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sens udendørs værksted på Bornholm. Foto: 
Dorte Krogh.
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Glaskunstner Stine Bidstrup i gang med  
at rense sit værk. Foto: Dorte Krogh.
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Denne udgivelse er kulminationen på fire år i Statens Kunstfond, hvor vi 
i Projektstøtteudvalget for Kunsthåndværk og Design har haft samtale på 
samtale om værdien og kvaliteten af godt kunsthåndværk og design. Om 
hvorfor vi mener, det er et område af vores private og offentlige verden, 
som det i den grad er værd at investere tid og penge i.

Vi har talt om glæden ved materialitet, taktilitet, skønhed, velfungerende 
systemer, velindrettede offentlige rum og velgennemtænkte bæredygtige 
løsninger. Vi er blevet forundret og betaget af kunsthåndværkere og desig-
neres skæve hittepåsomhed og deres inddragelse af andre kunstneriske 
fag i projekter, som udfordrer opfattelsen af den verden, vi alle synes, vi 
kender så godt, men som vi endnu kun har set en flig af.

Men det hændte også, at vi fattedes noget. At vi kom i bekneb. Det skete 
især, når vi havde brug for at sætte ord på eller argumentere for kunst-
håndværk og designs samfundsmæssige værdi. Hvorfor er netop det-
te projekt eller denne genstand til gavn for andre end dens formgiver?  
Hvilken fællesmenneskelig værdi opstår der, hvis den realiseres? Hvordan 
gør den nytte, eller hvordan giver den glæde i vores fælles rum? Det havde 
vi brug for at få konkretiseret og udbredt til flere end os selv.

Til denne opgave udpegede vi Charlotte Jul. Hendes store viden om sam-
tidens kunsthåndværk- og designscene, ekvilibristiske pen og redaktio-
nelle erfaring er kvaliteter, som dette projekt ikke har kunnet undvære. 

F O R O R D 

Charlotte Jul har i tæt samarbejde med os i udvalget udpeget en række 
skribenter, der hver især har bidraget med ekspertviden inden for aktuelle 
og samfundsrelevante temaer. Intentionen med disse er at nuancere op-
fattelsen af, hvad kunsthåndværk og design kan; hvordan feltet ikke kun 
bidrager med sanselig glæde og erindringer om verden af i går, men også 
med udvikling og nytænkning af løsninger, der kan skabe en bedre verden 
af i morgen.

A N N E  B L O N D
Udvalgsleder for Statens Kunstfonds Projektstøtteudvalg 
for Kunsthåndværk og Design, 2018-2021 



Sølvsmed Yuki Ferdinandsen arbejder med samuraiernes 400 år  
gamle ARARE-teknik, hvis ciselerede knopper på rustningerne fik 
pilene til at glide af. Ferdinandsen har gjort denne teknik til sin egen 
ved at mindske knopperne, så de fremstår som grafiske prikker, der 
først bliver tegnet op i hånden på bagsiden af sølvet og herefter  
banket op med en hammer. Foto: Dorte Krogh.
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Hvorfor er det, jeg vælger kaffekop efter, hvilket humør jeg er i? Hvor-
for betyder det noget, hvordan den føles, og hvordan min hånd griber 
om koppen? Hvorfor giver en taktil overflade, hvad enten den er lavet i 
keramik, glas, tekstil, træ eller metal, mig en markant anden oplevel-
se, end hvis overfladen er industrielt produceret? Hvorfor kan de ob-
jekter, hvor den bærende idé smelter sammen med ekstremt veludført 
håndværk, løfte sig op og transcendere sin egen materialitet? Sin egen 
fortælling? Og skabe en forankring, der taler til mig som menneske?  
Hvad er det, kunsthåndværk og design GØR?

Da jeg fik henvendelsen fra Statens Kunstfonds Projektstøtteudvalg om 
denne dybt meningsfulde redaktøropgave, blev jeg taknemmelig for den 
tillid, udvalget viser mig som betroet kaptajn for missionen: En publikati-
on, som manifesterer udvalgets refleksioner og perspektiver i syv artik-
ler, baseret på et mangfoldigt fundament af kilder, interviews og research. 
Publikationen har fået titlen ’VÆRDI, VÆKST OG VIRKELIGHED’, fordi det 
netop er de tre ord, der går igen – i konkret og overført betydning – når vi 
taler om, hvad det er kunsthåndværk og design allerede gør og har poten-
tiale til at udvikle. Hvad kan kunsthåndværk og design handle på, og hvilke 
muligheder kan fagene skabe i den virkelighed, vi alle er en del af?

Verden er en anden i dag end for blot 15 år siden, og vi står overfor ud-
fordringer, der ikke har noget tidligere sammenligningsgrundlag; klimakrise, 
flygtningestrømme, pandemier og en kompleks digitalisering, der skaber 
nye udfordringer. Udfordringer, der kræver alternative løsninger og fordrer, 
at vores felt retter ryggen og tror på de kundskaber, som det har rig traditi-
on for at stå på. Herfra må der tages afsæt. Herfra skal nyt bygges. For nyt 
må der til; ikke i betydningen af, at der skal opfindes nyt for nyhedens skyld 
– for måske skal designet, idéen eller materialet blot ’hackes’, modificeres 
eller gentænkes – eller udvikles sammen med en eller flere andre faglig- 

heder, der tilbyder en anden viden eller et andet blik på den udfordring, 
som den pågældende opgave kalder på. I nærværende publikation kan du 
læse artikler, der undersøger, hvad kunsthåndværk og design GØR, ikke 
hvad det ER, men hvilken påvirkningskraft, indsigt, tilknytning, etymologi, 
historie og innovationspotentiale feltet ligger inde med.

I publikationen finder du tekster, hvor eksperter og kilder bidrager med 
viden og udsyn, der gør os klogere på feltet. Italesætter det, perspektiverer 
det og gør os opmærksomme på det som et sprog, der ikke kun er sanseligt 
og tredimensionelt, men samfundsvirkende og meningsbærende i sig selv. 
Som ting, der gør noget. For mig, ved omgivelserne og for dem, der bruger 
dem. Artiklerne er skrevet af erfarne formidlere inden for kunsthåndværk, 
design, kunst, antropologi og arkitektur og byder som sådan på et nuance-
ret blik på udvalgets overordnede spørgsmål.

Antropolog Anne Line Dalsgård dykker ned i kunsthåndværkets sproglige 
og håndværksmæssige DNA, journalist og forfatter Heidi Laura hudfletter 
feltets innovationspotentiale med aktuelle eksempler, arkitekt og kurator 
Tina Midtgaard giver os indblik i den endnu uudforskede genre 'univer-
selt design', kurator og formidler Anni Nørskov Mørch inviterer smykkers 
kritiske samtalepotentiale til bordet, og undertegnede går bag om kunst-
håndværkets strukturer og strategier på Bornholm og søger svar i spændet 
mellem kunst og videnskab – mens keramiker og designer Ole Jensen har 
begået et essay om begrebet 'tavs viden', som han holder ud i både strakt 
og erfaret arm.

Velkommen til og rigtig god læselyst.

C H A R L OT T E  J U L
Redaktør



Anne Line Dalsgård, antropolog

I kunsthåndværket 
er mesterens  
arbejde spændt  
for en vision."

"
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Jeg kender et godt viskestykke. Det 
ligger og skiller sig ud mellem de an-
dre viskestykker, som er købt i IKEA. 
Det er håndvævet. Hvordan jeg ved 
det? Det kan jeg se. Måske udtrykker 
det det selv, og måske er det net-
op det, jeg så godt kan lide ved det. 
Som den tyske digter Rainer Maria 
Rilke skrev: ”Die Dinge singen hör ich 
so gern”. At et viskestykke kan syn-
ge, lyder måske ikke så forstandigt. 
Men den, som har stået med en ting 
i hånden – et stykke klæde, et glas, 
en skål – og mærket den emme, vil 
måske forstå, hvad jeg mener. Det er 
ikke alle genstande, som vækker den 
oplevelse i én. Nogle gør det i hvert 

fald mere end andre. Lad mig prøve 
at forklare.

A F T RY K  A F O M H U
Nogle genstande bærer præg af en 
anden persons omhu. Som nu det 
nævnte viskestykke. Vævningens æg 
er let bølget, ikke meget, men nok 
til at jeg kan se skyttens bevægelse 
frem og tilbage gennem trenden og 
vendingen, den foretog i hver side af 
væven. Sømmen foroven og forne-
den er syet af en, som syr betydeligt 
mere lige og jævnt end jeg. Og far-
verne er valgt, så de både står frem 
enkeltvis – rosa, lys og mørk rød- 
violet på hvid bund – og blander sig 

til et roligt, stribet indtryk. Det, som 
føles stærkest, er stoffets tekstur. Det 
er blødt, fast og smidigt. Mens de an-
dre viskestykker krøller op i tørringen 
efter vask, har dette et værdigt, glat 
udtryk. Nogen har valgt netop de ma-
terialer, som havde netop den karak-
ter, der behøvedes.

’Omhu’, fortæller ordbogen, knyt-
ter sig til omsorg, omhyggelighed og 
nøjagtighed. ’Hu’ betød oprindeligt 
’sind’, som vi kender det endnu fra 
’ihukommelse’. At mærke en andens 
omhu igennem tingen betyder altså 
at mærke, at genstanden har været 
i et andet menneskes sind. At no-
gen har risikeret at begynde, uden 
at vide sig sikker på udfaldet, og har 
gjort sig umage undervejs. Som den 
engelske sociolog og antropolog Tim 
Ingold skriver: Erfarne hænder ved, at 
uanset hvor forberedt man end måt-
te være, så betyder dét at udøve en 
hvilken som helst kunst at udsætte 
sig for tingenes gang. Det kræver tål-
modighed og accept. Eller videre: ”… 
det kræver, at man underlægger sig”.1 
At mestre en kunst, om det så er at 
bage et brød eller dreje en kop af ler, 
handler om at kunne respondere på 
materialet og lade det respondere på 
én selv.

Tim Ingold arbejder med ideen om 
”meshwork”, når han beskriver hånd-
værkerens arbejde med materialet. 
Materialet vil have sine muligheder 
og bevægelser, som håndværkeren må 
koble sine egne bevægelser til for at 
lade materialet tage form. Materiale og 
krop bevæger sig i organiske bevægel-
ser, men de to flyder ikke sammen. Et 
”meshwork” er ikke et netværk af for-
bindelser, men en sammenfletning af 
individuelle linjer, og håndværkeren må 
bevæge sig ad sin ’linje’ som en van-
drer, der responderer på det, hun mø-
der undervejs:

”I selve produktionen kobler håndvær-
keren sine egne bevægelser og gestus-
ser – ja, sit hele liv – med sine materia-
lers tilblivelse, idet han slutter sig til og 
følger de kræfter og strømme, der gør 
hans værk til virkelighed”.2  

De engelske ord ’craft’ og ’craftsman’, 
som Ingold benytter, oversættes dår-
ligt til dansk. ’Craft’ er etymologisk 
forbundet med det danske ord ’kraft’. 
’Håndværk’ og ’håndværker’ kan ikke 
helt det samme. Vi må selv lægge kraf-
ten til. Den kraft, som både er den 
gode håndværkers hensigt og færdig-
heden til at forløse den. Og her støder 
vi så igen på manglen af et ord, for 

A F A N N E  L I N E  D A L S G Å R D

Kunsthåndværk er særlige genstande, hvor hånd-
værksmæssig færdighed og kunstnerisk vision inter- 
agerer. Genstande, hvor vi tiltrækkes af det taktile  
og velgjorte og samtidig føler en respekt for den  
vision, der er forløst i dem. Vi bliver både inviteret 
ind og holdt på afstand, og i denne dobbelthed kan 
man fyldes af en særlig følelse af livfuldhed. Som 
kom den fra tingen selv.



21

”’Omhu’, fortæller ordbogen, knyt-
ter sig til omsorg, omhyggelighed og 
nøjagtighed. ’Hu’ betød oprindeligt 
’sind’, som vi kender det endnu fra 
’ihukommelse’. At mærke en andens 
omhu igennem tingen betyder altså 
at mærke, at genstanden har været i 
et andet menneskes sind.”

Keramiker Pernille Pontoppidan Pedersen arbejder som kunst-
ner med kunsthåndværkerens teknikker, metoder og erfaring. 
Fotos: Dorte Krogh.
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også det engelske ord ’skill’ oversættes 
dårligt til dansk. ’Skill’ har etymologisk 
forbindelse til det danske ord ’skelne’, 
for begge kommer af det oldnordiske 
’skilja’, som betyder at skille, skelne 
og forstå. Vi må tilføje den betydning 
til vores nudanske ord ’færdighed’, så 
den fremadrettede sensitivitet overfor 
materialets bevægelser og denne akti-
ve skelnen anerkendes i håndværket. 
Enhver beslutning og handling vil være 
indlagt i det, for det bærer mærkerne af 
den omhu, som indgik i dets tilblivelse.

K U N ST H Å N D VÆ R K E T
Den særlige livfuldhed, visse genstan-
de kan vække i en, har dog med mere 
end omhu at gøre. De kan indeholde 
en vision, et kunstnerisk islæt. Jeg tæn-
ker her på kategorien ’kunsthåndværk’. 
Jeg vil benytte mig af den italienske 
kurator M. Anna Fariellos definition 
af ”studio art”3 for at udfolde, hvad 
kunsthåndværket kan. Jeg er klar over, 
at studiobegrebet har en lang historie,4 
og at min reference her er ganske løs- 
agtig. Jeg bruger begrebet, som  
Fariello gør det, for at placere kunst-
håndværket i en spænding, hvor det er 
mere end både håndværk og kunst hver 
især. Fariello arbejder med et begrebs-
ligt kontinuum, hvor håndværk forstået 
som færdighed ligger i den ene ende, 

mens kunst forstået som imagination 
og vision ligger i den anden. Dér på 
kontinuummet, hvor færdighed møder 
imagination og vision, finder vi ”studio 
art”.5 I kunsthåndværk er der – hvis vi 
bruger Fariellos definition – en stræben 
efter at spænde sin færdighed for en 
vision; for noget man har forestillet sig 
og vil forsøge at udføre. Funktionali-
tet kan være et aspekt af denne vision 
og vil traditionelt også være det. Men 
som jeg forstår Fariello, er det den re-
lativt store vægtning af håndværk, som 
adskiller kunsthåndværket fra kunst-
værket. 

Vi bruger ordet ’håndværk’ i daglig tale, 
men måske ofte uden den respekt, der 
kunne ligge deri. Dog, har man haft en 
god håndværker til at udføre en opgave 
for sig, så ligger respekten lige for. Og 
ikke kun respekten for selve resulta-
tet, men respekten for den respekt for 
arbejdet, som ligger bag. I bogen ’The 
Craftsman’ fra 2008 hylder den ame-
rikanske sociolog Richard Sennett det 
gode håndværk, som han finder i man-
ge brancher. At være en god håndvær-
ker, skriver han, betyder at være dedi-
keret til arbejdet for arbejdets skyld: 

”Det er sandelig muligt at klare sig i li-
vet uden at være dedikeret. [Men] den 

gode håndværker repræsenterer det 
særlige menneskelige vilkår at være en-
gageret”.6 

Og engagement smitter. I mesterlæren 
lærer man i lykkelige tilfælde af en, som 
er engageret og dygtigere end én selv, 
og respekten for en sådan mester kan 
være en drivkraft i ens læreproces.7 

’Respekt’ lyder gammeldags; af myn-
dighedspersoner og lydighed. Eller 
meget nutidigt af rettigheder og iden-
titetspolitik. Men igen; findes der ikke 
andet i det ord? ’Respekt’ har oprin-
delse i ’re’ (tilbage) og ’specere’ (se på) 
og kan derfor indeholde ’at se tilbage 
på’, ikke i tid, men i rum, må man tro. 
At se tilbage på den, som ser. Der er 
noget i dette blik frem og tilbage, som 
giver god mening her. Den gode hånd-
værker er optaget af arbejdet for arbej-
dets skyld, og arbejdet er – som Ingold 
beskriver det – en fremadrettet bevæ-
gelse mellem færdighed og materiale. 
Håndværkeren, som er engageret i sit 
arbejde, ser dét. Vi andre, som bevid-
ner hendes engagement enten i værk-
stedet eller i værket, ser tilbage med, ja, 
respekt. 

I kunsthåndværket er mesterens ar-
bejde spændt for en vision. Der er en 
idé, et ønske om at udtrykke noget i 

hendes hensigt, som kommer til syne 
i den keramikskål, der er drejet per-
fekt og står lysende i sin elegance; 
i det stoftryk, hvor farverne næsten 
erotisk overskrider det selvfølgelige; 
i det vandglas, der står dér på spise-
bordet og glimter, som havde nogen 
fastholdt solskinnet i det. Det er på 
sin vis ganske enkelt: En vision af livet 
fastholdes af en håndværkets mester. 

N Æ R VÆ R  I  D E T FJ E R N E
Hvis kunsthåndværket er mødepunk-
tet mellem håndværk og kunst, bærer 
det både håndens arbejde i sig og kun-
stens mulighed for at vække en følelse 
af nærvær. Mange genstande kan være 
nærværende i den forstand, at vi kan 
gribe ud efter dem. Men vi har travlt 
med at benytte dem og bemærker 
dem egentlig ikke. Kun i det øjeblik de 
går i stykker, opdager vi måske, hvad 
de består af, og hvilke processer der 
indgik i at frembringe dem. Genstande, 
der vækker nærvær, kan ikke på samme 
måde råt benyttes. Man ’støder sig på 
dem’, bemærker dem, selv når man ta-
ger dem i brug.
  
Den vakte følelse af nærvær er for 
mig relateret til det, den tyske filo-
sof og essayist Walter Benjamin kal-
der "aura".8 Benjamin ser aura mani-



Håndværk, kunsthåndværk, design og kunst: Alle fire begreber 
smelter sammen i Anne Brandhøjs praksis, hvor træstammer for-
vandles til objekter mellem skulptur og møbel. Foto: Dorte Krogh.



2726

festeret i både naturen og kunsten. 
Aura er kunstværkets, bjergets eller 
grenens her og nu, som lægger en 
vis afstand til betragteren. Eller med 
Benjamins ord: ”[N]oget fjernts unik-
ke fremtræden, så nært det end måtte 
være”.9 Det fjerne har stor betydning 
for oplevelsen af aura. Man indånder 
indtrykket og må samtidig opleve, at 
denne unikke fremtræden er uden 
for ens rækkevidde. Benjamin beskri-
ver relationen til naturen for derigen-
nem at beskrive aura mere generelt:  

”Hvilende på en sommereftermiddag 
at følge et bjerglandskabs kontur mod 
horisonten eller en gren, der kaster sin 
skygge på den hvilende – det er at ind-
ånde disse bjerges, denne grens aura”.10

Benjamins essay, som jeg her refererer 
til, hedder ”Kunstværket i dets tekniske 
reproducerbarheds tidsalder” og blev 
oprindeligt udgivet i 1939. Benjamins 
forehavende er en undersøgelse af 
kunstens fremtid i en tid, hvor teknisk 
reproduktion gør det muligt at sprede 
billeder langt ud over originalens bun-
dethed i tid og rum. Benjamin observe-
rer en lidenskabelig trang i samfundet 
til rumligt og menneskeligt at bringe 
tingene tættere på, som han tager som 
udgangspunkt for sin undersøgelse. 

I dag, snart 90 år senere, er vi i vores 
del af verden vant til reproduktionen 
og nyder de muligheder, den har bragt 
med sig i medieindustrien og i design. 
Men vi anerkender stadig, at origina-
len er noget særligt. Vi foretrækker ofte 
kunstnerens signatur. Det er, som Ben-
jamin skriver, kunstværkets unikke ek-
sistens, dets materielle holdbarhed og 
dets direkte forbindelse til kunstneren, 
som tilfører det ægthed og autoritet, 
det vil sige dets aura og dermed også 
dets element af utilnærmelighed. Det 
vil altid være mere end mit, altid noget i 
sig selv og ikke kun nyttigt for mig. Som 
bjerget og grenen.11

 
Kunsthåndværk ejer et strejf af denne 
ægthed og autoritet. Dets unikke eksi-
stens og min respekt for hånden, som 
skabte det, giver kunsthåndværket aura, 
og denne aura gør det til en anderledes 
ting. Ingold beskriver "the thing" som et 
sted, hvor flere bevægelser fletter sig 
sammen, og for en gangs skyld behø-
ver vi ikke at lede efter en passende 
oversættelse. Det engelske ord ’thing’ 
har nemlig samme betydning og oprin-
delse som det danske ’ting’, der som 
bekendt også kan betyde ’mødested’. 
Ingold benytter denne kobling, når han 
skriver, at den, som betragter en ting, 
bliver inviteret ind i det mødested, den 

udgør.12 Men i kunsthåndværket bliver vi 
både inviteret ind og holdt på afstand, 
vil jeg mene. Afstanden opstår i og med 
respekten for mesterens arbejde og 
den fuldbyrdede vision. Ordet ’gen-
stand’ supplerer derfor ’ting’ ganske 
godt her, for genstand har etymologisk 
forbindelse til ’Gegenstand’ – dét at stå 
overfor. Og pudsigt nok er det afstan-
den, som vækker nærværet i en. Når en 
gren kaster sin skygge på den hvilende, 
eller et drikkeglas fastholder en vision 
af sollyset, bliver ’jeg’ til som betragter. 
Man oplever ganske enkelt at være til i 
mødet med genstanden.

N Å R  G E N STA N D E  SY N G E R
I dag kan alt undtagen kærlighed købes 
for penge, siger man. Naturligvis også 
kunsthåndværk. Og man kan vise det 
frem i sit hjem, spankulere rundt med 
et tørklæde af den-og-den stoftrykker 
eller på anden vis bruge kunsthåndværk 
til at manifestere sin økonomiske status 
eller gode smag. Forbrugersamfundets 
indflydelse på selvopfattelse og adfærd 
kan ingen vist sige sig fri for. Men jeg 
vil påstå, at der kan være mere i glæ-
den ved kunsthåndværk end som så. 
Skønt aftrykket af den andens omhu 
i genstandens tekstur, farver og fylde 
drager mig mod den, så vækker respek-
ten for mesteren og den vision af livet, 

som vedkommende har indlagt i værket, 
også noget andet. En følelse af afstand. 
Og afstanden, som ikke er fremmedgø-
rende, tillader mig at blive nærværende 
som betragter. Når genstanden står 
frem i sig selv, har jeg med andre ord 
også mulighed for at gøre det.

I digtet ’Ich fürchte mich so vor der 
Menschen Wort’, hvor Rilkes ord om 
de syngende ting er taget fra, begræder 
han menneskenes trang til at eje og de-
finere: ”de ved alt, som vil være og var; 
intet bjerg er dem længere underbart”.13 
Rilke, må vi forstå, vil hellere undres 
over bjerget og blot lytte til tingenes 
sang. Jeg tror ikke, at han skriver om 
kunsthåndværk, men måske kan vi alli-
gevel ligesom Benjamin, som fandt aura 
hos bjerget, bruge Rilkes udtryk for det, 
kunsthåndværket kan. Det synger om 
hænder og færdighed og liv, hvis vi lyt-
ter efter.

