gammel tradition, der ikke har ændret sig ret meget i de sidste generationer. Margrethe Odgaard siger selv: ”Jeg sætter traditionen under lup og udsætter den for punk. Måske er der nyt liv til ’the art of napkin folding’?”. Den gamle kunst at folde servietter bruges næsten ikke af det moderne menneske. Margrethe Odgaard ser nærmere på traditionen, blæser den op og gør den grotesk og eksklusiv. Servietterne er sponsoreret af Georg Jensen Damask.
11. Søren Ulrik Petersen f. 1961. Designer. Udlært møbelsnedker hos Wulffs møbelsnedkeri i Hellerup i 1985 og uddannet fra Danmarks Designskole i 1990. Søren Ulrik Petersen har en funktionalistisk tilgang til sine produktioner og fremstiller dem ud fra den tanke, at de skal skabe et særligt nærvær mellem mennesker. Søren Ulrik Petersen er et eksempel på en designer, der viderefører den danske møbel- og designtradition, idet han formår at forene kunst og håndværk med stor sans for materialerne. Et eksempel på dette er hans spisestel ”Essence” produceret af Royal Copenhagen, som i dag bruges i restauranterne på Museum of Modern Art (MoMA) i New York. Andre eksempler er hans møbelserier produceret af blandt andet PP Møbler og vuggen ”Swing Low” i filt af ren uld, tovværk og hampegarn. Søren Ulrik Petersen modtog i 2000 Statens Kunstfonds treårige arbejdslegat.

y?Mobile En uro er et paradoks på sin egen måde, altid i bevægelse og aldrig fokuseret, og samtidig indgyder den til ro og fordybelse. I en tid hvor spørgsmål besvares med spørgsmål, og hvor der er flere spørgsmål end forklaringer, er det at kunne give slip og finde ro, et stigende behov. ”y?Mobile” er en påmindelse om dette. Uroen stiller spørgsmål og er et fortsat ordspil der fremprovokerer nye svar. Uroen er fremstillet i laser udskåret træ. Søren Ulrik Petersen har modtaget støtte til projektet fra Grosserer L. F. Foghts Fond.
12. Salto & Sigsgaard består af Kasper Salto, f. 1967 og Thomas Sigsgaard, f.1966 som siden 2005 har dannet makkerpar under navnet Salto & Sigsgaard. De er uddannet henholdsvis fra Danmarks Designskole og Kunstakademiet som arkitekt/designere. Sammen har de udstillet på ”Mon beau sapin” i Paris 2006 og på Malmø Form/Design Center i 2008. Hver især har de modtaget flere prestigefyldte legater samt udstillet adskillige steder både i Danmark og i udlandet. Design er, ifølge Salto & Sigsgaard, ”at tage noget, og lave det bedre”. De tror ikke på inspiration, men på arbejdsomhed og på gennemtænkte og relevante ideer. Salto & Sigsgaard arbejder stort set i alt tænkeligt materiale, i en analytisk og ikke-’stylet’ arbejdsproces.

YellowFin udføres i xtrud aluminium, støbt aluminium/kulfiber og stål. YellowFin er en lampe der giver et godt lys, en lampe der er tro mod sin lyskilde (LED) og samtidig er fleksibel. Salto & Sigsgaard beskriver lampen meget kort og præcist som ”en relevant væglampe”.