Og viskestykket? Det er ikke stor kunst, 
faktisk ganske ordinært. Men også de 
små ting i livet kan have storhed i sig, 
og havde det ikke ligget der mellem alle 
de andre krøllede viskestykker den dag, 
var jeg måske ikke stoppet op og havde 
husket dét. Så ubetydeligt det end kan 
synes, vil jeg derfor mene, at det har sin 
plads i denne sammenhæng.
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Korpussølvsmed Yuki Ferdinandsen hamrer 
i sølv op til flere hundrede gange per dag 
med sin hammer og sine præcise redskaber, 
som hun selv laver. Foto: Dorte Krogh.

E F T E R S K R I F T O G  F O D N OT E R
At skrive en tekst er et håndværk som så meget andet. Man må underlægge sig 
tingenes gang og lade sin egen kraft flyde sammen med materialets bevægelser. 
Jeg var ikke forberedt på de manglende ord. På at etymologi skulle fylde så 
meget i teksten. Men sådan blev det. Ordene skulle genopdages, for at teksten 
kunne blive til, og det har været meningsfuldt at lede efter dem. Tak til dem, der 
spurgte, om jeg ville bidrage.
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Tim Ingold, engelsk sociolog og antropolog

…langsomhed har 
intet med selve  
produktionshastig-
heden at gøre."

"



A F H E I D I  L A U R A

V I D E N S K Æ D E R  
O G  T I N G E N E S  
L A N G E  L I V 

Tekstilkunstner og beklædningsdesigner Iben 
Højs værk 'Aurora Borealis' under Milan Design 
Week i 2018. Foto: Anders Sune Berg.
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En strikkemaskine lyder som en pro-
saisk genstand, men den kan spytte 
overraskende poetiske materialer ud. 
Kunsthåndværkeren Iben Høj har i hele 
sin karriere eksperimenteret med nye 
teknikker og udtryk, som tillader strik 
af tynde tråde at udfolde sig på stadigt 
nye måder: nye typer af hulmønstre, 
overgange, udvidelser, indtagninger, 
som skaber hidtil ukendte former for 
strik. På et tidspunkt begyndte hun at 
spørge sig selv, om det også var mu-
ligt at overskride de umiddelbart givne 
rammer for strikkemaskinen: 

”Man er nødvendigvis begrænset af 
proportionerne, man kan simpelthen 

ikke arbejde ud over den givne ska-
la,” som Iben Høj siger. Men hvad nu, 
hvis man kunne ved at kombinere fle-
re strikkemaskiner? ”Det er sådan en 
ting, man ikke kan udtænke. Det skal 
afprøves i praksis: Hvordan sætter 
man det hele op, og hvordan arbejder 
strikkemaskinerne sammen?”

Efter flere eksperimenter endte Iben 
Høj med at få tre strikkemaskiner til 
at arbejde sammen og på den måde 
udvide hele formatet for sin strik be-
tydeligt.

”Det ændrede hele måden, jeg arbej-
dede med strik. Jeg kom væk fra krop-

pen, fra strik tænkt som tøj, og videre 
til en mere rumlig og konceptuel måde 
at arbejde med strik på.” 

Eksperimentet med de samarbejden-
de strikkemaskiner førte til nye ar-
bejder med kunstinstallationer, hvor 
svævende, transparent strik trækker 
overraskende linjer og kaster fine 
skygger i rummet. Men hun udvikler 
også stadig nye typer af strikteknikker 
til den europæiske modebranche ud 
over arbejdet som studieadjunkt på 
Designskolen i Kolding. 

”Nye ideer og teknikker opstår altid, 
når man konkret sidder og prøver sig 
frem. Man tager udgangspunkt i det, 
man allerede ved – og så går man vi-
dere. Man har det i hænderne. Jeg kan 
slet ikke genkende forestillingen om, 
at det egentlige designarbejde er det 
konceptuelle, hvorefter man så går i 
værkstedet og ”slår hovedet fra”, som 
jeg hører andre sige. Når jeg rækker ud 
og ændrer på indstillinger og forsøger 
mig med nye teknikker, er det jo også 
tænkning. Man arbejder sig ind i det 
ukendte, og det kan man jo kun gøre, 
fordi man allerede har teknikker, som 
er velkendte. Derfor er det også tit 
begrænsningerne, som er spændende: 
Kan jeg rykke dette hulmønster i strik-

ken et nyt sted hen og få en helt an-
den effekt? De tekniske udfordringer 
skubber mig videre til noget nyt, som 
skal afdækkes og afprøves; de udfor-
dringer tænder mig.”

Hvis nogen spørger Iben Høj, hvor lang 
tid det har taget hende at skabe en ny 
model eller et værk, er svaret: 25 år. 
Alle hendes år som professionel, for 
hver eneste ny opgave bygger oven på 
de tidligere.

V E R D E N S KO RT O V E R  I N N O VAT I O N
Lige siden mennesker for mindst 
30.000 år siden lærte sig selv at væve 
og flette fibre og siden gradvist me-
strede stadig flere materialer, har 
håndværket været et laboratorium for 
teknologisk og æstetisk udvikling og 
en udvekslingszone mellem kulturer. 
Zoomer man ud og ser på den men-
neskelige civilisations udvikling, tegner 
der sig et klart mønster i omgangen 
med tingene og det stadig større raffi-
nement i deres tilblivelse og brug. Alle 
kulturer har gennem lange eksperi-
menter lært sig at bruge de forhånden-
værende materialer smartest muligt og 
har samtidig udviklet en æstetik, som 
var forankret i netop disse materialer: 
særlige fletteteknikker, mønstre pren-
tet i ler, typer af vævninger, måder at 

A F H E I D I  L A U R A

Kunsthåndværk som vidensudveksling og innovation: 
Materialer og teknologier lokker ofte med uafprøve-
de muligheder. Kan man skabe en bil af porcelæn? 
En helt anderledes stol? En ny form for glasur?  
Kan man få flere strikkemaskiner til at arbejde sam-
men? Kunsthåndværkeren er på jagt efter den næste  
metamorfose, der gemmer sig i tingene, og denne 
evige innovationsproces er i høj grad kollektiv. 
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smede på. Traditioner er opstået og 
er blevet videreført og forfinede. Men 
alle disse små prikker af lokale hånd-
værkskulturer blev samtidig forbundet 
på kryds og tværs af fine linjer: Handel, 
migration og gemen industrispionage 
førte materialer og teknikker videre til 
andre kulturer og skabte nye krydsbe-
frugtninger af teknologi og æstetik. 

Set hen over årtusinderne har hånd-
værket været menneskehedens ’re-
search & development’-afdeling med 
en kollektiv vidensudveksling på 
tværs af geografiske grænser. I de kol-
de klimaer nær polerne mestrede man 
først arbejdet med pels og huder, som 
siden spredte sig ud over kloden. Ki-
nesisk silke og porcelæn vandrede 
vestpå ad Silkevejen, men bevarede 
sin ikoniske asiatiske kvalitet også i 
nye muslimske og kristne kulturrum. 
Indiske bloktryk genopstod som ka-
rakteristiske franske mønstre, og in-
digofarvning blev overført til nye ty-
per af tekstiler, mens den spredte sig 
på kloden. Det nye og importerede 
var i århundreder det luksuriøse, ofte 
forbeholdt samfundets elite, indtil 
også det mest udsøgte fik nye rustik-
ke og billige former: trykte, kulørte 
bomuldsstoffer, som alle havde råd til, 
og enkle fajancestel som folkelig er-

statning for det skrøbelige porcelæn. 
Og bag alle disse små, dagligdags be-
vægelser i den materielle kultur stod 
håndværkerne, som på én gang vide-
reførte traditioner, adopterede nye 
materialer og teknologier udefra og 
konstant forfinede det hele. 

Med maskiner og masseproduk- 
tion opstod behovet for koncepter og 
styring: Design blev til som fag. Før 
1800-tallet gav det ingen mening at 
skelne mellem kunst, kunsthåndværk 
og håndværk. Nu splittede feltet sig 
op i specialiseringer med forskellige 
roller: den frie, reflekterende kunst, 
det dekorative kunsthåndværk og 
det produktive håndværk. Som den 
ultimative udfoldelse af materialets 
muligheder gik kunsthåndværket ind 
i en gylden periode, der kulminerede 
med jugendstil, art déco og moder-
nismen omkring år 1900, men efter-
hånden som udviklingen skred frem, 
blev kunsthåndværkets rolle mere og 
mere uklar. Masseproduktionen af 
billige, attraktive varer gav alle befolk-
ningslag adgang til genstande, som før 
havde været uopnåelige, og fik hånd-
værket til at fremstå som forældet: En 
afkoblet hånd, som uden forestillings-
evne blot kopierede de modeller, klo-
gere hjerner havde udtænkt.

Skellet mellem hånd og ånd, mellem 
simpel gentagelse af teknikker og raf-
fineret nytænkning, mellem håndværk 
på den ene side og kunst og design 
på den anden, lever videre i dag. Ikke 
fordi det ikke er blevet udfordret; den 
amerikanske sociolog Richard Sen-
nett har påpeget, hvordan enhver 
håndværksproces altid samtidig er 
en udforskning af muligheder for at 
forfine den. Han foreslår, at en sær-
lig form for ”engageret bevidsthed” 
knytter sig til ting, som kan forandres. 
Eller med andre ord: Det er tingenes 
iboende potentiale for metamorfo-
ser, som drager håndværkeren til at 
nytænke dem; til at forme en stol på 
en helt ny måde eller skabe et par 
ultralette briller. Sennett peger også 
på, hvordan den britiske kunsthånd-
værker John Ruskin, der startede Arts 
and Crafts-bevægelsen i 1800-tal-
let, allerede fremhævede den kreati-
vitet, som udspringer af, at der altid 
vil være svagheder, fejlmuligheder og 
begrænsninger inden for et håndværk, 
som man generation for generation 
forsøger at sætte sig ud over med nye 
teknikker.1 Det er præcis håndværkets 
begrænsninger, der åbner for nye kon-
ceptuelle og æstetiske muligheder, 
som når Iben Høj sætter sine strikke-
maskiner til at arbejde sammen. Men 

alligevel hænger ideen ved om hånd-
værk som tidskrævende, langsomme-
ligt og repetitivt. 

T I N G E N E S  M E TA M O R F O S E R
Ikke bare kan man se kunsthåndværk 
som en konstant videreudvikling af 
eksisterende teknikker og en søgen 
efter nye muligheder i materialet. 
Der foregår også en kompleks soci-
al udveksling af viden og traditioner 
mellem kunsthåndværkere, som fører 
til, at den samme viden og tradition 
udfordres og nytænkes igen og igen. 
Interessant nok taler vi om at ’skabe’ 
kompetencer, præcis ligesom vi taler 
om at ’skabe’ ting. Som om kompe-
tencer udgør afgrænsede pakker af 
viden, der derefter leder til en meka-
nisk og kropslig realisering af den vi-
den. Vi burde i stedet tale om at ’gro’ 
viden og ting, foreslår den engelske 
sociolog og antropolog Tim Ingold, 
for på den måde at indfange den 
langt mere organiske overlevering og 
videreudvikling af teknikker, der rent 
faktisk foregår. Der er aldrig en sim-
pel overlevering af viden, som deref-
ter eksekveres. Ser man nærmere på 
forholdet mellem mester og lærling og 
mellem kunsthåndværkere indbyrdes, 
er der tale om kollektive erfaringer, 
udvekslinger og nytænkning. Teknik-
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En spirerende trækonstruktion, et værk af den danske snedker  
Kristian Frandsen, som er optaget i Homo Faber-guiden. Foto: 
Michelangelo Foundation.

Kunsthåndværkere fra Georgien og Ukraine er de seneste til- 
føjelser til den voksende Homo Faber-guide, her den georgiske 
keramiker Salome Gavasheli. Foto: David Tchalidze.
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ken og forståelsen for materialets 
muligheder ’vokser’ ved de fælles an-
strengelser. Overleveringen af hånd-
værkskompetencer er ikke lineær, den 
er som et snoet reb, hvor fibrene gri-
ber indover hinanden, pointerer Tim 
Ingold i artiklen ”Making, Growing, 
Learning”.2

Præcis ligesom videreudviklingen af 
håndværk er en organisk og kollektiv 
proces, giver det også mening at se på 
tingene selv som organiske størrelser. 
Vi forestiller os typisk, at tingen bliver 
til gennem håndværkets afgrænsede, 
præcise indsats, men vi glemmer, at 
tilblivelsen har langt dybere rødder, og 
at tingene vokser videre, efter hånd-
værkeren slipper dem. Ethvert mate-
riale har allerede en lang forhistorie: 
hør som plante, porcelæn som ler, 
plastik som oldgamle olieaflejringer. 
Den håndværksmæssige frembring- 
else af tingen er blot en metamorfo-
se, og den nyformede ting har et langt 
liv foran sig, som den vil udleve på 
mange forskellige scener: butik, hjem, 
pulterkammer, losseplads, slot, mu-
seum. Og imens fortsætter tingen sin 
metamorfose. Den slides, repareres, 
ombetrækkes og indbygges i nye ting. 
Den ultimative nedbrydning er blot en 
ny omskabelse.3

Indtil moderne tid var tingenes lange 
liv indlysende for enhver, og ethvert 
materiale blev brugt og genbrugt på 
utallige måder. Hvordan forsvandt den 
bevidsthed? Og hvordan sank hånd-
værk ned til at være modsætningen 
til akademisk tænkning og angiveligt 
det felt, hvor ”man slår hovedet fra”? 

”Jeg tror, at forbrugerismen er den 
største synder her,” svarer Tim Ingold 
i en mail. ”Med sit fokus på genstande 
som salgbare varer mistede man op-
mærksomheden på og værdsættelsen 
af både materialerne, som tingene 
opstår fra, og processen, som frem-
bringer tingene. Det er netop disse to 
ting – materialer og proces – som er 
det helt centrale for at forstå hånd-
værks og kunsthåndværks værdi.”

At overfloden af ting har ført til ned-
vurderingen af dem, mener også Li-
dewij Edelkoort, hollandsk trendfor-
sker og dekan for tekstillinjen ved 
Parsons The New School i New York. 
For hende er en tilbagevenden til 
det håndlavede en vigtig strategi for 
igen at øge respekten for tingene.4 I 
dag kan alting nemt, hurtigt og billigt 
udskiftes med noget nyt og skinnen-
de. Mens der tidligere var prestige i 
at eje udsøgte, håndgjorte ting, må-

ske nedarvet gennem generationer, 
kan selv noble genstande fra ældre 
dødsboer i dag sjældent sælges vi-
dere. Men tilbøjeligheden til at ople-
ve fortidens omhyggeligt fremstillede 
kunsthåndværk og møbler som passé 
og trætte i udtrykket er sandsynlig-
vis aftagende. Edelkoort har længe 
varslet et skift i, hvordan håndlave-
de ting afkodes: De yngre generati-
oner ser aftrykket af en menneskelig 
indsats i det håndlavede og spore-
ne af en mere personlig historie, og 
det øger deres respekt for tingene. 

Det betyder, at interessen for både 
kunsthåndværk og håndværk igen vok-
ser i trendsættende miljøer, hvad der 
måske ses særligt tydeligt i samtids-
kunsten, hvor nye materialer og teknik-
ker fra håndværkets verden har gjort 
deres indtog, og hvor grænsen mellem 
håndværk, kunsthåndværk og kunst 
ofte er umulig at trække. Håndværks-
bølgen i kunsten – ’the turn to craft’ 
– breder sig også ud i den større of-
fentlighed, men langsomt. Den vigtige 
formidling af, hvorfor kunsthåndværk 
er værdifuldt, løftes i dag ikke mindst 
af en række store modehuse. I efter-
året 2021 kunne man således på en 
udstilling på Dansk Arkitektur Center 
i København opleve en gruppe af de 

kunsthåndværkere, som arbejder for 
modehuset Hermès, og deres minuti-
øse og sofistikerede arbejde, der lig-
ger bag modehusets blændende krea-
tioner. Besøget var første stop på en 
lang turné rundt i Europa. Det spanske 
modehus Loewe uddeler via Loewe 
Foundation en årlig pris til kunsthånd-
værkere, som ledsages af udstillinger 
og et stort oplysningsarbejde, mens 
modehuset Alexander McQueen har 
grundlagt Sarabande-fonden, der 
støtter både kunstnere og kunsthånd-
værkere. Hver for sig bidrager de til at 
synliggøre kunsthåndværk, men hvad 
skal der egentlig til for at genskabe 
den brede offentligheds forståelse for 
kunsthåndværkets betydning?

E N  N Y SY N L I G H E D
Et af de mest omfattende svar på 
det spørgsmål kommer fra Michelan-
gelo Foundation, grundlagt i 2018 af 
de italienske og sydafrikanske forret-
ningsmænd Franco Cologni og Johann 
Rupert, som oven på store karrierer 
inden for henholdsvis luksusvarer 
og den finansielle branche i dag ar-
bejder for at fremme et nødvendigt 
systemskift, hvor det menneskelige 
igen kommer i centrum, herunder ikke 
mindst håndværk og håndværkstradi-
tioner. Fondens første store projekt 



Glaskunstner Karen Nyholm i sit studio 
udenfor Ebeltoft, som hun driver sammen 
med Ned Cantrell. Begge glasform- 
givere er med i Homo Faber Guide. Foto: 
Håkan Aldrin.
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var Homo Faber-festivalen i Venedig i 
2018, hvor mere end 60.000 besøgen-
de kunne opleve kunsthåndværk fra 
hele Europa.

”Den gigantiske succes førte til ide-
en om at skabe en digital guide, der 
kan præsentere kreative i alle lande; 
en guide med samme brugeroplevel-
se som TripAdvisor, som blot i stedet 
fører en til fremragende kunsthånd-
værkere. En sådan guide har aldrig 
tidligere eksisteret,” forklarer Andrea 
Tomasi, der er redaktør for Homo  
Faber-guiden.

Organisationen bag med hovedkontor 
i Milano er ikke stor med sine omkring 
20 ansatte, men til gengæld har man i 
de enkelte lande tilknyttet lokale re-
daktører og ’håndværksjægere’, som 
hjælper med at lokalisere passende 
kandidater til guiden. Man udnytter 
også festivaler for kunsthåndværk og 
design til at skabe nye kontakter, og et 
kulturråd med 30 medlemmer mødes 
årligt for at videreudvikle guiden og 
sikre dens kvalitet.

”Guiden må ikke kun afspejle smagen 
hos de partnere, som foreslår os kan-
didater til optagelse. Vi har brug for, at 
guiden afspejler alsidigheden inden for 

teknikker, materialer, traditioner, inno-
vation og visioner på feltet. Og vi har 
særligt brug for at inddrage de unge 
generationer,” forklarer Tomasi.

Guiden blev lanceret med kunsthånd-
værkere fra lidt over 20 europæiske 
lande i 2018 og er i dag vokset til at 
omfatte mere end 30 lande. Med de 
senest tilføjede Ukraine og Georgien 
begynder guiden nu også at brede sig 
hinsides Europa. Kunsthåndværkere 
kan selv søge om at blive optaget, og 
samtidig prikker redaktører og hånd-
værksjægere til alle, som de mener 
er relevante. Ansøgningen om opta-
gelse er en ret omfattende sag, hvor 
man på 33 forskellige felter skal score 
point nok til at komme i betragtning. 
Ligger en kunsthåndværker lidt un-
der det nødvendige pointtal, tilbyder 
Michelangelo Foundation af og til, at 
vedkommende indgår i et samarbejde 
med en designer, der kan hjælpe med 
at forny udtrykket. 

”Mange traditionelle kunsthåndvær-
kere laver imponerende genstande, 
som imidlertid kan være mindre inte-
ressante rent æstetisk for især et yngre 
publikum. Innovation er også vigtigt 
for dem, der er etablerede mestre 
på deres felt. Men designeren skal 

samtidig sætte sig ind i kunsthånd-
værkerens teknikker, og de nye ideer, 
designeren kommer op med, skal så 
tilpasses af kunsthåndværkeren for at 
skabe denne fornyelse. Det kan også 
ske, at designerens ideer slet ikke er 
teknisk mulige. Det kræver med andre 
ord både nytænkning og en yderligere 
fortolkning af de designforslag, som 
designeren bidrager med,” forklarer 
Tomasi. 

”Kunsthåndværkeren er aldrig pas-
siv – det er altid kunsthåndværkeren, 
som fortolker et design. Der er ikke en 
arbejdsdeling, hvor designeren tænker 
og udvikler koncepter, mens kunst-
håndværkeren blot står for den simple 
produktion. Det er altid et samarbej-
de, hvor nye visioner og ideer opstår 
ud fra det konkrete arbejde.”  

Den slags faglige møder, hvor begge 
parter udfordres og afprøver nye mu-
ligheder, er netop eksempler på den 
’snoede’ vidensskabelse, som Tim In-
gold beskriver. Den er endnu mere re-
levant mellem forskellige generationer, 
og netop mødet mellem generationer 
– mellem mestre og begyndere – er 
målet for en anden af Michelangelo 
Foundations aktiviteter: masterclas-
ses for unge kunsthåndværkere og 

studerende på designskoler. Da man 
i 2018 annoncerede masterclasses in-
den for flere forskellige typer af kunst-
håndværk, modtog man ansøgninger 
fra hundredevis af unge europæiske 
kunsthåndværkere. 60 fik chancen 
for at deltage i en masterclass om flet 
i Portugal, en masterclass om glas i 
Frankrig og masterclasses inden for 
flere felter afholdt i England.

”Da jeg var ung i 1980’erne, var vi til- 
bøjelige til at foretrække de hårde aka-
demiske felter, som øgede chancen for 
økonomisk succes. Men man ser en ny 
og mindre materialistisk retning blandt 
de unge generationer, som i mindre 
grad er villige til at skjule deres følelser, 
og som forventer inklusion. De vælger 
at beskæftige sig med ting, som de er 

”At forstå tingenes  
materialitet, deres  
lange historier og 
håndværkets eksplo-
rative karakter er vig-
tige elementer i en ny 
bevidsthed, som kan 
understøtte fremtidens 
bæredygtige produkti-
on og forbrug.”



Den hollandske billedkunstner Filip Jonkers keramiske bil  
kører perfekt og er meget lettere end normale biler – men  
lidt skrøbelig. Foto: EKWC.
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optaget af. Pandemien har forstærket 
den tendens,” siger Tomasi som for-
klaring på den store søgning. "Der er 
også et stort ønske om at møde kol-
leger på tværs af grænser,” tilføjer han. 
”Ganske vist har mange lande et godt 
nationalt netværk af organisationer for 
kunsthåndværkere, men der er meget 
få chancer for at møde internationale 
fagfæller fra andre lande og udveksle 
erfaringer.”

Netop muligheden for at få kontakt til 
fagfæller, der arbejder med samme ty-
per af strik som hun selv, tiltrak Iben 
Høj, da hun blandt de første danske 
kunsthåndværkere og designere blev 
kontaktet af Homo Faber-guiden og 
opfordret til at søge optagelse. Man 
lægger op til, at kunsthåndværkerne 
tilbyder det brede publikum mulighe-
der for at komme og opleve ens vir-
ke, for eksempel via dage med åbent 
værksted eller udstillinger, men Iben 
Høj har ikke haft et stort ryk ind på den 
konto. Til gengæld har hun konsulteret 
guiden for at se, om der var andre ude 
i Europa, som arbejder tæt på hendes 
eget felt. Der er simpelthen ikke man-
ge i Danmark eller Skandinavien, som 
hun kan tale ’dyb strik’ med helt ud i 
de fine tekniske og æstetiske detaljer. 
Homo Faber-guiden fungerer således 

ikke kun som et redskab til at synlig-
gøre kunsthåndværk for offentlighe-
den, men også som en vigtig mulighed 
for at skabe kontakter og netværk på 
tværs af landegrænser og håndværks-
traditioner.

K E R A M I K  PÅ N Y TÆ N K E N D E  M Å D E R
Kollaborative værksteder, laboratorier 
og residencies for kunsthåndværke-
re er andre kærkomne muligheder for 
udveksling og fælles eksperimenter 
blandt kunsthåndværkere. I Oisterwijk, 
nordvest for Eindhoven i Holland, lig-
ger European Ceramic Workcentre, i 
daglig tale EKWC, hvor keramikere og 
andre kreative, som ønsker at arbej-
de med keramiske teknikker, kan søge 
om ophold og adgang til at trække på 
stedets tilknyttede teknologiske eks-
perter. Tværfaglig udveksling er ind-
bygget i EKWC, og mange af de pro-
jekter, som bringes til EKWC, bevæger 
sig ind på jomfrueligt teknologisk, 
håndværksmæssigt og kunstnerisk 
territorium.

”Alle kunsthåndværkerne, som får op-
hold her, og hele vores personale er 
involveret i researchen på nye gen-
stande. Vi forsøger at skabe bedre 
ting eller at få nye ting til at lykkes. 
For det meste arbejdes der i keramik, 

fordi vi har kompetencerne og facilite-
terne til det. Vores hold består af syv 
rådgivere, som alle forstår den kera-
miske proces i dybden, og med deres 
samlede indsigt kan enhver type af 
udfordring tages op og undersøges i 
to-tre forskellige retninger,” forklarer 
Ranti Tjan, direktør for EKWC.

I 2010 ankom designeren Christie 
Wright med en plan om, i samarbejde 
med hendes faste designpartner Ar-
jen Noordeman, at skabe smykker, der 
samtidig fungerede som musikalske in-
strumenter.

”Hun ville 3D-printe smykker i porce-
læn. Dengang var det allerede muligt 
at 3D-printe i ler, men det var endnu 
ikke blevet forsøgt i porcelæn, så vo-
res tekniske rådgivere måtte finde en 
måde at gøre det på ved at udskifte en 
Z-Corp plastikprinter med en porce-
lænsprinter. Da smykke-instrumenter-
ne var blevet til, bad Christie en række 
komponister og dj’s om at skabe mu-
sik til instrumenterne, og for at kunne 
opføre de i alt ti kompositioner arran-
gerede hun en ’club night’ i New York,” 
fortæller Ranti Tjan. 

En kurator fra Museum of Arts and 
Design i New York deltog i arrange-

mentet, og museet har siden købt hele 
samlingen af Christie Wrights ’Audio- 
wear’. Efter koncerten startede Wright 
også en crowdfunding-kampagne på 
Kickstarter for at kunne udgive mu-
sikken på vinyl, og LP’en blev købt af 
1.000 mennesker. 

Også et andet genrekrydsende og in-
novativt projekt på EKWC genskabte 
en velkendt ting i et usædvanligt ma-
teriale. 

”I 2011 fremstillede den hollandske bil-
ledkunstner Filip Jonker en keramisk 
bil på EKWC’s værksted. Modellen var 
en Pontiac Firebird, og sammen med 
’whizzkids’ fra det tekniske universitet 
i Eindhoven scannede Filip Jonker bi-
len og skilte den derefter helt ad i sine 
bestanddele. Hvert element blev scan-
net, der blev lavet en form til hvert 
element i skum, og leret blev derefter 
presset, brændt og samlet som bil igen. 
Bilen kører helt perfekt og bliver ofte 
vist frem på racerbaner og i udstillin-
ger; i efteråret 2021 blev den således 
udstillet som led i den koreanske ke-
ramikbiennale. Da den er lavet af kera-
mik, er den selvfølgelig skrøbelig, men 
den er samtidig også lettere end den 
oprindelige bil, fordi keramik er lettere 
end stål,” fortæller Ranti Tjan. 
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De grænseløse eksperimenter på 
EKWC afspejler den indbyggede tvær-
faglighed, og Tjan mener, at den klassi-
ske modstilling af ånd og hånd, kunst 
og håndværk, generelt ikke har vundet 
samme indpas i Holland som i den an-
gelsaksiske debat:

”Det skel har ingen plads på holland-
ske institutioner som TextielLab i Til-
burg, Glasmuseum i Leerdam eller 
Make Eindhoven. Den hollandske tra-
dition for materialiseret kunst ligger i 
forlængelse af modernismen med De 
Stijl, Bauhaus og andre modernisti-
ske bevægelser som grundlag. Vi har 
ikke denne debat om, hvorvidt hånd-
værkeren er i stand til at tænke kon-
ceptuelt. Vi ser heller ikke noget skel 
mellem vestlig og orientalsk kunst el-
ler mellem funktionelt og ikke-funk- 
tionelt. En mursten kan være lige så in-
teressant og meningsfuld som en vase 
eller et keramisk portræt. Men man kan 
sige, at vi skelner mellem aktiv og pas-
siv keramik: Kan det bevæge sig, eller 
er det skabt for at vise sig selv frem og 
tillade os at se på det?”

T I L B A G E  T I L M AT E R I A L I T E T E N
Længere vestpå i Rotterdam åbnede 
det nybyggede Depot Boijmans Van 
Beuningen i starten af november 2012 

ved siden af Museum Boijmans Van 
Beuningen. Her har man genopfundet 
museets lager, så det samtidig fungerer 
som udstillingsrum. Det banebrydende 
ved stedet er, at man opdeler og frem-
viser alle genstandene efter deres op-
bevaringsbehov og dermed efter deres 
materialitet, og på den måde over-
skrider man de vante kategorier. Her 
sorterer man kunst, kulturhistoriske 
genstande, design og kunsthåndværk i 
organiske og non-organiske materialer: 
i tekstil, metal, foto, bemalede genstan-
de osv. Her kan et gammelt skørt, en 
betrukket stol og et stykke tekstilkunst 
stå side om side. Det ændrer blikket 
på tingene, når man i højere grad bli-
ver opmærksom på deres materialer 
og tilblivelseshistorier og materialernes 
særlige skrøbeligheder og styrker. Det 
blotlægger det enorme arbejde og den 
vidensudvikling, som ligger bag de mest 
hverdagsagtige ting såvel som kunst, på 
en ganske anden måde end det klassi-
ske museum. At forstå tingenes mate-
rialitet, deres lange historier og hånd-
værkets eksplorative karakter er vigtige 
elementer i en ny bevidsthed, som kan 
understøtte fremtidens bæredygtige 
produktion og forbrug. Man ser, hvor 
dyrebare tingene er, og hvor stort og 
omsorgsfuldt et arbejde der ligger bag. 
”Der er et stort behov for bedre at for-

stå tingenes sande værdi – for måske 
har vi så slet ikke brug for ti nye ting, 
måske ejer vi allerede så mange, at 
de tynger os. Vi skal købe ting, som 
er mere meningsfulde, og ting, som er 
lavet af kunsthåndværkere og rummer 
en personlig historie. At kende tingens 
og skaberens historie øger dens værdi,” 
mener Andrea Tomasi, der er redaktør 
på Homo Faber-guiden. 

En voksende forståelse af, at tingene 
altid er raffinerede produkter af lange 
kæder af vidensudvikling, påvirker sam-

tidig mere end det personlige forbrug, 
forklarer sociolog Tim Ingold:
 
”En større værdsættelse af håndværk 
vil føre til en større følsomhed og ind-
levelse i vores miljø, som i sig selv er en 
forudsætning for at udnytte det klogt 
og bæredygtigt. Her mener jeg ikke ’ud-
nytte’ i en snæver, utilitaristisk forstand, 
som i at ’forbruge’. Jeg mener dét at 
trække alt, som er omkring os, med ind 
i vores vaner og skikke, ligesom vi træk-
ker på de mennesker, vi holder af og 
bekymrer os om.”

Michelangelo Foundations master- 
class i London i sommeren 2019. 
Foto: Marco Kesseler.
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I nogle miljøer er der allerede en 
’hype’ omkring håndlavede ting og 
hele ’slow’-fænomenet, som man 
ikke mindst kan se afspejlet i smar-
te livstilsmagasiner. Men det rummer 
også faren for, at respekten for ting- 
ene og deres krævende tilblivelse bli-
ver overskygget af en ren kommer-
ciel interesse. Der er brug for at hæge 
om begreber som ’håndværk’ og ’det 
håndlavede’, så de ikke udvandes, på-
peger Andrea Tomasi:

”Den nye interesse hos især de yngre 
generationer for ægte værdi, budska-
ber og hensigter styrker kunsthånd-
værket, men der er også en fare for, 
at begrebet ’håndværk’ misbruges og 
bliver til en stil fremfor genstande, 
som er resultatet af omhyggeligt ar-
bejde. Præcis som vi oplever 'green- 
washing' inden for bæredygtighed, er 
der også 'craftwashing'; misbrug af 
begrebet ’craft’ for noget, som bare er 
á la mode og ikke lever op til standar-
den. Der er ingen ende på, hvad der 
i dag kaldes håndværk og håndlavet.”

En anden faldgrube er at misforstå den 
omhyggelighed og langsommelighed, 
som ægte håndværk kræver.

”At tale om langsomhed har intet med 
selve produktionshastigheden at gøre,” 
forklarer Tim Ingold. ”Det er ikke for-
di, vi skal fremstille ting i slowmotion. 
Nogle gange skal en håndværker netop 
handle hurtigt, for at processen sker i 
det rigtige øjeblik – det som de gamle 
grækere kaldte ’kairos’. Langsomhe-
den har derimod at gøre med et skift 
i selve opmærksomheden, man retter 
mod målet, og den opmærksomhed, 
som følger tingene. Det er som at be-
væge sig fra en tværgående til en læng-
degående opmærksomhed; lidt som 
forskellen på at krydse en flod via en 
bro eller at begive sig ind i selve vand-
strømmen. Det skift placerer én i en 
helt anden tidsakse.”

Og så er vi tilbage ved bevidstheden 
om tingenes lange liv og de lange kæ-
der af vidensudvikling og -udveksling, 
som ligger bag alle de ting, vi hele tiden 
tager for givet. Efter et århundrede 
med et stadigt mere hastigt voksende 
forbrug og en stadig hurtigere omsæt-
ning af materialer giver mødet med det 
omhyggelige og nysgerrige håndværk 
en tiltrængt mulighed for at genvinde 
respekten for tingene.

Ingold, Tim: ”Making Growing  
Learning”, under udgivelse.

1: Sennett, Richard (2009): 'The 
Craftsman', s. 120-3. London: Penguin 
Books.  

2: Under udgivelse.
 
3: Ingold, Tim & Hallam, Elizabeth 
(2014): 'Making and Growing: Anthro-
pological Studies of Organisms and 
Artefacts', s. 1-24. London: Routledge.
 
4: Edelkoort, Lidewij (2016): "Craft:  
A Matter of Scale and Pace". Kan 
findes på: www.trendtablet.com

K I L D E R  O G  F O D N OT E R



Det Kongelige Akademi  
i Nexø er blevet et 
kæmpe aktiv for byen."

"

Søren Møller Christensen, leder af Udvikling og Plan 
i Bornholms Regionskommune



A F C H A R L OT T E  J U L

B O R N H O L M  
– E N  K U N ST-
H Å N D VÆ R K E R Ø 
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Bornholm
 er en af de øer i verden, der har flest kunsthåndvæ

rkere 
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eter, og i 2017 m
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Bilbao gjorde det. Vendte byen rundt 
ved hjælp af Frank Gehrys højprofi-
lerede arkitektoniske vidunder af en 
museumsbygning til Guggenheim. Fra 
at have været en snavset industriby i 
forfald i slutningen af 1990’erne er Bil-
bao i dag kendt for sine mange vidt-
løftige arkitektoniske greb i den urba-
ne planlægning, en ren flod igennem 
byen og et væld af sprudlende kunst-, 
design- og arkitekturaktiviteter i den 
nordspanske by. Det har taget en 
længere årrække at implementere, og 
mange større byer i hele verden har 
forsøgt at gøre Bilbao kunsten efter. 
Flere af dem har dog fejlet, fordi de 
har overset, at fundamentet for en så 
stor transformation kommer nedefra. 
Fra borgerne, der bor og bruger byen 
hver dag. Fra de dagligdags behov, 
der ikke syner af meget blandt de 
store linjer på tegnebrættet. Fra den 

synergi og energi, som borgerne bæ-
rer projektet igennem med. For det er 
ikke nok at have politiske visioner og 
et budget uden bagkant for at lykkes. 
Hvis ikke borgerne bakker op, støtter 
og er medvirkende og drivende årsag 
til forandringen og den fortsatte ud-
vikling, sker en så markant transfor-
mation ikke.

Det har de forstået på Bornholm, hvor 
den lokale kunsthåndværkersam-
menslutning ACAB (Arts and Crafts 
Association Bornholm) tog kontakt 
til øens regionskommune for at søge 
den verdensomspændende organisa-
tion World Crafts Council om at blive 
’World Craft Region’; forstået som et 
sted, hvor kunsthåndværk er i særlig 
fokus. Det krævede en regional samar-
bejdspartner og en officiel forankring. 
Bornholms Regionsråd så potentialet 

og ansøgte sammen med ACAB, og i 
2017 blev Bornholm godkendt og mod-
tog den prestigiøse titel som den før-
ste ø i verden. Herefter gik det stærkt. 
’Maker’s Island’ blev etableret som 
overordnet brand og paraplyorgani-
sation med en vifte af initiativer, der 
skulle understøtte den anerkendte ti-
tel og udvikle kunsthåndværks poten-
tiale yderligere.

Kunsthåndværk har flere hundrede år i 
bagagen på klippeøen, der i 1800-tallet 
havde pottemagere på hvert et hjør-
ne. Der er stadig ler og kaolin i jorden, 
som man med tilladelse kan få lov at 
’høste’, ligesom at grave efter naturler 
er blevet en aktivitet i sig selv. Siden 
Designskolen, der nu hedder Det Kon-
gelige Akademi, fik sin afdeling på øen 
for keramik og glas i 1997, har der væ-
ret fornyet fokus på kunsthåndværket. 
Det øgede fokus hænger også sammen 
med den lokale kunsthåndværker-
forening ACAB, der kan fejre 20-års 
jubilæum næste år, og som har været 
med til at sikre og højne niveauet af 
udøvere igennem censureret optag 
og udstillinger. Der er med andre ord 
kommet en større politisk bevidsthed 
om, at kunsthåndværk skaber vækst. 
Miljøet spirer, og flere iværksættere 
har etableret sig siden 2017, ligesom 

de store kunsthåndværkervirksom- 
heder er blevet større og har ansat 
flere folk.

Øens rejseguide Destination Born-
holm og direktør Pernille Kofod Ly- 
dolph bekræfter, at kunsthåndværk 
figurerer som et positivt kendetegn 
ved Bornholm. Særligt fordi tætheden 
af arbejdende værksteder, gallerier og 
museer er større her end noget andet 
sted i landet:

“Turismen på Bornholm har været i 
vækst over en længere årrække og 
genererer i dag en samlet turismeom-
sætning på ca. 3 mia. kr. Antallet af 
besøgende er blevet stadig flere, dog 
afbrudt i sin vækst i 2020 på grund 
af Covid-19-situationen. Trafiktalle-
ne viser en samlet fremgang på knap 
30% på færgetrafikken, ligesom også 
overnatningstallene har vist flotte 
vækstrater. Særligt positivt er det, at 
antallet af besøgende i sensomme-
ren og efteråret er i flot fremgang. Det 
viser, at sæsonen er blevet udvidet, 
bl.a. på grund af nye tiltag som Born-
holm Craft Weeks. Kunsthåndværk og 
kultur er således blandt Bornholms 
styrkepositioner, som vi glæder os til 
at folde yderligere ud over de kom-
mende år sammen med alle partnere 

A F C H A R L OT T E  J U L

Hvordan kan kunsthåndværk skabe vækst, der kan 
måles? På Bornholm har de tal på den øgede tilflyt-
ning til øen, den øgede omsætning hos lokale kunst-
håndværkere og den øgede opblomstring af byer og 
bymiljøer, initieret af lokale udøvere. Erfaring viser,  
at man kommer længst, hvis man har borgerne med.
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i Maker’s Island-samarbejdet. Turis-
meundersøgelser viser, at kunst og 
kunsthåndværk overrasker positivt, 
når gæsterne kommer til øen. Det be-
tyder så også, at vi har en fælles opga-
ve i at blive endnu bedre til at skabe 
indsigt og viden om alt det, Bornholm 
kan på kunst- og kunsthåndværkområ-
det, inden gæsterne vælger Bornholm 
til. Det kan blive en af nøglerne til at 
få flere besøgende om vinteren og for-
året.”

Ud over tallene fra Destination Born-
holm er Center for Regional Turisme, 
CRT, i gang med at evaluere på de 
sidste tre års udvikling under Maker’s 
Island, hvor en rapport med endnu ty-
deligere tal vil foreligge et stykke inde 
i 2022.

D R I V K R A F T F O R  BY U D V I K L I N G
Søren Møller Christensen, etnolog og 
leder af Udvikling og Plan i Bornholms 
Regionskommune, fortæller:

”Bornholm har et unikt udgangspunkt, 
og titlen har gjort, at alle aktører er 
trådt i karakter. Vores styrke ligger i, 
at vi har erhvervsliv, uddannelsesinsti-
tutioner, udstillingssteder og en kom-
mune, der er trådt til med et fokus 
på erhvervsfremme. Og når vi samler 

og koordinerer de kræfter og kompe-
tencer, så kan vi for alvor skabe en 
forskel. Vi kan allerede se forskellen 
ude i virkeligheden. Kunsthåndværk 
er meget tydeligt en drivkraft i vores 
byer. Af dem, der uddanner sig på 
skolen, bliver cirka en tredjedel på 
øen og starter virksomheder op. Der 
er mange, som sælger i turistbyer som 
Svaneke, Gudhjem og Allinge, og der 
er også mange i Rønne, som jo er vo-
res hovedby. I mine øjne sker de vir-
keligt spændende ting dog i ’up-and-
coming’-byer som Nexø og Tejn. Det 
er byer, som har været ramt hårdt af 
fiskeriets nedgang og lidt har været 
set som de grimme, forfaldne og in-
dustrielle byer på Bornholm, men hvor 
der i dag er en overvældende interes-
se for at etablere værksteder og bu-
tikker med kunsthåndværk. På havnen 
i Nexø skabes der netop nu byudvik-
ling ud mod vandet. Her er kunsthånd-
værkerne ’first movers’, som peger på 
potentialet og ansætter folk. Det er et 
stort plus, at de viser vejen for andre, 

Kaori Juzu er japaner, men kom til 
Bornholm for mange år siden for at 
studere. Hun har boet og arbejdet på 
øen som smykkekunstner lige siden 
og udstiller nu i hele verden. Foto: 
Kristoffer Linus.



På Hjorths Fabrik i Rønne er historien en aktiv del af hverdagen. 
Nogle ting ændrer sig ikke, som drejeskiverne på række med  
hylder, der stadig bruges den dag i dag. Foto: Kristoffer Linus.
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der vil lave noget – og for os og poli-
tikerne, som ønsker at udvikle byom-
råderne og i lige forlængelse under-
støtte en kreativ ø, hvor man er tæt 
på naturen, når man fx arbejder med 
ler og glas. De arbejdende værksteder 
er endnu en attraktion, hvor man kan 
se tingene blive til. Her smelter kunst-
håndværkerne, turisme og tilflytning 
sammen under ét.

Det Kongelige Akademi i Nexø er også 
blevet et kæmpe aktiv for byen. Fiske-
riet kollapsede, og byen stod med en 
høj arbejdsløshed. Skolen blev etable-
ret i byen som del af en hjælpepakke, 
men den var en fremmed fugl i lang 
tid, fordi Nexø var en fiskeriby. Nu er 
det tydeligt, at skolen er en integre-
ret del af Nexø. Hvor det tidligere var 
Nexøhabitten – den blå kedeldragt 
– der dominerede bybilledet, er det 
nu også de unge internationale stu-

derende, der bliver på øen og enga-
gerer sig i aktiviteter. Skolen er blevet 
en drivkraft for at få Nexø til at stå 
på flere ben, efter fiskeriet forsvandt. 
Førhen var Nexø en oplandsby, hvor 
turisterne alene tog hen for at handle. 
Men allerede i sommers oplevede vi 
en markant ændring, hvor folk i stedet 
kom for at opleve havnen og de nye 
værksteder. 

’Udflytningen af uddannelser’-snak-
ken har vist sig at være en fordel for 
Bornholm, der qua designskolen kan 
tælle ekstra arbejdspladser, øget om-
sætning og udvikling på flere niveauer. 
I dag har skolen optag fra hele verden, 
og niveauet er støt stigende i de an-
søgninger, der kommer. Det er inte-
ressant, at skolens anderledes kultur 
er blevet en del af Nexøs selvforstå-
else, fordi byen i lang tid var i frit fald 
med delvis depression og store tom-
me havneområder. Nu blomstrer den, 
og der er ikke ét ledigt lokale på Nexø 
Havn.

Udstillingsinstitutionerne som Born-
holms Kunstmuseum, Hjorths Fabrik 
og de mange private gallerier plus 
den internationalt anlagte biennale, 
European Glass/Ceramic Context, er 
ligeledes et stort aktiv for øen sam-

men med kunsthåndværkerforeningen 
ACAB. ACAB har censureret optag af 
alle deres medlemmer, som er en ga-
rant for høj kvalitet og stærke aktører, 
der formår at arbejde sammen. Det 
kan man på en ø som Bornholm, for-
di man har fælles interesse for at løfte 
noget, der gavner alle,” afslutter Møl-
ler Christensen.

Ø KO SYST E M E T S K A L F R E M M E S
Morten Riis, der er viceborgmester i 
Bornholms Regionskommune, er for-
mand for Maker’s Island, og han er 
overbevist om, at flere af de politiske 
partier gerne vil prioritere kunsthånd-
værket som en drivkraft for den positi-
ve, kreative agenda for Bornholm:
 
”Dybest set handler det om at fremme 
økosystemet omkring kunsthåndværk. 
Når hotelbranchen kan formidle værk-
stedsoplevelser, betyder det også, at 
deres gæster kan besøge værksteder 
og kommer igen, fordi de havde nogle 
gode oplevelser. Mellem institutioner-
ne er vi blevet bedre til at berette om, 
hvad der foregår, og bruge den viden 
til et fælles bedste. Kulturforskellene 
mellem øens faggrupper er ligeledes 
blevet ændret – de har ikke forstået 
hinanden tidligere."

Hvorfor støtter regionskommunen 
økonomisk op om Maker’s Island? 

”Det er vigtigt for os at have et større 
fokus på kvalitet i stedet for kvanti-
tet. Bornholm er kendt for sine sær-
kvaliteter. Dem skal vi støtte op om. 
Vi skal dyrke nichen og ikke kun tæn-
ke på at få flere mennesker til øen og 
udvide sæsonen. Turismen er massiv 
om sommeren, og vi kan ikke nå det 
samme niveau om vinteren, og det 
kan derfor være svært for mindre virk-
somheder at nå i mål med omsætnin-
gen. Flere og flere er begyndt at ud-
vikle alternative salgskanaler online, 
ligesom vi kører kompetenceforløb i 
vintersæsonen. Og når man arbejder 
i turismeindustrien og arbejder solen 
sort i sæsonen, har man brug for at 
lade op om vinteren og finde tid og ro 
til at reflektere, lære nyt og udvikle sin 
forretning,” forklarer Riis.

Timmi Kromann, som er strik- og be-
klædningsdesigner, næstformand i 
Maker’s Island og tidligere formand for 
ACAB, har været en forankret drivkraft 
i arbejdet med at netværke internatio-
nalt, udvikle materiale og behovsana-
lyser og søge titlen hos World Crafts 
Council. Hun fortæller:

”Kunsthåndværk er  
meget tydeligt en driv-
kraft i vores byer. Af 
dem, der uddanner sig 
på skolen, bliver cirka en 
tredjedel på øen og star-
ter virksomheder op.”
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”Overskriften for det hele er samarbej-
de. Sådan startede ACAB for knap 20 
år siden, fordi vi når længere, hvis vi går 
sammen og hjælper hinanden. På den 
måde kan vi komme ind i nogle større 
sammenhænge. Efter ca. 15 år i ACAB, 
der nu var velfungerende med censu-
rerede optag, samarbejder og udstillin-
ger, begyndte vi at række ud i verden 
for at finde andre, som vi kunne samar-
bejde med. Vi blev derfor regional part-
ner i World Crafts Council (Danmark er 
allerede national partner), ligesom vi er 
blevet partner i Michelangelo Founda-
tion, der står bag en omfattende digital 
europæisk guide til kunsthåndværkere. 
Samarbejde er nøglen til fremdrift og 
aktivitet, og Maker’s Island er tænkt på 
samme måde. Alle deltagere er vigtige 
aktører inden for kunsthåndværk, og 
hvis vi arbejder endnu mere sammen, 
kan vi gøre endnu mere.

Drømmen for Maker’s Island er inter-
national opmærksomhed, og at vores 
kunsthåndværkere herigennem når et 
større internationalt marked. Ligesom 
Michelinguiden, hvor man rejser ef-
ter sublime madoplevelser, er det vo-
res drøm for Bornholm, at man rejser 
efter den høje kvalitet i kunsthånd-
værk og de fine oplevelser i de man-
ge arbejdende værksteder og studios. 

Keramiker Mette Duedahl i sit værksted i Listed.  
Foto: Rasmus Kvist.
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Da jeg kom til øen for 30 år siden, 
var der fokus på mad, natur og out- 
door-aktiviteter. Man tog kunsthånd-
værket for givet. Det arbejde, vi gør i 
Maker’s Island, skaber synergi, og vi kan 
nu se, at kunsthåndværk bliver tænkt 
ind i alle mulige sammenhænge. Vores 
næste samarbejde bliver nok med de 
tre nyudnævnte Worlds Craft Regions: 
De vestlige Hebrider i Skotland, der er 
kendt for deres Harris Tweed, Farnham 
i England, der bl.a. har et stort univer-
sitet med mange kunsthåndværkerfag, 
og Kilkenny i Irland, som er kendt for 
sine mange kunsthåndværkere. Vi har 
allerede holdt flere zoom-møder for at 
tale om, hvordan vi kan bruge og lære 
af hinanden,” afslutter Kromann.

Morten Riis istemmer:

”Det er kommunale midler, der finan-
sierer en stor del af driften her i op-
startsfasen. Vi skal på sigt finde en 
model, som kan være permanent uden 
om kommunen. Kan man fx udvide Det 
Kongelige Akademis område, så der er 
flere materialer, man kan arbejde med? 
Flere nye teknologier? Er der et udvik-
lingsspor her? Dem, der er vokset op 
på Bornholm, fortæller, at der var en 
drejebænk på hver en skole og i hver 
en SFO. Kunne man have en profil, 

der handlede om design og kunst-
håndværk, som tiltrak unge fra resten 
af landet? Bornholm som kunsthånd-
værkerø og kreativt nationalt centrum? 
Det er her, man skal over, hvis man vil 
noget med kunsthåndværk. De born-
holmske børn får en viden om kunst-
håndværk og ser erhvervsmuligheder 
inden for kunsthåndværk. Det er alt 
sammen potentialer, som vi gerne vil 
arbejde videre med i de kommende år.” 

E N  ' R E A S O N  TO  G O '
Dorthe Møller Paulsen, som er projekt-
leder for Maker’s Island, uddyber, at 
sekretariatet måler succes på to må-
der: dels i stigningen af antal ansatte i 
de lokale kunsthåndværkervirksomhe-
der, og dels ved om kunsthåndværke-
ren kan leve af sin profession.

”Kommunen har set potentialet i 
kunsthåndværket som et erhverv, 
der har betydning for øens samlede 
omsætning. Både som drivkraft i at 
få tilflyttere til øen og som branding. 
Kunsthåndværk er blevet en ’reason 
to go’ på niveau med fødevarer og 
den særegne natur, der ellers er øens 
to attraktive pejlemærker. Bornholms  
Business Center er også partner i 
Maker’s Island og har kørt flere er-
hvervs- og udviklingsprogrammer for 

kunsthåndværkere. Lige nu har vi et 
forløb om bæredygtighed. Hvad kan 
de helt små virksomheder gøre for at 
skabe en forskel – og blive bedre til 
at fortælle om det? Maker’s Island ar-
bejder med netværk, koordinering og 
kommunikation mellem partnere. Et 
eksempel er, at vi har fået Business 
Center Bornholm og ACAB til at sæt-
te sig sammen, så centret får indblik i, 
hvad og hvordan kunsthåndværkeren 
arbejder, så de kurser, de udbyder, bli-
ver mere præcise og specifikke.

Tidligere var der barrierer omkring 
sproget og en manglende forståelse 
for, hvordan man arbejder og lever 
som kunsthåndværker. Nu har vi fået 
bygget en bro og skabt forståelse for 
og indsigt i hinandens verdener. Busi-
nesscentret har lært kunsthåndværket 
som erhverv at kende og ved nu, at 
de har andre behov end mange andre 
enkeltmandsvirksomheder. Maker’s Is-
land har også koordineret mellem ud-
stillingssteder og museer i forhold til 
deres aktiviteter og været aktive om-
kring samarbejde, workshops og talks. 
Det er det, samarbejdet gør. Vi skaber 
noget nyt sammen som eksempelvis 
Bornholm Craft Weeks og vores maga-
sin, der udkom som indstik i Politiken 
i efteråret. Det er alt sammen med til 

at understøtte brandingen af øen og 
kunsthåndværket.”

Positioneringen og cementeringen af 
Bornholms kunsthåndværkerscene har 
en vital medspiller i øens museer og 
udstillingssteder. Særligt udstillingsste-
derne Grønbechs Gård, Hjorths Fabrik 
og det nye galleri Køppe Contempora-
ry Objects er sammen med Bornholms 
Kunstmuseum de toneangivende sce-
ner, når både den internationale bien-
nale European Glass/Ceramic Context 
gæster øen, den årlige afgangsudstilling 
fra Det Kongelige Akademi præsente-
res, eller når det lokale kunsthåndværk 
udstilles i forskellige konstellationer 
afhængigt af udstillingssted og format. 
På Bornholms Kunstmuseum har man 
en lang tradition for at samarbejde 
med øens kunsthåndværkere, ligesom 
museet har en række nye tiltag og arki-
tekturoplevelser i støbeskeen.

M U S E E R N E S  R O L L E
Tine Nygaard er kunstfaglig leder på 
Bornholms Kunstmuseum, der er kendt 
for at integrere det lokale bornholmske 
kunsthåndværk i deres udstillings- og 
eventprogram. Sammen med Hjorths 
Fabrik styrker de kunsthåndværkets 
position ved at udstille og fortælle om 
kunsthåndværkets historiske forankring 
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på øen, ved at dokumentere den nu-
værende udvikling og ved at facilitere 
faglige fællesskaber blandt kunsthånd-
værkerne.

”Samlingerne af keramik og glas på 
Bornholms Kunstmuseum og Hjorths 
Fabrik dokumenterer kunsthåndvær-
kets historie på Bornholm de sidste 
150 år. Samlingerne og udstillingerne 
viser, hvordan øens nuværende status 
som World Craft Region er forankret i 
en substantiel historik. Nutidens kunst-
håndværkere har på Bornholm brede 
skuldre at stå på og en rig erfaring at 
trække på. Den historiske dybde er 
vigtig for bevidstheden. Bornholm var 
også en kunsthåndværkerø i slutningen 
af 1800-tallet, så det er en dyb tradi-
tion, der bliver bygget videre på. Den 
imponerende udvikling, som kunst-
håndværket har været igennem i de 20 
år, ACAB har eksisteret, er tæt forbun-
det med Designskolens historie. Den 
historie kommer vi til at folde ud i en 
udstilling på Bornholms Kunstmuseum 
om fem år i forbindelse med ACAB’s 
25-års jubilæum. Her vil vi vise de bed-
ste ting fra alle årene. Lige nu viser vi 
22 nye erhvervelser fra 2020, der do-
kumenterer kunsthåndværket i dette 
øjeblik. Værkerne bliver naturligvis i vo-
res samling, så man også om 100 år kan 

se, hvad der skete, da Bornholm blev 
World Craft Region. 

At facilitere faglige fællesskaber er en 
af de ambitioner, jeg har med Born-
holms Kunstmuseums faglige arbejde. 
Indtil nu er det sket i to formater. Det 
ene, Nørderier, har været en studie-
kreds for professionelle keramikere, 
der henover efteråret sammen har nør-
det med keramikkens kunsthistorie. En 
virkelig positiv bieffekt var, at kerami-
kerne udtrykte stor tilfredshed med at 
kunne reflektere egne ting i forhold til 
historien og udvikle et fælles sprog om 
deres ting. Det gavner alle; både muse-
ets viden, keramikernes kompetencer 
og fagets udvikling. Det andet, Sam-
talesalonerne, er et format, hvor tre 
kunsthåndværkere og billedkunstnere i 
en faciliteret samtale reflekterer hinan-
dens og egne værker med et lyttende 
publikum. Det åbner ind til detaljerede, 
humoristiske, praktiske og personlige 
detaljer, som afføder stor nysgerrighed 
deltagerne imellem og blandt lytterne. 
Det giver virkelig gode samtaler bagef-
ter, og deltagerne udvider deres net-
værk med hinanden.

I løbet af de næste fem år udvider 
Bornholm de kulturelle oplevelser på 
øen med ny arkitektur og flere kunst- Skulptør Sonja Ferlov Mancoba får sin egen 

pavillon i 2024, tegnet af den internationalt 
anerkendte japanske arkitekt Tadao Ando. 
Skitsefoto: Michael Ellehammer. 
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og kulturoplevelser på internationalt 
niveau. Lige nu forbedrer Oluf Høst 
Museet i Gudhjem sine publikums-
forhold i en større ombygning. Små 
ti kilometer længere oppe ad kysten 
vil der ved siden af det eksisterende 
Bornholms Kunstmuseum blive bygget 
en ny museumsbygning, der skal huse 
Bornholms enestående arkæologiske 
samlinger, øens kulturhistorie og et 
nyt museum for lys og kunst. Arkitek-
ten, James Carpenter, der også byg-
gede på Ground Zero i New York, er 
verdenskendt for at mestre lyset som 
et bærende element i sine bygninger. 
En anden stjerne i verdensarkitektu-
ren, japanske Tadao Ando, har tegnet 
en pavillon til Sonja Ferlov Mancobas 
skulpturer. Pavillonen skal ligge i Allin-
ge og kommer indholdsmæssigt til at 
afspejle det globale udsyn, Sonja Fer-
lov Mancoba havde. Tadao Ando har i 
øvrigt tegnet og opført flere bygninger 
på den japanske ø Naoshima, der ækvi-
valerer historien om Guggenheim i Bil-
bao. I hvert fald har man her skabt en 
enestående attraktion ved at kultivere 
interaktionen mellem arkitektur, kunst 
og natur. Mit håb er naturligvis, at de 
eksisterende hashtags for Bornholm – 
natur, gastronomi og kunsthåndværk – 
bliver suppleret med kunst, arkitektur 
og arkæologi,” afslutter Nygaard.

Og der er måske en parallel til Bil- 
baos transformation eller Naoshimas 
re-branding af den japanske ø, som 
ingen kendte eller besøgte, men som 
kunst- og arkitekturaficionadoer fra 
hele verden nu valfarter til. En parallel 
til  at stå på sin niche og være åben for 
borgerinddragelse på de fleste niveau-
er. Noget tyder på, at det er opskrif-
ten på et langtidsholdbart format, der 
bliver ved med at knopskyde idéer og 
udviklingspotentiale nedefra. 

Se bare på Ebeltoft, hvor den tidligere 
så ikoniske bygning og vitale arbejds-
plads for byen, Maltfabrikken, ved 
hjælp af lokale kræfter, initiativ, net-
værk og ikke mindst økonomisk hjælp 
fra byens virksomheder og fonde har 
omdannet den tomme fabrik til en ar-
kitektonisk perle af et kulturhus, der 
ud over at servicere borgere, turister, 
iværksættere og danne ramme for kul-
turelle oplevelser også har sat Ebeltoft 
på kortet over prisvindende arkitekto-
niske transformationer af industribyg-
ninger. Den position har desuden skabt 
ringe i vandet, der afføder vækst, eks-
ponering og energi til byen på kanten af 
Danmark – derude på landet, hvor man 
ikke troede, at folk ville bo.

Interviews med: 
Morten Riis, viceborgmester i Born-
holms Regionsråd og formand for 
styregruppen i Maker’s Island 

Dorthe Møller Paulsen, projektleder  
i Maker’s Island
 
Søren Møller Christensen, etnolog  
og leder af Udvikling og Plan i  
Bornholms Regionskommune
 
Tine Nygaard, kunstfaglig leder på 
Bornholms Kunstmuseum
 
Timmi Kromann, tekstil- og be-
klædningsdesigner og næstformand i 
Maker’s Island
 
Pernille Kofod Lydolph, direktør  
for Destination Bornholm 

Øvrige kilder:
Turismeomsætning og Beskæftigel-
seseffekt, Bornholm, VisitDenmark

”World Craft Region-titlen som 
aktiv for Bornholms kunsthåndværk 
og turisme - sammenfatning”,  
behovsanalyse, Center for Regional- 
og Turismeforskning

Del Olmo, Cosmo (2017): "The  
'Guggenheim Effect': Pride and  
Pre-judices". Kan findes på: 
www.greeneuropeanjournal.eu

Websites:
www.makersisland.dk
www.acab.dk
www.maltfabrikken.dk
www.blis.dk
www.apmollerfonde.dk

K I L D E R
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Glas er stærkt tilbage på den internationale scene efter flere 
år i skyggen af keramikken. Det Kongelige Akademi i Nexø 
underviser netop i glas og keramik og får hvert år flere og 
flere ansøgere til uddannelsen. Foto: Dorte Krogh.
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Karen Grøn, direktør på Trapholt 

Vi forandrer 
verden, og verden 
forandrer os."

"
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Designere, arkitekter og andre fag-
grupper, der former rammerne for 
vores liv, tager ofte udgangspunkt i 
standardstørrelser. Tag for eksem-
pel Leonardo da Vincis ’Vitruvianske 
Mand’ eller Le Corbusiers ’Le Mo-
dulor’. Begge værker afspejler fore-
stillingen om et menneskeligt gen-
nemsnit, hvor rammerne formes med 
udgangspunkt i et idealiseret men-
neske, som i realiteten ikke eksiste-
rer. Som samfund opdeler vi borgere 
i ’med og uden handicap’, i minoritet 
og majoritet, fremfor at anerkende, at 
alle lever med forskellige funktions-
evner, og at diversiteten i brugerbe-

hov betyder, at mennesket ikke kom-
mer i standardstørrelser. At formgive 
og fremtidssikre rammerne for det le-
vede liv, så alle er inkluderet, kræver 
et opgør med idealmennesket og en 
erkendelse af menneskelig mangfol-
dighed som en grundpræmis.

’Universelt design’ handler om at ska-
be løsninger, der inkluderer alle, så 
man ikke efterlader eller stigmatiserer 
nogen grupper, bevidst eller ubevidst. 
Her kan design og kunsthåndværk 
spille en aktiv rolle, strategisk og kon-
kret, ligesom tværfagligheden mellem 
fagligheder inden i og uden for feltet 

kan skabe markante positive resulta-
ter. I dette krydsfelt kan man ikke kun 
skubbe de forskellige fagligheder mod 
nye materialeerkendelser og metoder, 
men være med til at skabe løsninger, 
der gør en forskel for alle. 'Universelt 
design' refererer til metoder beregnet 
til at skabe tilgængelighed til produkter, 
arkitektur, oplevelser, services, kultur-
arv og programmer, der kan bruges af 
alle, uanset funktionsevner, kulturel 
og sproglig baggrund, præferencer og 
behov. Der er forskel på, hvordan man 
anvender og tolker begrebet, alt ef-
ter hvilken faglighed, projekt og kultur 
man befinder sig i. Derfor er det ofte 
nødvendigt at definere den unikke 
universelle designramme til enkeltstå-
ende projekter for at skabe den bedst 
egnede tilgang.

 E N  O R G A N I S K  STØ R R E L S E
'Universelt design' er et begreb i ud-
vikling og et udtryk, som mange af os 
skal bruge lidt tid på at få indarbejdet 
som en naturlig del af vores retorik og 
bevidsthed. Begrebet er sammensat af 
mange etiske lag, som vi alle kan rela-
tere til og helt konkret har erfaringer 
med, fordi det handler om at være. 
'Universelt design' må betragtes som 
et metabegreb, der bruges for at be-
gribe noget alment og ret jordnært. Det 

handler nemlig om mennesker, om alt 
hvad mennesket interagerer med både 
digitalt og fysisk og alle de rammer, der 
omgiver mennesket. Udtrykket 'uni-
verselt design' er kommet for at blive 
og bidrager til debatten om, hvordan vi 
i højere grad forholder os til det levede 
liv, og hvordan vi kan skabe en posi-
tiv forandring af vores egen eksistens 
i verden. Ikke kun med fokus på men-
nesker med mobilitetsudfordringer, 
men mennesker i alle livets forhold og 
faser. Herunder problematikker,  der 
knytter sig til social ekskludering, mar-
ginalisering og stigmatisering af visse 
personer og samfundsgrupper.

Lige netop her har designere og kunst-
håndværkere en masse at byde ind 
med, fordi der i faget ligger en fun-
damental motivation for at tilføre nye 
funktioner og kunstneriske dimensi-
oner til menneskets hverdag. Dette 
udgangspunkt er en essentiel værdi i 
universelt design. Det er dybt relevant 
at forholde sig til og formulere design- 
parametre, der vil kunne udfordre 
konventioner, som knytter sig til den 
enkeltes kunstneriske virke, skubbe til 
faggrænser og materialepraksis. Alle 
kreative kræfter har brug for at bevæ-
ge sig, søge inspiration og gå nye veje, 
og derfor er den aktuelle konsolide-

’Universelt design’ er et begreb i konstant forandring 
og et værktøj til at skabe inklusion af alle mennesker 
i samfundet. Vigtige perspektiver inden for univer-
selt design handler om at forandre vores opfattelse 
af idealmennesket og forståelsen af, at mennesker 
ikke kommer i standardstørrelser. I dette hybride felt 
har kunsthåndværkere og designere en evne til at 
gøre en markant og reel forskel – nu og i fremtiden.

A F T I N A M I D TG A A R D
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ring af begrebet 'universelt design' en 
enestående mulighed for at bevæge 
sig ind i uudforskede områder af dette 
univers og undersøge, hvordan desig-
nere og kunsthåndværkere kan bidrage 
til en inkluderende nutid og fremtid.

Uanset om man betragter universelt 
design som en ideologi, et koncept 
eller en proces, vil det endelige resul-
tat materialisere sig fysisk, designet til 
at møde menneskets mangfoldighed. 
Tankegangen spænder fra overord-
nede greb til nærværende detaljer og 
breder sig fra urbant design, landskab, 
arkitektur, offentlige rum, rumlige op-
levelser, designobjekter, ’wayfinding’, 
digitale brugerflader – kort sagt; alt 
hvad mennesket interagerer med. 
Dette stiller høje krav til tværfaglighed, 
projektudvikling og de ekspertiser, der 
indgår i de forskellige samarbejder. 

I fællesskab med 193 andre lande un-
der FN har Danmark forpligtet sig til 
at opnå verdensmålene i 2030. I de 17 
verdensmål er det beskrevet som en 
forpligtelse, at ingen lades i stikken. 
”Leave no one behind” er et tværgå-
ende mål for alle målene, og i kraft af 
denne målsætning har medlemsstater-
ne således forpligtet sig til at udrydde 
fattigdom, diskrimination og eksklusi-

on samt til at reducere de sociale og 
økonomiske uligheder, som stigma-
tiserer marginaliserede befolknings-
grupper.

D E N  I N K L U D E R E N D E  K R A F T
Bevica Fonden spiller en central rol-
le i forankringen af universelt design 
og ”Leave no one behind”-agendaen 
i Danmark, og i 2020 stiftede fonden 
Universal Design Hub, som arbejder 
for at styrke denne dagsorden. Bevica 
Fonden er desuden involveret i en lang 
række tværfaglige samarbejdsprojek-
ter med et stort antal uddannelses- og 
forskningsinstitutioner, virksomheder, 
kulturelle oplevelsescentre, sammen-
slutninger, andre fonde, festivaler, Sta-
tens Kunstfond, Naturstyrelsen, teatre, 
kommuner osv.

Fondens historie rækker tilbage til 
det 18. århundrede og udspringer af 
Samfundet og Hjemmet for Vanføre, 
som blev stiftet i 1872 af Pastor Hans 
Knudsen. Oprindeligt arbejdede Bevi-
ca Fonden med fokus på behandling, 
uddannelse og udvikling af hjælpemid-
ler til mennesker med bevægelseshan-
dicap. Det er stadig fondens mål, at 
den enkelte skal have mulighed for at 
forsørge sig selv og deltage i det al-
mindelige samfundsliv, men fokus er 

skiftet fra specifikke løsninger til de 
helt store og afgørende linjer, der kan 
gøre samfundet ligeværdigt tilgængeligt 
for alle. Bevica er en erhvervsdrivende 
fond, der gennem partnerskaber arbej-
der for at styrke forudsætningerne for 
det selvstændige og uafhængige liv for 
mennesker med bevægelseshandicap.  

Genkendelse, nærvær og følelsen af at 
være en del af et fællesskab er cen-
trale værdier inden for universelt de-
sign. Kunsthåndværkere og designere 
er særdeles kompetente formgivere af 
produkter og oplevelser til det offent-
lige rum, fordi de har en lang tradition 
for at arbejde med designprincipper 
og metoder, der tilgodeser særlige 
mobilitetsudfordringer, som bruger-
centrering, brugerinddragelse, ergo-
nomi, interaktion og brugervenlighed. 
Kunsthåndværkere og designere be-
sidder en formidabel materialenærhed 
og et kendskab til håndværk, som kan 
formidle nuancerede fortællinger og 
skabe intuitive og sanselige oplevelser 
i et menneskeligt skalaforhold. Den 
materialenære og eksperimenterende 
tilgang er potentielle drivkræfter til at 
udvikle nye metoder og erkendelser 
og er dermed værdier, der i høj grad 
kan sættes i spil i forhold til universelt 
design.

Udsmykning i stor skala er en af kunst-
håndværkernes kernekompetencer, og 
i ’Formkraft’, Danske Kunsthåndvær-
kere & Designeres nye tidsskriftsarkiv 
og kontemporære onlinemagasin, er et 
nyligt tema ’Atmosfære – Kunsthånd-
værk og Design i det offentlige rum’. 
Temaet byder på en række artikler om 
taktile oplevelser i forhold til udsmyk-
ning, installation og bygningsrelateret 
kunst i det offentlige rum, og alle pro-
jekterne er udført af kunsthåndværke-
re i tværfagligt samarbejde med andre 
faggrupper. I novemberudgavens leder 
skriver glasformgiver Mette Colberg 
og formidler Helle Dyrlund Severinsen:

”Udsmykninger, installationer og byg-
ningsintegreret kunst er nærværen-
de udtryksformer, der kan ekspone-
re det brede publikum for kunst og 
kultur i dagligdagen. Formkraft har i 

”Med kunstneriske og 
håndværksmæssige 
greb kan kunsthånd-
værkeren arbejde med 
det offentlige rum og 
påvirke den måde, vi 
færdes, sanser og 
møder hinanden på.”
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778 borgere fra Danmark og Nordtyskland bidrog med deres 
personlige refleksioner til ’Grænseløse Sting’ på Trapholt. Iben 
Høj havde rammesat projektet, så alle deltagere broderede med 
røde nuancer, hvilket skabte konsekvens og ensartethed i det 
brogede landskab af personlige fortællinger. Foto: Trapholt.
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dette tema fokus på, hvilken atmo-
sfære kunsthåndværkets iboende 
materialekultur, teknik og æstetik kan 
tilføre det offentlige rum. Og hvorfor 
det mere end nogensinde er relevant 
at medtænke kunsthåndværkeren og 
designeren, når de statslige bygning-
er renoveres, når kommunen udvikler 
kunstneriske udsmykninger, og når 
private aktører skal have tilført sjæl 
og sanselighed til den moderne by. 
Atmosfære som æstetisk begreb byg-
ger på idéen om en rumlig stemning, 
som skabes ved hjælp af materialer, 
lys og form. Det påvirker vores sanser 
og åbner mulighed for tilknytning og 
minder. Et materiale kan have unikke 
iboende egenskaber, som i sig selv 
rummer en egen atmosfære. Glas kan 
eksempelvis transmittere og bryde lys 
og dermed skabe en æterisk og til tid- 
er endda ophøjet atmosfære. Med 
kunstneriske og håndværksmæssige 
greb kan kunsthåndværkeren arbejde 
med det offentlige rum og påvirke den 
måde, vi færdes, sanser og møder hin-

anden på,” hedder det hos Colberg og 
Severinsen.

Mariko Wada er en af de keramikere, 
der inkluderer tankerne bag universelt 
design i sin praksis. I sit seneste kunst-
projekt, som er at finde i det nordlige 
Aarhus, har hun foreviget sine fodspor 
i et udendørs værk, ’Terrain’, skabt til 
den nye by Nye, der er under opførelse 
fra bar mark til på sigt at rumme op til 
10.000 boliger. Værket er Wadas første 
kunstprojekt i det offentlige rum, og 
en lang undersøgende proces er gået 
forud. Med ’Terrain’ ville Wada aktivere 
og berøre de allerførste tilflyttere i den 
nye bydel – og træde stier til de efter-
følgende generationer – derfor valgte 
hun at blive en del af Nye og inviterede 
en stor del af tilflytterne ind i sit kunst-
projekt. Hun ville skabe et værk, hvor 
hun som kunstner trådte i baggrunden 
og lod de nye tilflyttere være medska-
bere. ’Terrain’ indgår i en social, kulturel 
sammenhæng, der gradvist opbygges i 
byen, og samtidig skaber værket noget, 
der er genkendeligt for beboerne og 
forankrer sig til stedet.

“Jeg var fra begyndelsen vidne til by-
ens udvikling og tænkte, at det ville 
være meningsfuldt, hvis den kunst, der 
skulle skabes til Nye, kunne reflektere 

Keramiker Mariko Wada har inklu-
deret borgerne i den nye bydel Nye 
i det nordlige Aarhus i sit in situ 
kunstprojekt, hvor hun har for- 
eviget fodspor i værket ’Terrain’. 
Foto: Ole Akhøj.
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over udviklingsprocessen med de før-
ste beboere og samtidig bygge videre 
på stedets historiske lag, så der blev 
dannet en forbindelse mellem fortid, 
nutid og fremtid,” fortæller Mariko 
Wada.

“ V I  F O R A N D R E R  V E R D E N  ...”
Igennem de senere år er der blevet 
eksperimenteret med forskellige for-
mater for socialt inkluderende kunst, 
der involverer mange deltagere og fal-
der inden for værdier, som er forbun-
det med universelt design. Kunst- og 
designmuseet Trapholt har mange års 
erfaring med store fællesskabte ud-
stillingsprojekter funderet i design og 
kunsthåndværk. I 2014 startede Trap-
holt eksempelvis en udstillingsrække, 
hvor de inviterede kunstnere til at ar-
bejde med netop disse temaer; relati-
onen mellem museum, kunstner, sam-
fund og borger.

Direktør for Trapholt, Karen Grøn, 
pointerer, at det er museets intention 
at udvikle institutionen til et rum for 
inklusiv, demokratisk udveksling mel-
lem forskellige erfaringer og stemmer 
og samtidig skabe kunstværker af høj 
kvalitet med selvstændig værdi. Flere 
af museets fællesskabsorienterede 
udstillingsprojekter har engageret fle-

re hundrede borgere, som sammen 
med designere og kunstnere har skabt 
unikke kunstværker, der udstilles på 
museet og indgår som hovedværker i 
samlingen, eksempelvis ’Lighthope’, 
drevet af kunstneren Hanne G og 
designer Rasmus Bækkel Fex, samt 
’Grænseløse Sting’ af tekstilkunstner 
Iben Høj. I skrivende stund er endnu 
et projekt ved at tage form, rammesat 
af tekstildesigner Astrid Skibsted.

”Vi forandrer verden, og verden foran-
drer os,” udtaler Karen Grøn og fort-
sætter: ”Igennem de forskellige pro-
jekter har vi indsamlet et værdifuldt 
erfaringsgrundlag i kunstnerisk sam-
skabelse i stor skala, og vi har netop 
indledt et forskningsprojekt i samarbej-
de med Aarhus Universitet med støtte 
fra Velux Fondens museumssatsning. 
Her skal vi videreudvikle Trapholts me-
tode og undersøge, hvilken betydning 
og forandring det har for henholdsvis 
deltagere, museet, samfundet og kun-
sten, at et kunstmuseum som vores ar-
bejder på denne inkluderende måde.”

I projektet ’Grænseløse Sting’ ønskede 
Trapholt at tematisere og aktualisere 
genforeningen i forhold til vores liv i 
dag og inviterede tekstilkunstner Iben 
Høj til at skabe et borgerinddragen-

de kunstværk til genforeningsjubilæet. 
Værket skulle rumme refleksioner over, 
hvad vi forstår ved grænser i dag. Iben 
Høj arbejder både som beklædnings-
designer og med kunstneriske, rum- 
lige projekter mellem det tætstrikkede 
materiale og det luftige, stormaskede 
udtryk, der lapper over både kunst, 
design og mode. Iben Høj definerede 
projektets kunstneriske ramme i form 
af farve, materialer og format, og 778 
borgere fra hele Danmark og Nord-

I 2014 blev ’Maskernes Monument’ 
skabt af Isabel Berglund sammen med 
700 strikkende borgere fra Trekant- 
området – byerne Billund, Fredericia, 
Kolding, Middelfart, Vejen og Vejle. 
Værket blev til som en workshop- 
stafet, hvor borgerne strikkede til  
hinanden fra by til by. De færdige 
værker blev udstillet i byrummene og 
stod som monumenter over en fælles 
proces med personlige æstetiske 
aftryk. Foto: Christoffer Askman. 
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tyskland bidrog i form af broderier 
med deres personlige refleksioner over 
grænser. Deltagerne broderede såle-
des, hvad de forstår ved fysiske eller 
mentale grænser og reflekterede over, 
hvordan grænser flytter sig geografisk 
og mentalt. Det smukke, færdige kunst-
værk kunne udelukkende skabes på 
grund af den gensidige respekt mellem 
deltagere og kunstner samt deltager-
nes mange timers akkumulerede omhu 
og idémæssige rigdom. De mange indi-
viduelle broderier fra de knapt 1.000 
deltagere blev således styrket af Højs 
kunstneriske rammesætning, der løfte-
de projektet op i overbevisende højde, 
udtryks- og indholdsmæssigt. ’Grænse-
løse Sting’ resulterede med andre ord i 
en original og helstøbt installation, der 
desuden opnåede præmiering af Sta-
tens Kunstfond i 2021.

Når kunstnere arbejder med forskellige 
metoder til brugerinddragelse, er pro-
cessen karakteriseret af en både social 
og kunstnerisk dimension, hvor særligt 
den sociale harmonerer med begrebet 
'universelt design'. Kunstner og strik- 
designer Isabel Berglund har omfat-
tende erfaring med denne type kunst-
projekter. I en årrække har hun strikket 
sammen med mennesker fra ind- og 
udland, hun ikke kender på forhånd, 

bygget nye relationer og nedbrudt 
grænser mellem sociale, kulturelle og 
økonomiske skel. Faktisk er Isabel 
Berglund en af de danske kunstnere, 
som har mest erfaring i at lade antro-
pologien, sociologien og interaktions-
kunsten være vitale medspillere.

I N D D R A G E L S E  O G  E R K E N D E L S E R
Isabel Berglund er optaget af, hvordan 
forskellige identiteter konkret materia-
liserer sig i hendes værker. De endelige 
værker er tænkt og skabt af kunstneren 
selv, men præget af deltagernes bidrag. 
Processen er både styret og åben og er 
et stykke relationelt æstetisk arbejde, 
der vidner om, at værkerne ikke ude-
lukkende består af et endeligt udtryk, 
men også bærer på en social indsigt og 
et menneskeligt aftryk af anerkendelse, 
medejerskab og forandringspotentiale.

I 2014 var Isabel Berglund kunst-
neren bag ’Maskernes Hus’, som 
blev vist på Kulturmødet i Nykøbing 
Mors, og året efter inviterede Trap-
holt hende til at skabe værket ’Ma-
skernes Monument’ sammen med 
700 strikkende borgere fra Trekant- 
området med deltagelse af byerne Bil-
lund, Fredericia, Kolding, Middelfart, 
Vejen og Vejle. Værket blev skabt gen-
nem workshops som en stafet, hvor 

I efteråret 2021 præsenterede Berg-
lund ’Silhuetter af vinden’ på Fanø 
Kunstmuseum, hvor museums- 
gæsterne blev inviteret til at strik-
ke i forlængelse af værket i selve 
udstillingsrummet. Projektet var en 
installation, inspireret af Fanøs natur, 
de historiske folkedragter fra egnen 
og kvinderne, der bar dem i deres 
hverdag. Berglunds værk er således 

en abstraktion over det levede liv på 
Fanø, der genfortolker de arbejden-
de fanøkvinders færden i sandban-
kerne ved Vadehavet. Iklædt fanød-
ragter gravede kvinderne sandorme 
til fiskeri; et koldt og opslidende 
arbejde i vådt sand og stærk blæst. 
Der er tale om kvinder, hvis hver-
dag og liv afhang af fysisk styrke og 
mod. Foto: Isabel Berglund.
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borgerne strikkede til hinanden fra by 
til by. Værkerne opstod i relation med  
deltagerne, og kunsten indtog en rol-
le som formidler af sociale møder. De 
færdige værker stod som monumenter 
over en fælles proces med personlige 
aftryk og som unikke æstetiske bidrag 
i de deltagende byers lokale byrum, 
hvorefter de blev udstillet på Trapholt.

De socialt inkluderende projekter har 
bragt Isabel Berglund vidt omkring. 
Hendes projekter har været udstillet 
i hele verden, og i 2017 afholdt hun 
70 workshops i tre amerikanske sta-
ter – Arizona, Indiana og Florida – og 
var ’Artist in Residence’ på tre uni-
versiteter i samme byer. Det samlede 
værk, kaldet 'Home Mask Relations', 
blev efterfølgende vist på FAU Uni-
versity Galleries i Florida. Biblioteker, 
borgercentre og lokale foreninger 

havde lagt rammer til de mange work- 
shops, hvor de fremmødte blev bedt 
om at tale om, hvad ordet 'hjem' betød 
for dem, og derefter tegne og strikke 
grundplaner af deres eksisterende, tid-
ligere eller forestillede hjem. Deltager-
ne var borgere i alle kategorier: ældre, 
skolebørn, hjemløse, husmødre og alle 
midtimellem.

Isabel Berglund har arbejdet med man-
ge forskellige formater for det socialt 
inkluderende kunstværk og fremhæver 
særligt ’Fanøprojektet’ som et projekt, 
der i høj grad lykkedes, både i forhold 
til kunsten og konceptet, fordi det so-
ciale blev en del af udstillingen – som 
en interagerende performance i ud-
stillingsrummet. Deltagerne strikkede i 
forlængelse af værket som stille, roligt 
og poetisk var under forandring i løbet 
af hele udstillingsperioden. Når Berg-
lund reflekterer over de forskellige for-
mater, hun har været involveret i, sæt-
ter hun spørgsmålstegn ved forholdet 
mellem det kunstneriske og det sociale 
og er konstant reflekterende over de 
erfaringer, hun har erhvervet sig. Erfa-
ringer, der er værdifulde for feltet.

K U N ST F O R M I D L E R  B U D S K A B E R
Bevica Fonden lægger stor vægt på, 
at fremtidens designere og arkitekter 

Installationen ’DIFFERENT BODIES’ 
bestod af et udvalg af kunstneriske 
installationer, som publikum kunne 
interagere med. Installationen ’Reso-
nans’ inviterede fx publikum ind i et 
rum fyldt med glasbeholdere i mange 
former, hvor de kunne interagere med 
de individuelle beholdere, der vandt 
genklang hos dem hver især. Foto: 
Det Kongelige Akademi.
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uddannes og inspireres til at inkludere 
tilgængelighed som en naturlig del af 
designprocessen – og at de danske 
uddannelsesinstitutioner integrerer 
universelt design som et grundlæg-
gende værdisæt. Derfor har fonden de 
seneste år indledt en række samarbej-
der med bl.a. Det Kongelige Akademi, 
Designskolen Kolding og Danmarks 
Tekniske Universitet. Siden 2016 har 
Det Kongelige Akademi haft et formali-
seret samarbejde med Bevica Fonden, 
der i april 2019 materialiserede sig i ud-
stillingen ’DIFFERENT BODIES’ under 
Milan Design Week, hvor de studeren-
de satte tilgængelighed og universelt 
design på dagsordenen.

Udstillingen udsprang af et stort an-
lagt workshopforløb med over 150 de-
sign- og arkitektstuderende, som på 
deres egen krop oplevede, hvordan 
funktionsnedsættelser udfordrede og 
begrænsede deres muligheder. Det 
Kongelige Akademi i København har 
en vision om, at uddannelse, forskning 
og kunstnerisk udviklingsvirksomhed 
skal være på højeste internationale 
niveau, og siden 2016 har skolen sat-
set massivt på FN’s verdensmål, som 
er integreret i skolens undervisning og 
forskning på tværs af institutionen. Det 
betyder bl.a., at alle afgangsprojekter 

forholder sig til verdensmålene, lige-
som en ny række særudstillinger har 
fokus på, hvordan design og arkitektur 
bidrager til verdensmålene i et bredt 
perspektiv med emner såsom at be-
grænse CO2, skabe cirkulær økonomi 
og understøtte social innovation. Un-
der verdensmålenes tværgående mål 
”Leave no one behind” har Det Kon-
gelige Akademi de seneste tre år sat 
ekstra fokus på inklusion og universelt 
design i forskning og undervisning med 
støtte fra Bevica Fonden. Den erfaring, 
de studerende har erhvervet sig gen-
nem de mange workshopforløb, har 
de transformeret til idéer og konkrete 
bud på, hvordan man inkluderer alle 
mennesker og menneskekroppe, når 
man designer nyt – og ikke mindst be-
arbejder vores menneskesyn og den 
måde, hvorpå vi anskuer et problem.

’DIFFERENT BODIES’ bestod af kunst-
neriske installationer, som publikum 
kunne interagere med. For eksempel 
satte udstillingen fokus på hudsult; 
manglen på fysisk kontakt med andre 
mennesker. Installationen rummede 
en tekstilvæg, der reagerede på pub-
likums berøringer og således imitere-
de vores største sanseorgan: huden. 
På den måde inviteredes publikum til 
på egen krop at mærke, hvad berøring 

betyder. Udstillingen udfordrede også 
publikums forhold til egen krop og de 
kroppe, som folk identificerer sig med. 
For eksempel inviterede installationen 
’Resonans’ ind i et rum fyldt med glas-
beholdere i mange former, hvor pub-
likum kunne interagere med de be-
holdere, der vandt genklang hos dem 
hver især. Installationen udstillede vo-
res forskellige opfattelser af skønhed, 
og hvorfor skønhed i lige så høj grad 
findes i det ufuldkomne. Udstillingen 
fik stor anerkendelse fra store design- 
og arkitekturmagasiner som Domus og 
Dezeen og er af Domus blevet udpe-
get til en af de fem bedste udstillinger 
på designmessen i 2019.

H V E R D A G S H A C K S  O G  D E S I G N
I starten af 2021 fik Designskolen Kol-
ding ligeledes støtte fra Bevica Fonden 
til at sætte ekstra fokus på forskning og 
undervisning i universelt design. De-
signskolen Kolding har som ambition 
at være et af Danmarks og verdens fø-
rende designuniversiteter. De vil sætte 
et markant aftryk på omverdenen ved 
at dyrke håndværket, det kunstneriske 
afsæt og designforskningen. Skolen 
er kendt for at have fødderne plantet 
i virkeligheden og udvikle løsninger i 
tæt samarbejde med både ’startups’ 
og etablerede virksomheder. Verden 

kalder på forandring, og Designskolen 
Kolding ønsker at bidrage. De har fo-
kus på bæredygtighed, fællesskaber og 
på at skabe et godt liv for alle. Design 
handler ikke bare om at fylde vores liv 
med nyt design, men om at forbedre 
det, der er. Gøre det smukkere, mere 
funktionelt, legende og tiltrækkende.
Designskolen Kolding har i en årræk-
ke arbejdet med inkluderende design 
og kollaborative designprocesser, der 
handler om at lytte til menneskers 
erfaringer, behov og drømme og ind-
drage dem aktivt i udviklingen af nye 
løsninger. Aktiviteterne er forankret i 
Designskolen Koldings Lab for Socialt 
Design. Over de næste fem år er det 
målet, at universelt design skal inte-
greres i undervisningen som et grund-
læggende værdisæt, alle studerende 
kan forstå og bruge i praksis, når de 
skal ud at arbejde som professionelle 
designere. Samarbejdet med Bevica 
Fonden inkluderer også et samarbejde 
med Danske Handicaporganisationer 
og Sammenslutningen af Unge med 
Handicap, hvilket styrker både forsk-
ning og undervisning. Designskolen 
Kolding har desuden netop offentlig-
gjort ansættelsen af ph.d.-studerende 
Signe Mårbjerg Severin, som blandt 
andet skal forske i begrebet ’ableism’, 
og hvordan det påvirker mennesker 
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'Lighthope' opstod under den første Covid-lockdown og blev en gigantisk succes. 
Tekstilkunstner Hanne G stod for koncept, farvesætning og opskrifter, som man kunne 
hækle sine lyspærer efter. Flere hundrede mennesker hæklede løs og sendte ind, og 
resultatet blev iscenesat af Hanne G og designer Rasmus Bækkel Fex i Trapholts lange 
gang. Foto: Trapholt.



E F T E R S K R I F T, K I L D E R  O G  
R E F E R E N C E R
Udtrykket ’universelt design’ blev formuleret af den amerikanske arkitekt  
Ronald Mace i starten af 1980’erne med ambitionen om, at det byggede miljø 
designes, så det er æstetisk og anvendeligt i videst muligt omfang af alle, uanset 
alder, evner eller status i livet. Ronald Mace var selv kørestolsbruger og kæmpe-
de for ’barrier free’-bevægelsen for at få krav om tilgængelighed ind i byggelov-
givningen.

Universelt design blev bredt introduceret i en dansk kontekst med ratificeringen 
af FN's konvention om rettigheder for personer med handicap (UNCRPD) i 2009. 
Med reference til dets oprindelse er universelt design defineret i UNCRPD som: 
"design af produkter, miljøer, programmer og tjenester, så de kan bruges af alle 
mennesker, i videst muligt omfang, uden behov for tilpasning eller specialiseret 
design” (FN, 2007). 

Denne holistiske tilgang har øget anerkendelsen af den ulige stilling i samfundet, 
som mennesker med forskellige funktionsevner oplever. I blandt andet design-
miljøet, industrisektoren og brugerorganisationer har universelt design nu sikret 
sig en stadig mere fremtrædende position. I Danmark har begrebet fundet vej til 
tilgængelighedskoder og designvejledninger.

Statens Kunstfond har oprettet en særpulje for universelt design til det offentli-
ge rum, der er baseret på et samarbejde med Bevica Fonden. Det overordnede 
mål er at udbrede kendskabet til universelt design og inspirere designere og 
kunsthåndværkere til at arbejde med begrebet. Som en del af projektet skabes 
et forløb med workshops, redskaber og faglig sparring, hvor deltagerne får kon-
kret erfaring med universelle designprincipper.
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med funktionsnedsættelser. Her er 
Signes beskrivelse af hendes kom-
mende ph.d.-projekt:

”I fremtiden vil den voksende, aldren-
de befolkning medføre et ændret syg-
domsbillede, hvor følgesygdomme af 
alderdom vil fylde mere. For at mind-
ske belastningen af sundhedssekto-
ren vil der være fordel i at lade folk bo 
hjemme så længe som muligt. Dette 
stiller krav til, at hjemmets industrielle 
produkter i større grad imødekommer 
fysiske funktionsnedsættelser. ’Able-
ism’ er et begreb, der beskriver subtile 
og ofte skjulte former for diskrimine-
rende behandling af mennesker med 
fysiske funktionsnedsættelser. Be-
grebet udspringer af tendensen til at 
favorisere ’den normale krop’ og kan 
komme til udtryk igennem social ad-
færd og kommunikation. Derudover 
opleves det også i den måde, hvorpå 
nogle produkter er designet. Gennem 
inddragelse af ældre med gigt i sam-
arbejde med sundhedsprofessionelle 
ønsker projektet at generere viden 
om, hvilke produkter og designele-
menter der bidrager til ’ableism’ over 
for ældre med denne lidelse.

Produktdesignere har meget at lære 
om ’ableism’ og universelt design af 

de sundhedsprofessionelle, der ar-
bejder tæt sammen med mennesker 
med fysisk funktionsnedsættelse. En 
del af ergoterapeuters arbejde består 
eksempelvis i at hacke hverdagens in-
dustrielle designprodukter, så de kan 
håndteres af mennesker med fysi-
ske funktionsnedsættelser. Med hack 
menes her en til formålet opfundet 
simpel modifikation. Et af formålene 
med forskningsprojektet er at under-
søge, hvad designere kan lære af disse 
hacks, da de både peger på produkter 
og designelementer, der kan skabe ud-
fordringer og samtidig peger i retning 
af en løsning – et universelt design.”

Universelt design er med andre ord et 
værktøj, der kan ledsage os på rejsen 
ind i fremtiden. Et værktøj, der tager 
afsæt i en grundlæggende interesse for 
alle mennesker og bygger på tværfag-
lige samarbejder og innovation som 
bærende parametre. At vi tør tænke 
nyt og på tværs og ikke er bange for at 
fejle. Universelt design og inklusion er 
således en tankegang, der kan hjælpe 
os på vej mod opbygningen af fremti-
dens komplekse og inkluderende vel-
færdssamfund.
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D E S I G N P R I N C I P P E R  O G  M Å L F O R  U N I V E R S E LT D E S I G N

Ronald Mace formulerede syv principper for universelt design:  

1: Equitable Use
2: Flexibility in Use
3: Simple and Intuitive Use
4: Perceptible Information
5: Tolerance for Error
6: Low Physical Effort
7: Size and Space for Approach and Use.

Den amerikanske forsker Edward Steinfeld var med til at formulere de syv design- 
principper og arbejdede videre med begrebets brug og fortolkning i samarbejde 
med ph.d. og forskningschef Jordana Maisel. De formulerede i fællesskab otte 
mål for universelt design:

1: Body Fit
2: Comfort
3: Awareness
4: Understanding
5: Wellness
6: Social Integration
7: Personalization
8: Cultural Appropriateness.
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Karen Pontoppidan, smykkekunstner og professor

Hvordan praktiserer 
man en samtale om 
usynlige magtstruk-
turer fra et magtfuldt 
sted?"

"



A F A N N I  N Ø R S KO V M Ø R C H

A L L E  H A R  R E T 
T I L E T F E D T 
S A M TA L E S M Y K K E

'Inheritance Project' af M
ari Keto og Erich Berger, 2016, er et skrin, der ud 

over sm
ykker indeholder de m

åleinstrum
enter, der kræ

ves for at foretage 
den rituelle m

åling af sm
ykkets radioaktivitet. D

enne afgør, hvilke genera-
tioner der m

å bæ
re den tunge arv videre til næ

ste generation, og hvilken 
generation der engang i en dyb frem

tid kan bæ
re sm

ykket risikofrit på 
kroppen. Foto: A

nders Bøggild.



A F A N N I  N Ø R S KO V M Ø R C H

Min guldkæde er en let arv at bære, 
dens led følger min krops bevægel-
ser, metallet tager min temperatur og 
lægger sig betryggende på mit bryst, 
og jeg bærer ofte arvesmykket skjult 
under en skarpstrøget skjorte, når jeg 
har brug for en følelse af forbundet-
hed og ro. Alle med lignende erfaringer 
må gyse ved mødet med det radioak-
tive smykkesæt i Mari Keto og Erich 
Bergers 'Inheritance Project'. Sættet 
ligner en moderne rå fortolkning af et 
fornemt parure som de matchende 
kongelige smykkesæt med guld øre-
ringe, broche og et stort halssmykke 
med asymmetrisk fattede, slebne og 
uslebne sten. Men smykket er en tung 
arv. De sorte sten er radioaktive, så 
smykket må indkapsles i et betonskrin 
for at beskytte mod stråling. Det sor-

te krystallinske mineral uraninit har 
en halveringstid på millioner af år, et 
svimlende geologisk tidsperspektiv, 
der poetisk forkortes til begrebet ‘dyb 
tid’. Med smykket illustrerer kunst-
nerne, hvordan menneskets manipu-
lationer, såsom radioaktivt affald, vil 
hjemsøge kloden langt ind i fremtiden. 
Mari Keto og Erich Bergers arvesmyk-
ke er ubærligt i ubegribeligt mange 
generationer frem og fungerer som 
metafor for den irreversible menne-
skelige forandring af kloden, som vi 
kalder det antropocæne. Det er umu-
ligt ikke at blive berørt, når vores dys- 
topiske dybe tid sættes i kontrast til 
det uskrevne løfte om, at et smykke 
uanset stil og design er bærbart, til-
gængeligt for både vores sanser og in-
tellekt og kan veksles til økonomisk og 

social kapital. For er et ubærligt smyk-
ke overhovedet et smykke?  

S A M T I D  O G  S A M TA L E
Smykker handler om kommunikation. 
Gennem årtusinder har smykker været 
et redskab til at markere en position, 
ikke kun ved at fungere som status-
symbol og synlig deponering af rig-
dom; også holdninger, relationer, for-
pligtelser og oprindelse kan aflæses i 
smykker fra de tidligste civilisationer 
til i dag. Disse tusinder af års kultur-
historie bærer smykkemediet med sig 
som klangbund for de tanker og sam-
taler, smykker kan igangsætte i dag. 
De ældst kendte smykker er arkæolo-
giske fund af gennemborede havskal-
ler og sneglehuse. I 2004 blev 75.000 
år gamle vedhæng udgravet sammen 
med andre symbolske og dekorerede 
genstande i en hule i Sydafrika. Ifølge 
professoren bag udgravningsholdet, 
Christopher Stuart Henshilwood, in-
dikerer smykkefundet, at mennesket 
allerede da brugte symboler på sam-
me måde som os, nemlig som led i en 
kommunikationsstrategi, og han kald-
te dengang smykkerne det ældste be-
vis på lagring af information uden for 
hjernen. På Centre for Early Sapiens 
Behaviour på Universitetet i Bergen i 
Norge, som Christopher Stuart Hens-

hilwood leder, undersøger et tvær-
fagligt forskerteam fortsat forholdet 
mellem social organisering og sym-
bolsk materiel kultur blandt de tid-
ligste mennesker. Og, så aktuelt som 
22. september 2021, kunne et andet 
forskningshold, ledet af arkæolog El 
Mehdi Sehasseh, rykke dateringen af 
menneskelig symbolsk adfærd endnu 
længere tilbage. En analyse af uranium-
henfaldet i et arkæologisk smykkefund 
med 33 vedhæng af havskaller fundet 
i Bizmoune-hulen i Marokko anslår, at 
disse smykker er mindst 142.000 år 
gamle. Også i dag fungerer smykker 
som et mangefacetteret, socialt ud-
tryksmiddel og informationslager, der 
tillige kan udgøre et fælles tredje; en 
anledning til at mødes med andre i en 
samtale. Jeg har haft tre samtaler med 
tre markante stemmer i smykkefeltet 
om, hvad smykker kan sige os i dag; 
professor Karen Pontoppidan, smyk-
kekunstner Marie-Louise Kristensen 
og museumschef Love Jönsson. 

ST E M M E R  I  S M Y K K E F E LT E T
En af verdens førende institutioner 
inden for smykkekunst, Afdelingen 
for Smykkekunst på Kunstakademiet i 
München i Bayern, Tyskland, ledes af 
den danske smykkekunstner og pro-
fessor Karen Pontoppidan. I sin egen 
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Smykker kan sige meget mere end ”ja” til den ene-
ste ene. Smykker er et rigt og varieret sprog, som vi 
kan bruge til at tale med hinanden og stille de svære 
spørgsmål, der ikke kan besvares med enstavelses-
ord. Så længe samtidens smykkevokabular udvikles 
og forædles, kan vi bruge smykker til at stille de 
relevante spørgsmål for vores tid. 
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kunstneriske praksis og i sit ledende 
virke som professor og underviser 
fokuserer hun på det samfundsrele-
vante i smykker. I vores samtale på 
akademiet i München understreger 
hun, at smykker er nødvendige for, at 
en kultur kan eksistere, og at hun i sit 
virke og lederskab er optaget af ge-
nerelt at opkvalificere diskursen om-
kring smykker og specifikt at disku-
tere magtstrukturer ved at synliggøre 
positioner frem for at prædike sand-
heder. Det gør hun i dag fra en magt-
fuld position, men der har hun ikke 
altid befundet sig, og hendes kunst 
og tænkning er ikke altid blevet mødt 
med forståelse: 

“Jeg tror, min position kan virke irrite-
rende for mange. Det har jeg det helt 
fint med, da jeg ikke nødvendigvis for-
søger at være nem at forstå. Hvis man 
synes, som jeg, at smykker kan meget 
mere end at pynte, og hvis man be-
stemmer sig for, at det med at pynte 
sig ikke er det bærende argument; så 
er det jo klart, at mange, som elsker 
smykker som ornament, har svært ved 
at forholde sig til en sådan position.” 
At Karen Pontoppidans egne smykker 
ikke bekymrer sig om at pynte og be-
hage, kan indimellem føre til, at folk 
tror, det er fordi, hun ’ikke kan bedre’, 

men som hun smilende konstaterer, 
så er det at blive undervurderet ikke 
en dårlig position at have. Karen Pon- 
toppidan efterlyste i interviews i 2014 
og 2016 den interesse for identitets-
spørgsmål og usynlige magtstrukturer, 
som i dag findes både i klasselokaler-
ne og i avisspalterne: 

“Når jeg for seks år siden brugte ord 
som 'gender', var der blanke ansigter, 
og så måtte jeg forklare. Naturligt nok, 
vi er internationale, og det er ikke alle 
kulturer, der har den diskussion. Men 
der kom et tidspunkt, hvor de stude-
rende begyndte at stille spørgsmål til 
emnet, og i dag oplever jeg, at vi alle 
bruger disse begreber som del af en 
samtale, der ikke skal forklares mere.” 

Også i Danmark vokser det fælles ord-
forråd til at kunne rumme flere iden-
titeter og erfaringer, men ikke uden 
besvær. Så hvordan holder man sam-
talen åben, når tiden også dikterer en 
bevidsthed om, at nogle stemmer er 
blevet hørt så rigeligt? Hvordan prak-
tiserer man en samtale om usynlige 
magtstrukturer fra et magtfuldt sted?

“Det er en del af vores samtale, at jeg 
sidder i en magtposition, og at de stu-
derende også skal være kritiske over 

for min position. Der er ingen tabuer 
om magtstrukturerne her, derfor be-
høver de studerende ikke lukke mig 
ude. Det betyder ikke, at det er nemt 
at modsige mig, selvfølgelig er det 
ikke det.” 

Karen Pontoppidans ‘Gender Bells’ 
tematiserer, hvordan omgivelserne 
ser og hører os som den sociale 
krop og stemme, vi er. 'KNELL#1', 
2016, i sølv og jern. Foto: Karen 
Pontoppidan.



Samtalen på Afdeling for Smykke-
kunst i München handler om magts-
trukturer fra professorens første 
møde med de nye studerende, hvor 
de opfordres til at stille spørgsmål 
til det, hun gør, og hvorfor hun gør 
det. Den transparens, mener hun, 
har været med til at skabe den tillid, 
der er til stede mellem studeren-
de og undervisere på akademiet. De 
studerende er oftest teknisk velfun-
derede, for eksempel som guldsme-
de, og dertil erfarne kunstnere med 
en bachelor eller en mastergrad bag 
sig, før de bliver optaget til yderli-
gere tre til seks års overbygning. På 
akademiet skærper de deres kunst-
neriske tænkning og praksis gennem 
samtaler, samarbejder og refleksion 
sammen med lærerkollegiets kræfter 
og deres medstuderende, og de kan 
desuden trække på et fagligt netværk 
og det ypperlige kunstbibliotek på 
akademiet. Dertil kommer naturligvis 
timerne i værkstedet, som Karen Pon- 
toppidan bemærker, alene ved at være 
huslejefrit giver dem frihed til at foku-
sere på udviklingen af et kunstnerisk 
bidrag af betydning for samfundet. 
Når Karen Pontoppidan skal sætte 
ord på, hvordan smykkekunsten spil-
ler en rolle i kulturen i dag, begynder 
hun med forhistorien:

“Et aha-øjeblik for mig var, da jeg 
begyndte at læse, hvad antropo-
loger har skrevet om smykker. At 
smykker har eksisteret i 100.000 år, 
og at mange antropologer vælger 
at datere den ældste menneskelige  
civilisation ud fra det ældste smyk-
ke. For nogle år siden blev vores  
civilisation pludseligt 40.000 år ældre, 
fordi der blev fundet et endnu ældre 
smykke. Da jeg læste om begrundel-
sen, var det, som om noget plud- 
seligt faldt på plads i mit hoved.”
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'HOW TO GET THIN QUICK' af  
Marie-Louise Kristensen, 2014. 
Broche i sølv, milliput og cernit.  
Foto: Dorte Krogh.

Modsatte side: 'Verlängert Fünf' af  
Camilla Prasch, 2005. Ringen, der  
og-så kan bæres som halssmykke, er 
sammensat af silikonecirkler, samlet 
med nylontråd og tryklåse. Del af  
Statens Kunstfonds Smykkesamling. 
Foto: Iben Kaufmann og Kolding  
Museum. 



Smykkerne anses som bevis for, at der 
inden for et samfund fandtes forskelli-
ge roller eller positioner, som man ud-
trykte i måden, man viste sig frem på 
– på alle niveauer i samfundet. 

“Jeg mener, det er nøjagtigt det sam-
me i dag. Jeg har fundet eksempler på 
smykker gennem hele historien, der 
handler om at markere en position 
i forhold til et samfund, som for ek-
sempel den måde suffragetterne eller 
punkerne brugte smykker. Den rolle, 
smykkerne spiller for os i vores sam-
fund, er at være et hjælpemiddel til at 
kommunikere, hvem er hvem.”

Når smykkekunstnere skaber andre 
muligheder for at udtrykke sig end via 
det, man sædvanligvis køber og forstår 
som smykker, så handler det ifølge Ka-

ren Pontoppidan om, hvor vores sam-
fund er på vej hen: 

“Hvad er det, som ikke kan blive ud-
trykt med det, der findes allerede? 
Hvad er det for behov, vi har som 
mennesker? Hvad har vi overset? Hvil-
ken diskussion har vi ikke fået ordent-
ligt hul på? Hvad vil vi ikke tale om, el-
ler hvad vil vi meget gerne markere om 
os selv? Samtidens smykkekunst er et 
tilbud om at indtage en mere individu-
el position inden for et samfund, men 
det er også et tilbud om at forstå; hvad 
er det egentlig, det her samfund skal 
have fat i?”

I 2019 kuraterede Karen Pontoppidan 
på invitation fra Die Neue Sammlung i 
München en stor udstilling med sam-
tidssmykkekunst, som hun koncep-
tualiserede og designede med titlen 
'Schmuckismus'. I udstillingen viste hun 
med 100 smykker af forskellige kunst-
nere fra de seneste 15 år, hvordan hun 
ser samtidssmykkekunst som en mu-
lighed for at engagere sig i en kritisk 
diskurs om samfundsrelevante emner. 
I det tilhørende katalog argumenterer 
hun for, at smykker fortsat har en stor 
betydning for den vestlige kultur, og at 
deres potentiale som formidler og kri-
tiker af sociale værdier er vigtigere end 

nogensinde. Netop diskrepansen mel-
lem den gængse opfattelse af smykker 
som trivielle og pyntelige gør smykker 
til et enestående medium til at formu-
lere kritiske spørgsmål:

”I de senere år har der været tegn på 
en udvidet tilgang til smykker. For den 
aktuelle generation af kunstnere har 
smykker i mange tilfælde frigjort sig fra 
selvrefleksion og bruges i stedet som 
et instrument til social refleksion. Em-
ner som økologi, forbrugersamfundet 
og feminismer kommer direkte til ud-
tryk gennem smykkemediet, ligesom 
mere individuelle, men ikke mindre 
relevante emner, såsom spørgsmål om 
identitetsdannelse eller betingelserne 
for at være menneske i det 21. århund-
rede”.1

I LT T I L F O RTÆ L L I N G E R N E
I Karen Pontoppidans klasse på kunst-
akademiet i München deltager den 
danske smykkekunstner Marie-Louise 
Kristensen som første stipendiat i et 
nyt samarbejde mellem Statens Kunst-
fond og det tyske kunstakademi. Hun 
fortæller, at hendes narrative smykker, 
der kan antage form af raketter, sva-
ner og graffitimalet byinventar, har rod 
i den kulturhistoriske smykketradition, 
hun blev introduceret til under sin ud-

dannelse på Institut for Ædelmetal i 
København mellem 2000 og 2004: 

“Der ligger for mig en dyb, dyb fasci-
nation af smykkets fortælling og smyk-
kets væren. Den tradition ligger som et 
fundament under mit arbejde.”

Hun beskriver sit vokabular som smyk-
kekunstner som en stor mixerpult af 
forskellige virkemidler og inspirations-
kilder, hvor hun kan skrue op og ned 
på volumen på de forskellige knapper. 
Her ligger smykkernes årtusindgamle 
kulturhistorie som en basgang under-
neden:

“Det er jo lige præcis det, der gør smyk-
ker til smykker. Den kulturhistorie, der 
ligger bag, og de betydningslag, de har 
for mennesker.”

Marie-Louise Kristensens smykker er 
arbejdskrævende unika, der kun er 
blevet mere tidskrævende, som hen-
des smykker har fået en mere og mere 
historiefortællende og samfundsana-
lyserende karakter. Og lige så besvær-
ligt det er at skabe smykkerne, lige så 
besværlige kan de være at bære: 

“Man kan selvfølgelig sige, at jeg er 
ude på et overdrev, hvor det hele er 

”Samtidens smykker
er samfundskritiske
– ja, i dobbelt forstand. 
For gennem smykke-
mediet kan kunstnere 
stille kritiske spørgsmål 
til selvforståelser og 
selvfølgeligheder i  
vores samfund.”

113112
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lidt for stort, og man kan heller ikke 
vaske op med mine smykker på, og 
man skal også tage sig sammen, når 
man skal have jakken på ... Der følger 
nogle besværligheder med, og man 
skal have lyst til at kommunikere. Det 
er jo basalt set det, vi gør, når vi bærer 
smykker; vi sender ordløse signaler til 
hinanden.”

Signalerne samler sig i Marie-Louise 
Kristensens værker på en måde, så 
smykkerne bliver narrative. De kan 
materialisere en hændelse, have sin 
egen lille personlighed eller vise en 
bid af en fortælling, som bæreren eller 
beskueren kan digte videre på, uden 
kunstneren dog har bæreren i tanker-
ne undervejs som målgruppe for et 
bestemt udsagn: 

“Jeg arbejder med at bevare et åbent 
rum. Jeg er interesseret i at kommu-
nikere og ikke bare diktere. Det er et 
element, jeg holder meget af. Jeg ef-
terlader noget åbent, så det giver be-
skueren plads til selv at tage over, for 
hvis jeg fylder det hele ud, er der jo 
ikke noget ilt tilbage.”

N O R D I S K  F L E R ST E M M I G H E D 
Med inspiration fra blandt andet Sta-
tens Kunstfonds Smykkesamling i 

Danmark og dens tilknyttede låneord-
ning har den svenske kunsthistoriker 
Love Jönsson, der siden 2018 har væ-
ret museumschef på Rian Designmu-
seum i Falkenberg, Sverige, etableret 
Smyckoteket – en international sam-
ling af samtidssmykkekunst, der kan 
lånes og bruges af alle interesserede.
Love Jönssons initiativ til Smyckote-
ket er motiveret af mindst tre grunde: 
For det første har han gennem sit vir-
ke som kritiker og kurator observeret 
kunstnernes glæde ved at se deres 
smykker båret i det offentlige rum, 
som i dag selvfølgelig også inklude-
rer de sociale medier. For det andet 
er Love Jönsson også bevidst om, at 
smykkekunstverdenen, som andre 
subkulturer, er en lille og elitistisk ver-
den; og vil man købe et smykke, er det 
for en almindelig lønmodtager ganske 
dyrt: 

“Så jeg har længe været interesseret 
i at finde en model for at tilgængelig-
gøre smykkekunst, ikke kun gennem 
udstillinger, hvor man kan se smyk-
kerne, men også ved, at man bærer 
smykkerne.” 

For det tredje er Smyckoteket bå-
ret af det, Love Jönsson kalder “en 
egentlig ganske traditionel kulturpoli-

tisk idé om, at den mest avancerede 
kunst skal gøres tilgængelig for alle.”

Det er selve brugen af smykker, som 
Rian Designmuseum vil undersøge 

Den svenske smykkekunstner Åsa 
Elmstams forbrugerkritiske kæde 
'Things 20’ i form af en oversize  
indkøbskurv i forgyldt messing.  
Foto: Rian Designmuseum, Sverige.
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Lennerhov ‘kendt fra TV'. Så da Rian 
Designmuseum havde købt kunstner 
og aktivist Åsa Elmstams forbrugss-
kritiske halskæde, kom idéen op på 
museet: 

“Tænk, hvis vi kunne få Boris til at bære 
det her! Vi synes, det kunne være in-
teressant, hvis Boris, som jo virkelig 
repræsenterer forbrugersamfundet i 
Sverige, ville bære det til fotografiet.” 

Love Jönsson tog kontakt og fortalte 
Boris Lennerhov om både idéen bag 
fotoet og den kunstneriske intention 
bag halskæden, og han sagde straks ja. 
Han elsker indkøbskurve og er omgi-
vet af dem hele dagen, som han for-
klarede Jönsson. Og han bekymrede 
sig tilmed slet ikke om det konsump- 
tionskritiske perspektiv i projektet. Fo-
tografiet af Lennerhov bliver dermed 
en fremkaldelse af den betydnings- 
transformation, der foregår i brugs- 
situationen, som har Smyckotekets og 
Love Jönssons særlige interesse: 

“Kunstneren kan have hvilke som 
helst intentioner, og når smykket så 
kommer ud at cirkulere i det offentlige 
rum, kan det bæres med helt andre in-
tentioner. Og fotografiet her illustrerer 
virkelig det forhold.”

Museumschefen har også personligt 
gode erfaringer med at være bærer af 
smykkekunst: 

“Ved at bære et smykke gør man sig 
tilgængelig for folk, for deres kommen-
tarer og reaktioner. Det har været fint 
og interessant for mig på den måde at 
få kontakt med fremmede på en helt 
anden måde, både til fester, i profes-
sionelle sammenhænge og for eksem-
pel under en flyvetur, hvor jeg bar en 
broche med teksten ”I am human” af 
Auli Laitinen. En stewardesse spurgte: 
‘Hvad betyder den der?', og jeg forkla-
rede, at en kunstner havde lavet den, 
og at den kunne læses sådan, at vi alle 
er ligeværdige. Lidt efter kom hun til-
bage til mit sæde og hviskede til mig ‘I 
am an alien!’”

Opmærksomheden kan man som 
smykkebærer udnytte aktivistisk eller 
politisk, men i Love Jönssons eget til-
fælde fungerer smykkerne mere som 
en åben invitation end en lukket pro-
vokation: 

“Min egen bevæggrund for at bære 
smykker har ikke været, at jeg ville på-
virke eller påvise noget. Det er mere, 
fordi jeg synes, det er ‘roligt’, som 
man siger på svensk – joyful eller inte-

med Smyckoteket, hvorfor samlingens 
smykker fra starten er fotograferet på 
modeller. Alle modeller kommer fra 
Falkenberg, nogle er museets medar-
bejdere, nogle er stamgæster, andre 
venner og bekendte, mens nogle få 
er inviterede, som den mandlige mo-

del, der bærer Åsa Elmstams halskæ-
de med en stor forgyldt indkøbskurv. 
Love Jönsson fortæller, at modellen, 
Boris Lennerhov, er administrerende 
direktør for det største varehus i Sve-
rige: 

“Det er gigantisk! Du kan slet ikke 
forestille dig, hvor stort det er. Og folk 
drager dertil fra hele landet, fordi det 
er så billigt.” 

Gennem docu-soapen, 'Ullared' om 
varehuset Gekås, som ligger i Ulla-
red i Falkenberg kommune, blev Boris 

'Ingen vidste, hvornår det ville ske #1' af 
Malene Kastalje, 2015. Ringen er lavet 
af blandt andet silikone, og den klæber 
sig til fingeren som en gevækst, smuk og 
frastødende på samme tid. Del af Sta-
tens Kunstfonds Smykkesamling. Foto: 
Iben Kaufmann og Museum Kolding.
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K I L D E Rressant. Det giver noget tilbage, sær-
ligt i sociale situationer. Det er vældigt 
taknemmeligt at have noget på, som 
stikker lidt ud. Fordi det bliver en åb-
ning for folk at komme hen og spørge: 
‘Hvad er det der?’. Det har også væ-
ret en baggrund for, at jeg ville starte 
Smyckoteket, at jeg selv har så mange 
positive oplevelser med at bære den-
ne type smykker. Det vil jeg gerne, at 
flere kan få mulighed for at prøve.”  

S M Y K K E R , D E R  I K K E  PY N T E R 
De tre samtaler om smykker fra pro-
fessorens, kunstnerens og formid-
lerens perspektiv vidner om, at når 
samtidens smykker ikke pynter eller 
er besværlige at bære, er det ikke et 
udtryk for, at smykkerne eller smyk-
kekunstnerne vil lukke sig om sig selv. 
Uvilligheden til at pynte er derimod 
en invitation til samtale og refleksion. 
Samtidens smykker er samfundskriti-
ske – ja, i dobbelt forstand. For gen-
nem smykkemediet kan kunstnere 
stille kritiske spørgsmål til selvforstå-
elser og selvfølgeligheder i vores sam-
fund. Et smykke, der ikke kan bæres på 
grund af strålingsfare, virker natur- el-
ler snarere kulturstridigt, og det emo-
tionelle og praktiske benspænd gør 
det abstrakte begreb ’den antropocæ-
ne tidsalder’ ubehageligt nærværende. 

Smykker er også samfundskritiske i 
betydningen akut nødvendige, idet 
alle veje til åben og fordomsfri sam-
tale er afgørende for at løse de globa-
le og lokale udfordringer, verden står 
over for netop nu. I dag, hvor klima, 
identitet og magtstrukturer er til kon-
stant forhandling globalt mellem ver-
dens ledere og i LokalBrugsen mellem 
personlige pronominer og pindis, er 
det ikke for meget at sige, at klodens 
og den sociale sammenhængskraft 
er afhængig af samtalen. Den kunst, 
der kan forbinde mennesker og sætte 
samtaler i gang, er på den baggrund 
lige så potent som den radioaktive 
manifestation.

I antropologisk forstand er vores evne 
til at kommunikere gennem symbol-
gjorte materialer det, der gør os til 
mennesker, og en forudsætning for en 
kultur. Koden til det humane ligger så 
at sige i det materielle. Så jo bedre vil-
kår specialiseret uddannelse, kunst-
nerisk produktion og eksperimente-
rende formidling har for at udvikle og 
forædle materielle udtryk og vores al-
lesammens materielle læsefærdighed, 
desto bedre kan vi forstå os selv og 
hinanden og den kultur, vi skaber.
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Ole Jensen, keramiker og designer

Det her er godt 
tænkt. Fyldt med  
tradition. Fyldt med 
nutidig relevans."

"



A F O L E  J E N S E N

TAV S  V I D E N ,  
S O M 
I K K E  L Æ N G E R E  
E R  TAV S

Margrethe Odgaard, 'Untitled' (780 g)’, 2020. 100% silkeorganza, 
digitaltryk, 40 x 105 cm. Fra udstillingen ‘Think, Dream, Imagine, 
Colours’ på Willumsens Museum, 2020. Foto: David Stjernholm.



A F O L E  J E N S E N

Et almindeligt og kendt eksempel på 
tavs viden er det at cykle. Selv for 
den, der har lært det og cykler så let 
som ingenting, er det så godt som 
umuligt at forklare det til en anden el-
ler skrive en manual til, hvordan man 
gør. Det må prøves og øves, indtil man 
kan – og ofte med lidt støtte og hjælp. 
I nærværende sammenhæng, hvor vi 
taler om kunsthåndværk og design, 
er tavs viden vel den erfaring og kun-
nen, som lagres i kroppen og hjernen 
ved praktisk og håndværksmæssigt 
arbejde, og som også typisk er svær 
at forklare og skrive om. Tænk, hvor 
fantastisk det kan være at sidde ved 
en drejeskive og nyde lerets iboen-
de egenskaber, håndens færdigheder 
og opdage, hvordan der i symbiosen 
opstår enestående former og udtryk. 

Her er det fristende at gøre håndværk 
og materialebeherskelse til en kvalitet 
i sig selv – og om sig selv. 

At bringe håndværk og tavs viden til 
torvs er både relevant og ’farligt’. Re-
levant, fordi vi har fået øjnene op for, 
hvor attråværdigt materialekendskab 
og håndværk er, og hvor store sanseli-
ge kvaliteter det rummer. Farligt, fordi 
det ligger snublende nært at forherlige 
og ophøje det til en viden, som netop 
ikke kan beskrives, men kun opleves 
og sanses. Som noget enestående 
og nærmest guddommeligt, der ud-
springer fra skaberens åndfulde be-
herskelse af materialernes iboende 
og uudsigelige dybder. Kunne vi dog 
bare få del i en flig af denne fanta-
stiske skabers evner og talent! Faren 

er, at vi kommer til at dyrke og værne 
om tavs viden som noget uforklarligt 
og hemmelighedsfuldt. Og det dur jo 
ikke i et videnssamfund. Nogle fær-
digheder skal læres og øves, andre 
indsigter skal man eksperimentere sig 
frem til, og resten må man få fortalt 
eller læse sig til. Alt andet vil bunde i 
spiritualitet eller næsegrus beundring. 

Som keramiker med en uvurderlig god 
uddannelse fra Kunsthåndværkersko-
len i Kolding i 1985 er det svært ikke at 
blive en smule rørstrømsk og taknem-
melig for lige præcis dén uddannelse. 
Det var i Schlüter-regeringens ødsle 
år med næsten lige så mange faste og 
gæstelærere som drejeskiver og stu-
derende – og med ler- og gipsværk-
steder som på en mindre porcelæns-
fabrik. Der var virkelig mulighed for 
at lære og øve de håndværksmæssige 
discipliner på højt niveau. Når jeg al-
tid har været glad for min uddannelse 
som keramiker og kunsthåndværker, 
er det ved nærmere eftertanke nok 
alligevel, fordi det ikke var en mester-
læreuddannelse udi keramisk perfek-
tion og ekvilibrisme, men en uddan-
nelse i at sætte håndværket fri. Fri til 
at forsøge sig frem. Fri til at opdage. 
Fri til at skabe nye former og udtryk. 
Og her var de mange undervisere med 

deres erfaringer og indsigter vigtigere 
end noget andet. Til at lære at se, til 
at lære at udtrykke sig – i både tale 
og stof – og til at lære at problema-
tisere og undres, alt sammen uden 
nogen absolut facitliste for rigtigt og 
forkert. Som kunsthåndværker og 
designer hviler du aldrig i dit hånd-
værk eller akkumulerede viden. Du 
er på en konstant rejse i at udfordre, 
udvide og opdage nye muligheder. 

Hvorfor er kunsthåndværk blevet så 
attråværdigt og ophøjet til noget eks-
traordinært dyrebart? Hvorfor skal 
man på Alchemist eller Noma for at få 
en exceptionel madoplevelse? Hvor-
for skal alle produkter ledsages af 
beskrivende ’storytelling’? Forment-
lig fordi vi som sansende mennesker 
havde nået et absolut lavpunkt i vores 
forhold til de ting, vi omgav os med, og 
derfor har vi måtte starte forfra med 
en overordentlig dyr lære om, hvad 
ting består af, hvordan de er lavet, og 
hvor de kommer fra.

Men hvad med de knap så rige eller 
dem, som ikke har lyst eller behov 
for at læse lange, kloge tekster? I slip-
strømmen er der også nye forventnin-
ger til ting. Det er fantastisk, at kunst-
håndværk og håndværk har fået ny 
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Keramiker og designer Ole Jensen forholder sig 
til det mytologiske begreb ’tavs viden’ og hilser en 
fremtid velkommen, hvor det tavse og det formule-
rede forener sig ligeværdigt for at blive til vedkom-
mende, relevant og nytænkende design og kunst-
håndværk.
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relevans og status. Det er fantastisk, 
at man kan købe tæpper og keramik 
og møbler i materialer, udvundet af 
lokale forekomster. Kende og vide, at 
det er håndlavet og tappet sammen på 
bedste manér. At man kan købe græs-
mælk og så godt som hjemmepresset 
æblejuice. Spise æg, fisk og brød med 
god samvittighed. At det igen er blevet 
attraktivt at slå sig ned på landet og 
mærke naturen i alt, man omgiver sig 
med. Så tak til både Noma, hipsterne 
og bonderøven. Når man har fået for 
mange tomme kalorier, er det befrien-
de at genopdage den gode fornem-
melse af det enkle og gennemskuelige. 
Midt i en tid, hvor vores individuelt fri-
hedssøgende, kollektive overforbrug 
og bekymringer for fremtiden har sat 
en altoverskyggende dagsorden, giver 
det håb, når man ser, at omhyggelig-
hed, langsomhed, ja, måske ligefrem 
askese er på vej til at åbenbare og 
overbevise os om, hvad kvalitativ livs-
førelse er.

I ufatteligt mange år gik kunsthåndvær-
kere og designere og følte sig mindre 
værdsatte og værdifulde end arkitek-
ter, akademikere og andre intellektu-
elle. Der var heller ikke rigtig nogen 
efterspørgsel på kunsthåndværk. Man 
så det vel nærmest som en uddøende 

praksis og som en fremtidsløs måde at 
fremstille ting på. Og der var kun jobs 
til ganske få designerne. Det, beslutte-
de vi (vi, for ikke at udpege skyldige), 
skulle have en ende sidst i 1990’erne: 
Alle de traditionelle kunsthåndværk- 
og designuddannelser skulle akademi-
seres og intellektualiseres. På mange 
måder var det en underlig opbrudstid 
med tvivl på egen styrke. Ting skulle 
tænkes og ellers bare laves et eller an-
det sted og gerne billigst muligt – så-
dan i grove træk. Med den konsekvens 
at typisk materialebaserede fag som 
keramik og tekstil blev nedprioriteret, 
og de tilknyttede værksteder nedska-
leret. Her blev vi bare alle sammen så 
frygtelig snydt! For ganske få år efter – 
og ingen kunne vel have forudset med 
hvilken styrke – fik kunsthåndværk og 
alt det håndværksfremstillede en gen-
opstandelse, tiltrækningskraft og at-
traktion hos både studerende og pub-
likum uden sidestykke i nyere tid. Og 
som på mange måder degraderede og 
mistænkeliggjorde industrielt design 
til en ikke-lødig og uigennemskuelig 
massevare. Og hvad kan vi så lære af 
det? De nære ting, det man sanser og 
føler, betød åbenbart meget mere, end 
vi troede. De massefremstillede fornø-
denheder – det industrielle design – vil 
der i mange hundrede år stadig være 

brug for og i fremtiden i meget mere 
gennemskuelige og menneskelige kva-
liteter. I vildfarelsen om, at håndværk 
og materialeforståelse skulle nedprio-
riteres, ligger der til gengæld et stort og 
spændende reparationsarbejde for-
ude, og mon ikke der ligefrem vil være 
et både politisk og folkeligt krav om, at 
den del står foran en udbygning og en 
ny forankring på kunsthåndværk- og 
designuddannelserne?

Det er sjældent en farbar vej at begræ-
de det tabte, og derfor er det ikke sik-
kert, at fremtidens uddannelser igen 
skal ekviperes med endeløse rækker 
af væve, drejeskiver og høvlebænke. 
Nogle skal der være, for de teknikker 
og de håndværk, der har demonstre-
ret at tjene mennesker i årtusinder, 
kan selvfølgelig ikke bare smides væk 
i en respektløs tro på, at vi altid op-
finder verden helt forfra. Den ’remin-
der’ er vist gået op for de fleste. Men 
måske der også skal være svampe- og 
plantelaboratorier – og værksteder for 
selvgroende materialer? Eller geolo-
giske jordværksteder? Muligvis også 
selvstændige værksteder for genbrug 
og recirkulering? Eller store rumlige 
farve- og sanselaboratorier? Kunst-
håndværk og design er lige nu i den 
gunstige situation som uddannelse, 

fag og kunstart, at vi ud over indadtil 
at være blevet akademiseret og intel-
lektualiseret også oplever, at der er 
en udefrakommende efterspørgsel, ja, 
et nærmest grænseløst behov for at 
’mærke’ og kende sandheden i de ting 
og materialer, vi omgiver os med. Det 
må kunne danne nye visioner.

Man behøver ikke at være professor, 
rektor eller undervisningsansvarlig 
for at forstå, at det er lettere at tale 
for kunsthåndværk og designs rele-
vans ved forhandlingsbordet overfor 
bevilgende myndigheder, hvis der ar-
gumenteres for, at det kan skabe for-
bedringer, løsninger og arbejdspladser, 
end hvis der argumenteres for, at det 
kan skabe skønhed og undren. Derfor 
fylder ansvarlighed, problemløsning 
og samfundsrelevans også meget i 
uddannelsernes måde at agitere og 
retfærdiggøre sig selv på. Når de be-
vilgende er gået fra mødet, er danske 
kunsthåndværkere og designere og de 
respektive uddannelser heldigvis sta-
digvæk funderet i og selvbevidste om, 
at problemløsning og ansvarlighed og 
skønhed og undren ikke er modsæt-
ninger, men netop nødvendige og uad-
skillelige i bestræbelserne på at give 
ting attraktiv kvalitet. At formulere et 
problem kan være ligeså ædelt som at 



løse det; at formgive et taktilt objekt 
med bløde værdier ligeså vigtigt som 
at lave en funktionel og brugbar ting. 
Og alt dette rummer en god kunst-
håndværker- og designuddannelse. 
Nogle gange kommer det til udtryk i 
radikale og separerede udtryk. Andre 
gange inkorporeres det i ét og samme 
produkt. Når jeg lige nu ser og san-
ser afgangsudstillinger fra de danske 
kunsthåndværk- og designuddannel-
ser eller har praktikanter, så fornem-
mer jeg en bevidsthed om, at hånd-
værkskunnen og materialeforståelse 
ikke længere er et mål i sig selv, men 
tværtimod en forståelse for, at det er 
midler til at nå endnu større mål. Ja, 
måske ligefrem til at redde verden.

Hvis man ser på, hvad en keramiker 
som A N N E  TO P H Ø J  har bedrevet i snart 
utallige år, så giver hendes praksis 
indtryk af, at det ene keramiske eks-
periment har afløst det andet. Model-
lering, hånddrejning, centrifugerede 
støbninger i gipsforme, ekstruderede 
objekter og ikke mindst et utal af raf-
finerede glasureksperimenter er det 
blevet til. Hun begynder gerne på en 
frisk. Andre gange tager hun gamle 
forsøg op og eksperimenterer videre. 
Det hober sig op på hylderne i nær-
mest én uendelighed. Det er som om, 

at alle tingene bliver lavet uden strate-
giske bagtanker, uden moralsk løftede 
pegefingre og alene ud fra en lyst til at 
se, hvad et materiale og en teknik kan 
fremkomme med af udtryk.

Anne Tophøj er til trods for en yderst 
sparsom digital hjemmeside med blot 
navn, kontaktadresse og et enkelt bil-
lede heldigvis ikke overset. Hun har 
deltaget i og lavet rigtig mange ud-
stillinger, modtaget et utal af priser og 
hæder og ikke mindst været undervi-
ser i mange år på den keramiske afde-
ling på Danmarks Designskole, senere 
KADK og nu Det Kongelige Akademi. 
Anne Tophøjs virke er lærerigt, og 
hendes værker lærerige eksempler på, 
hvordan tavs viden og erfaring kan 
genereres videre til kommende gene-
rationer. Ikke i form af en mesterlæ-
retilgang, ikke i form af exceptionelle 
og kostbare værker, men alene ud fra 
en oprigtig interesse for materialer-
nes uendelige og endnu ikke åbenba-
rede muligheder. Anne Tophøj er en 
keramisk forsker, der – konkret som 
indirekte – former og udvider vores 
forståelse for form, materialitet og 
proces.

A K I KO  K E N  M A D E består af møbelsned-
kerne Akiko Kuwahata og Ken Winther. 
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Akiko Ken Mades 'Kvartet' er et  
salonmøbel i glas og ask, skabt til 
Snedkernes Efterårsudstilling 2021.  
83 x 47,5 x 47,5 cm. Foto: Ole Akhøj.



Som sådan repræsenterer de den del 
af kunsthåndværket, hvor der faktuelt 
er en håndværksuddannelse bag med 
øvede og tillærte tekniske færdighe-
der. Når Kuwahata og Winther her ind-
skrives som kunsthåndværkere og de-
signere og ikke ’bare’ håndværkere, er 
det fordi, de ikke hviler i deres hånd-
værk, men konstant og bevidst ud-
fordrer deres faglighed. Med et både 
japansk og dansk mindset i bagagen 
fremstiller de brugskunst af en sjælden 
høj, håndværksmæssig kvalitet. Fra det 
simpleste skærebræt til det konstruk-
tivt komplekse møbel. Med teknisk 
overskud og præcision, og en særlig 
bevidsthed om materialernes iboen-
de kvaliteter, fremstår deres brugsting 
som ekvilibristisk minimalisme. Intet er 
overladt til tilfældighederne. Savskær, 
årene i træet, overlapninger og limnin-
ger spiller med i det endelige udtryk. 
Det er kunsthåndværk på et højt kul-
tiveret niveau, og deres brugskunst 
optræder med ligeså stor autoritet på 
dyre restauranter og eksklusive galle-
rier som på folkelige kunsthåndvær-

kermarkeder. Tingene udstråler sim-
pelthen, at det her er godt lavet. Det 
her er godt tænkt. Fyldt med tradition. 
Fyldt med nutidig relevans.

For snart mange år siden lavede  
keramiker M O RT E N L Ø B N E R E S P E R S E N 
en bemærkelsesværdig udstilling i det 
hedengangne udstillingssted for ke-
ramik Galleri Nørby. På invitationen 
var der et billede af en beholder med 
glasur, som til forveksling kunne lig-
ne en lillebitte genstand fra et muse-
um. Umiddelbart mindede det om et 
nærbillede af en japansk sake- eller 
teskål, men på udstillingen viste det 
sig dog, at beholderne var megasto-
re – som overdimensionerede kar 
med tyktflydende og kraterlignende 
glasurer (nogle gange er det nødven-
digt at forstørre og overdrive for at 
skærpe forståelsen og få taletid). De 
keramiske værker på udstillingen blev 
en øjenåbner for, at en beholder i ke-
ramik ikke bare er nøgtern ler, form og 
glasur, men i sin fysiske væren kan ud-
trykke og ’rumme’ så uendeligt meget 
mere. Det ved vi egentlig godt. Nogle 
gange skal man bare gøres utvetydigt 
opmærksom på det for ikke at miste 
sine dyrebare taktile sanser. Og her 
har Espersens indsats været ganske 
betydningsfuld. 

Morten Løbner Espersens 
'Magma #2144', 2018. Stentøj og 
glasur, 110 x 70 cm. Lavet på 
Tommerup Ceramic Workcenter. 
Foto: Jes Larsen.
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”Midt i en tid, hvor vores individuelt 
frihedssøgende, kollektive overforbrug 
og bekymringer for fremtiden har sat en 
altoverskyggende dagsorden, giver det 
håb, når man ser, at omhyggelighed, lang-
somhed, ja, måske ligefrem askese er på 
vej til at åbenbare og overbevise os om, 
hvad kvalitativ livsførelse er.”
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Morten Løbner Espersens keramik 
er unik i enhver forstand. Den er la-
vet af menneskehænder og har ofte 
gennemgået utallige brændinger for 
at opnå sit endelige udtryk. Med den 
urgamle krukke som baggrund og det 
urgamle ler som materiale bekender 
han sig til at være en del af en ligeså 
urgammel tradition. Samtidig synes 
hans keramik at udstråle en end-
nu større bevidsthed om, at den skal 
virke i nutiden. Formernes og glasu-
rernes intensitet, underspillede så-
vel som ekspressive, henvender sig 
så direkte til publikum, at værkerne 
nærmest opleves som universelle 
øjeblikke. Fordi den moderne verden 
er fuld af informationer og sanse- 
indtryk, opstår der naturlige behov for 
at skabe separation til fordybelse. Den 
rolle udfylder Morten Løbner Esper-
sens keramik.

A ST R I D  K R O G H er væver og tekstil-
designer fra Danmarks Designskole, 
og hun forsømmer aldrig muligheden 
for at fortælle, at hun er rundet af en 
håndværksmæssig uddannelse i en 
tekstil tradition. Modsat lægger hun 
heller aldrig skjul på, at hver gang hun 
går i gang med en ny opgave, har hun 
en ambition og et håb om, at proces-
sen resulterer i en udvidelse, ja, måske 

ligefrem bryder med traditionen. På 
dialektisk vis ved hun, at for at nå der-
til er kendskab til materialer, teknikker 
og tradition forudsætningen. Eller sagt 
på en anden måde: Hvis man gerne vil 
udvide, bryde og få nye indsigter, er 
det pinedød nødvendigt at have no-
get at udvide fra og bryde med. Astrid 
Kroghs udvidelse af den tekstile tradi-
tion sker typisk via hendes bevidste 
anvendelse af højteknologiske materi-
aler. Med lysende neon har hun brode-
ret overdimensionerede ornamenter. 
Med optiske fibre har hun vævet in-
citerende, transparente tekstiler. Med 
dioder har hun skabt uforudsigelige,  
universelle mønstre, og hårdt alumi-
nium hamrer hun til levende og foran-
derligt spejlende overflader. Hun har 
gjort det til sit speciale, i stor skala, at 
transformere håndværk og tradition til 
nye og uventede udtryk. Astrid Krogh 
vil virkelig noget nyt og stort med sit 
fag og håndværk.

Astrid Kroghs tekstile tilgang og måde 
at arbejde på har i særlig grad mani-

Astrid Kroghs ’Cloud Illusions /  
Nykøbing’, 2015. Perforeret og præ-
get aluminium, 3 x 12 m. Udsmykning 
på Nykøbing Katedralskole. Foto: 
Torben Eskerod.
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festeret sig i større rumlige værker og 
stedspecifikke installationer. I fælles-
rum, hvor mennesker typisk kommer 
og mødes af helt andre og påtræn-
gende grunde end med et bevidst valg 
om at opsøge kunsten. Det kan være 
på skoler, gymnasier og i offentlige 
ministerier. På hospitaler eller i kirker, 
når livet trænger sig på fra uventet og 
ukontrollabel side. I sammenhænge, 
hvor sanseapparatet typisk ikke er for-
udindstillet eller har overskuddet til at 
modtage kunsten i form af et isoleret 
billede eller i form af en defineret ting. 
Netop her træder Astrids Kroghs stor-
skala-kunsthåndværk i karakter. Vær-
kerne favner rummet og menneskerne 
deri. Der gives plads til at undres uden 
at skulle forstå. Der gives plads til at fa-
scineres og forføres uden at føle skam 
og skyld. Der gives plads til at længes 
uden en præcis definition af hvad. 
Astrid Krogh er i den grad bevidst om, 
at hendes skaben er bygget på tradi- 
tion og fællesnævnere, og netop derfor 
er hun i stand til at videregive det på 
abstrakt og atmosfærisk vis.  

Farve er lys. Uhåndgribeligt som ma-
teriale, ret ubegribeligt som viden og 
håndværk og uendeligt komplekst i 
forhold til rum og form. Farve er ofte 
det element, der på forsimplet vis 

sættes på en ting med afsæt i enten 
smag og behag eller tidens hersken-
de stil. Det er jo ikke godt nok, og 
det har tekstildesigner M A R G R E T H E  
O D G A A R D heldigvis ændret på. På 
’Mindcraft’-udstillingen i 2010 i Mi-
lano viste Odgaard en simpel fol-
det dug med udflydende farver fra 
folderne, som ja, netop er et typisk 
kendetegn ved en foldet dug. Dugen 
fremstod som en lille separeret for-
tælling om farve, materialitet og vo-
res måde at leve på. På samme tid 
var den ligeså underspillet enkel og 
almen som visuel stærk og effektiv 
formidlende. Dette stykke kunsthånd-
værk viste sig blot at være begyndel-
sen til, hvordan Margrethe Odgaard 
i det følgende årti kommer til at ud-
folde farve som et specialiseret og 
essentielt element i vores måde at 
sanse, forstå og aflæse objekter på. 

Margrethe Odgaard ser ikke nogen 
modsætning i på den ene side at ved-
kende sig et næsten uforklarligt og 
personligt talent og en passioneret 
interesse for farver og på den anden 
side at have en stærk trang og lyst til 
at formidle, afsløre og blotlægge så 
meget som overhovedet muligt. Hun 
fortæller gerne og nærmest glædestrå-
lende om, hvor farvepigmenterne 

kommer fra, hvilke teknikker der sæt-
ter de faktuelle rammer, og i det hele 
taget hvad tanken er bag hvert enkelt 
eksperiment. Hun laver udstillinger, 
hvor publikum får lov til at interagere 
og smage på farven og efterfølgende 
mulighed for med ord at beskrive og 
formulere det sansede. Det er, som 
om hun ved, at hvad der er godt for 
publikum at lære om farver, også er 
godt for hende og omvendt. Hun si-
ger: 

”Jo mere præcis jeg er i min søgen, og 
jo bedre jeg formulerer, hvad jeg søger 
efter, des større er chancerne for, at 
jeg finder det.”

I 2020 lavede hun en enestående ud-
stilling med titlen ’Think, Dream, Ima-
gine, Colours’ på Willumsens Museum 
i Frederikssund. Ligeså dybt personlig 
som udadvendt formidlende. I stramt 
tematiske rum fik publikum mulighed 
for at sanse og få forklaret, hvordan 
farver ikke er en konstant – og slet 
ikke i forholdet pænt eller grimt – 
men altid kan tolkes i forhold til tid, 
rum og sammenhæng. At Margrethe 
Odgaard også udfordrer og samar-
bejder med industrielle sværvægtere 
som Kvadrat, Muuto, Montana o.a. 
understreger, hvor stort et behov og 

efterspørgsel der er for specialiseret 
viden og kunnen.

J O N A S  E D VA R D er egentlig uddannet 
industriel designer og samtidig en 
visionær banemand for, at begrebet  
'industriel' og begrebet ’design’ i disse 
år er på vej til at ændre sig og erobre 
helt nyt land. Et industrielt produkt 
er typisk og ideelt set blevet opfat-
tet som et produkt, der via grundige 
funktionsanalyser, materialeoptime-
ring og gennemarbejdet detaljering 
finder sin endelige og absolutte form 
og udtryk. Enhver afvigelse herfra vil 
blive betragtet som en forringelse af 
designets kvalitet og et anslag mod 
designerens kunstneriske integritet 
og ofte livslange indsats. Uden på 
nogen måde at affærdige individets 
evne til at sublimere og kondense-
re, så synes Jonas Edvards tilgang 
og måde at arbejde på at være ud fra 
ganske udvidede, dynamiske princip-
per og forestillinger om, hvordan en 
ting kan laves og aflæses. Han for-
tæller gerne og åbenhjertigt om, hvor 
materialerne stammer fra, hvordan 
de reagerer med hinanden, og hvor-
dan tingene på næsten alkymistisk vis 
gror og former sig selv. Med ganske 
udvidede rammer for rigtigt og for-
kert, godt og skidt.
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Jonas Edvard arbejder ud fra en over-
bevisning om, at form følger materiale. 
Han koger tang fra havet, mikser det 
med kalk fra den danske undergrund 
og får det til at blive til et historie-
fortællende, formbart materiale. Han 
dyrker svampe og hamp og får det til 
at vokse til selvgroede møbler og ob-
jekter. I beskrivelsen af et hans sene-
ste værker, ’Myx skin’, hedder det: 

”Svampe er hverken dyr eller planter, 
men i stedet noget midtimellem. De 
genanvender naturens materialer og 
samarbejder med træer og planter, 
hvor de udveksler energi og næring i 
en samhørig symbiose på liv og død. 
Vi er som mennesker dybt afhængige 
af et velfungerende naturligt kreds-
løb, da vi selv er en sammenhængen-
de økologi med et mikrobiom, der er 
større end os selv, talt i antal af celler. 
Værket viser svampemyceliet konstru-
eret som en levende hud, der er gen-
nemskinnelig, og som illustrerer vores 

anatomiske relation med naturen og 
jordens økologi, naturlige balance og 
symbiose.”

Det vil tage lang tid, inden sådanne 
designfilosofier bliver fuldt udfoldet 
og kan efterkomme verdens og mas-
sernes behov for forbedrende løsnin-
ger. Det er alligevel et godt eksempel 
på, hvordan individets (subjektets) 
overbevisning og kvalitative valg kan 
være med til åbne kollektivets øjne 
for helt nye måder at formgive på. Det 
er også et livgivende eksempel på, at 
man aldrig kan hvile i nagelfaste og 
dogmatiske normer for æstetik, og at 
vores sanser for, hvad der er godt og 
rigtigt – eller forkert – hele tiden ud-
vikles og ændres.

I den brede offentlighed er keramiker 
U R S U L A M U N C H - P E T E R S E N mest kendt 
for stellet ’Ursula’, som hun lavede i 
samarbejde med Den Kongelige Por-
celænsfabrik i 1993, siden hos Kähler 
og nu hos Rosendahl. Særligt kanderne 
fremstår som et tegn på stellets rigdom 
af former og farver. Hendes øvrige vir-
ke er udfoldet i biografien om hende, 
skrevet af kunsthistoriker Teresa Niel-
sen på forlaget Rhodos (2004), så godt 
og fyldestgørende, at yderligere ikke 
giver mening her. Ursula Munch-Peter-

Jonas Edvards ’MYX Chair’, 2020. 
Svampemycelium og hampefibre, 
60 x 63 x 70 cm. Vist første gang på 
The Mindcraft Project, Digital Exhibi-
tion, 2020, og indkøbt til Design- 
museum Danmarks samling, 2021.
Foto: Anders Sune Berg.
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sen har et uomtvisteligt talent og hån-
delag for leret og den formgivning, der 
udspringer i det. Når hun i nærværende 
sammenhæng bringes frem, er det pa-
radoksalt nok, fordi hun aldrig har dvæ-
let ved eller fundet hvile i det. Hun har 
altid været talskvinde for og troet på, 
at man faktisk kan lære, tale og skrive 
om, hvordan man bliver god til at form-
give og udtrykke sig. Og derfor var hun 
også sideløbende med sin egen praksis 
en engageret underviser på Skolen for 
Brugskunst (senere Danmarks Design-
skole og nu Det Kongelige Akademi) i 
mange år.

I 1982 udgav hun på Eks-Skolens For-
lag bogen ’Lerformning’ som en slags 
opsummering og overlevering af hen-
des kurser og undervisning på Skolen 
for Brugskunst. Selv med mange år på 
bagen, både hvad angår Ursula og ud-
givelsen, må den i dag stadig betragtes 
som noget nær en universel grundbog 
i formgivning, og hvordan man udtryk-
ker sig med form og materiale. Kritisk, 
spørgende og pædagogisk lægges der 
op til, at man både øver sig (gentager 
noget umiddelbart kedeligt) og træf-
fer sine valg i forhold til sig selv og 
i den sammenhæng og tid, man ud-
trykker sig i. Lige nu, hvor kunsthånd-
værk og design som fag synes at have 

en tendens til enten at udtrykke sig 
i eksorbitant, eksklusive materiale- 
manifestationer eller at have godgøren-
de ambitioner om at redde den ganske 
verden fra al selvskabt ulykke – og hvor 
nogen kan føle sig utilstrækkelige eller 
bære det som et åg – kan en bog som 
’Lerformning’ og dens pædagogik fun-
gere som et befriende, kreativt åndehul 
og en indføring i grundlæggende given 
form. Uden krav og forventninger om, 
at eksperimenterne skal munde ud i 
hidtil usete former eller banebrydende 
indsigter. Vi må nemlig ikke glemme i 
vores aktuelle begejstring for jomfruelig 
materialitet og frelsende hensigter, at 
kultiveret og overvejet form også er en 
del af kunsthåndværk og designs effek-
tive sprog og vokabularium.

Der er afsindigt mange, som ikke er be-
skrevet her, og nok endnu flere, der er 
oversete eller med god ret vil føle sig 
overset. Sådan er det. Det korte af det 
lange er, at rigtig mange danske kunst-
håndværkere og designere, ikke mindst 
gennem de seneste 20 år, med eksem-
plets magt, tavs og formuleret viden har 
sat nye dagsordner for, hvad ting kan og 
skal rumme af menneskelige kvaliteter.

Er dette nu en fortale for, at håndlavet 
kunsthåndværk altid kommer forud for 

mangfoldiggjort design? Er det et knæ-
fald for, at det er finere at være friheds-
søgende kunsthåndværker end kom-
promisbevidst designer? Nej, så absolut 
ikke. Det må den enkelte udøver og 
skaber ganske enkelt gøre op med sig 
selv. Hvor gør min viden og kunnen 
mest gavn for både mig selv og andre? 
Hvor giver det mest mening? Kompro-
misløs skabertrang og kompromisfyldt 
virkelighed er det, der driver det hele.
Det eneste, vi skal love hinanden i 2022 

(et smukt årstal), er, at når vi engang 
ikke længere svælger i jomfruelig mate-
rialitet, håndlavet keramik, selvgroende 
tekstiler og øksehuggede møbler – når 
det ikke længere er forsidestof – og vi 
igen skulle få den kætterske tanke, at 
det nok er blevet umoderne og ude 
af trit med virkeligheden, så skal vi slå 
koldt vandt i blodet og have is i maven. 
Naturens materialer og håndens arbej-
de bliver aldrig for alvor umoderne.

Ursula Munch-Petersen, 'Ler- 
formning’, 1982. Eks-Skolens Forlag, 
København. Foto: Privatbillede af 
opslag fra bogen, taget med tillad- 
else fra Ursula Munch-Petersen  
og Eks-Skolens Forlag.
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Med et fødselsår, der siger 1958, og et raffineret begær for former, farver og 
funktion og en tro på, at den intuitivt oplevede værdi ved en ting også er den 
rigtige, er det selvfølgelig hård kost at erkende, at sådan forholder det sig ikke 
længere. Nu er der kommet en fælles etisk og moralsk forpligtigelse til at for-
holde sig til og læse sig til, hvad tingen er lavet af, hvor den er lavet henne, hvor 
materialerne kommer fra, og om genstanden er recirkulerbar, inden jeg træffer 
mit valg. Hvor vemodigt det end kan være, er det alligevel et positivt udtryk for, 
at design- og kvalitetsbegrebet nu for alvor er blevet udvidet. I vores måde at 
tænke ting på. I vores måde at lave ting på. I vores måde at vælge ting på.

Når jeg ydmygt runder intuition og begær for ting som et ikke nødvendigvis fuld-
stændigt uansvarligt pejlemærke for kvalitet og rigtige valg, forsvares det her, 
undskyld, med en personlig erfaring: Sidst i halvfemserne købte jeg et par dyre 
Yves Saint Laurent-sko, fordi jeg syntes, de var utrolig flotte i linjeføring og ma-
teriale. Jeg ved, de er randsyet og fremstillet i Italien, men jeg kender ikke koen, 
der har leveret læderet. Uanset er de passet og plejet lige siden, og skomageren 
får hver gang strenge formaninger om ikke at slibe randen mere end absolut 
højst nødvendig, og jeg nyder dem stadig. For tyve år siden købte jeg en ny bil, 
en Fiat Multipla, fordi jeg aldrig havde set en bil så nytænkt praktisk og kompakt 
til hele familien og med så skulpturelle og organiske former. Som et mildt væsen 
midtimellem en skrubtudse og en delfin. Også den har jeg passet godt på og har 
ikke siden ønsket mig nogen anden bil. Den er desværre benzindrevet og vil om 
føje år ikke være et legalt transportmiddel. Så er det alligevel en trøst, at dens 
idé og former for altid er bevaret på Museum of Modern Art.

Og hvad har så disse afsluttende bemærkninger og personlige erfaringer at gøre 
med tavs eller formuleret viden? Med kunsthåndværk og design i et større og 
fremtidigt perspektiv? På den ene side forsvindende lidt. På den anden side op-
løftende meget. Det er i forholdet til tingene, i omgangen med tingene, at ting- 
enes egentlige værdier åbenbares. Ting, som taler til dig; ting, som gør dig glad 
i rigtig lang tid; ting, som du passer på, og som holder længe, er værdifulde ting.

E F T E R S K R I F TAkiko Ken Mades  ’Paper Hotel’, 2020. 
Amerikansk kirsebærtræ og linoleum, 
35 x 28 x 8 cm. Foto: Ole Akhøj.



Anne-Louise Sommer, direktør på Designmuseum Danmark

Vi ved godt, at frem-
skridt ikke er hoved-
løs innovation."

"



En blanding af vandbaserede akrylpolym
er, m

ineralpulver og 
pigm

enter udgør m
aterialet til objekterne til Troels Flensteds ’Poured 

C
ollection’, der bl.a. består af skåle og fade. Foto: Troels Flensted.
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Du kender det sikkert fra dig selv. 
Genkender følelsen af at gribe om en 
håndlavet kop, der føles anderledes 
end det industrielle hvide krus fra kan-
tinen. Mærker overfladens ujævnhe-
der, det anderledes greb om hanken, 
skævheden i proportionerne eller den 
halvfærdige dekoration, hvis koppen 
er en af dem, din datter har lavet i fri-
tidsordningen. Det taktile element er 
fælles, uanset om koppen er skabt af 
en kendt keramiker eller et vidunder 
fra formningslokalet. Kunsthåndværk 
og design appellerer til vores sanser. 
Taler til vores måde at være i verden 
på og interagerer med vores hverdag 
– ofte helt uden at vi tænker over det.

Designs ambition er at gøre tingene 
bedre. Skubbe dem et nøk fremad 
hver gang, så problemløsningen bliver 
optimeret på så mange planer som 
muligt. Kunsthåndværk er håndens 
arbejde med materialet, der ofte taler 
sanselighed og teknik med store bog-
staver. Men den fagopdelte læsning er 
ikke længere den normsættende dis-
kurs, for nutidens udøvere viser, at jo 
mere vi åbner op for hybrider og tvær-
faglige samarbejder, hvor faglig know-
how, teknikker, metoder og håndværk 
interagerer på tværs af fagene, desto 
flere nye perspektiver kan vi finde og 
innovere. 

Verden af i dag står overfor massive 
udfordringer som klimakrise, flygtnin-
gestrømme, overvågning og pande-
mier. Udfordringer, der ikke er nogen 
ensidig eller nem vej rundt om eller 
igennem. Her må vi forlade os på vi-
denskaben – den teknologiske, me-
dicinske, økonomiske og humane. 
Kunsthåndværk og design hører til den 
sidste, og selvom man ikke kan sætte 
sig til drejeskiven med ambitionen om 
at redde verden hver dag, er man nødt 
til at starte et sted. For eksempel at gå 
ombord i pigmentdannende jordbak-
terier, der kan indfarve polyesterteks-
tiler, som Monica Louise Hartvigsen 
eksperimenterede med til sit afgangs-
projekt fra Det Kongelige Akademi i 
2020. Eller transformere naturmateri-
aler som svampe eller kalk til nye ma-
terialer i blandingsforhold med limsten 
og plantefibre. Kort sagt: Det vi troe-
de, vi vidste, ved vi ikke nok om, eller 
også er det tvingende nødvendigt at 
ny- eller gentænke det eksisterende. 
Tværfagligheden, hvor flere faglige 
hjerner og hænder tænker og ekspe-
rimenterer ind i nye fællesmængder, er 
vor tids stifinder. Her bliver kommu-
nikation den bærende kraft, der skal 
kortlægge retningen og fusionere den 
fagspecifikke viden mellem fagene. 
Designer Monica Louise Hartvigsen 

samarbejdede med Danmarks Tekni-
ske Universitet DTU og fortæller:

”Jeg undersøgte forskellige pigment-
dannende jordbakteriers designpo-
tentiale, for at se om jeg kunne indfar-
ve polyestertekstiler. Jeg undersøgte, 
hvilken farveskala jeg kunne designe 
ud fra de bakteriepigmenter, jeg hav-
de til rådighed, og designede et vævet 
tekstil til en dansk tekstilvirksomhed. 
Jeg var interesseret i at have et indu-
strielt perspektiv, da bakteriefarverne 
giver mulighed for storskalaprodukti-
on på en mere klimavenlig måde, fordi 
det sparer vand, CO2 og ikke bruger 
nogen skadelige kemikalier sammen-
lignet med syntetiske farver. Bakteri-
erne er alle fundet i naturen, og DTU 
hjalp mig med at gensekventere, altså 
afkode og identificere dem, jeg havde 
fundet, og om de var sikre at arbejde 
med. Derudover lærte DTU mig, hvor-
dan jeg skulle behandle bakterierne 
og få dem til at danne pigment.”

M AT E R I A L E R  O G  M U L I G H E D E R
Ligesom Monica Louise Hartvigsen 
tager designer Jonas Edvard også af-
sæt i jorden. Han er uddannet fra Det 
Kongelige Akademi i 2013, men blev 
ikke uddannet i én specifik faglighed. 
Og netop den brede introduktion til 

A F C H A R L OT T E  J U L

Klimakrise, flygtningestrømme, overvågning og pan-
demi. Vi er konfronteret med massive globale udfor-
dringer og må ændre vaner, værdier og handlinger. 
Nutidens design og kunsthåndværk peger på alter-
nativer, der pirker til konventioner, viser innovative 
veje og får os til at reflektere. Vi har brug for nær- 
været. Stofligheden. Kunsten og videnskaben.
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Monica Louise Hartvigsens afgangs- 
projekt ’Bakteriefarve – fremtidens 
pigment’ fra Det Kongelige Akademi 
i 2020 tog afsæt i pigmentdannende 
jordbakterier for at finde en bæredyg-
tig måde at farve tekstiler på. 

Hartvigsen skabte en farvepalet til po-
lyestertekstiler, der har mulighed for at 
blive skaleret op til industrielt niveau, 
da bakteriefarver sparer både vand, 
CO2 og ikke bruger skadelige kemikali-
er sammenlignet med syntetisk farve.  
Foto: Monica Louise Hartvigsen.
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forskellige fag, teknikker og viden har 
gjort Edvard god til at tænke idéer, 
muligheder og materialer på tværs. 
Det, kombineret med en opvækst tæt 
ved Nationalpark Thy, hvor en natur-
lig interesse for alt det, der rører sig i 
skovbunden, førte ham til at lave ma-
terialer selv og sammensætte elemen-
ter, ingen har tænkt på at sammen-
sætte før. Som kalk og limsten. Tang 
og genbrugspap. Svampemycelium og 
plantefibre.

”Når man er designer, er man på en 
måde altid i en anskuerrolle, hvor man 
tager det hele ind, fordi man gerne vil 
finde løsninger. Det, der skubber mig 
fremad, er et ønske om at se på design 
på en anden måde. Vi danskere er ret 
konforme i vores farvevalg, indretning 
og brug af materialer. Med mit arbejde 
prøver jeg at kombinere et materiale 
med en form, der ofte er ret simpel 
og nærmest arketypisk. Jeg ønsker, at 
materialet er i fokus med dets ujævn-
heder og forskellige udtryk. Jeg håber, 
at folk bliver berørt og reagerer spon-
tant på det, de ser, så de kan mærke, 
hvor de er. Design og kunsthåndværk 
kan netop skabe grobund for, at vi kan 
udvikle vores sanser. Som mennesker 
søger vi efter en helhed i vores omgi-
velser, der kan forbinde vores sanse-

lige væsen med vores irrationelle be-
hov for smukke genstande. Objektets 
overflade, mønstre og strukturer åb-
ner en direkte port ind i vores emotio-
nelle tilstand, hvor man kan være vær-
diskabende som designer, fordi man 
udfordrer materialerne, så de påvirker 
os i en højere grad,” fortæller Jonas 
Edvard og fortsætter:

”Et andet dilemma er, hvordan vi ud-
nytter klodens ressourcer. Hvorfor 
bruge tid på at designe nye genstande, 
når vi alligevel forbruger flere ressour-
cer, end vores jord kan skabe? Klima-
depressioner eksisterer, fordi de unge 
vokser op med at få at vide, at ver-
den går under. Det er jo noget af det 
mest ubehagelige. Jeg vil gerne kom-
me med løsninger, der har en effekt. 
Mit lillebitte bud kan ikke påvirke alle 
mennesker, men jeg forstørrer blikket 
på materialet ved at fremhæve dets 
mønstre og overflader. Det æstetiske 
udtryk åbner til en fordybelse, der kan 
skabe en forankring til vores følelser 
og forhåbentlig være med til at gen-
etablere forbindelsen mellem vores 
menneskelige væsen og den materiel-
le verden. Som kunstner og designer 
søger man tit efter en tilfredsstillelse 
hos brugeren. Det er den forkerte vej 
at gå. Lad os i stedet skabe en forbin-

Jonas Edvard kom for alvor på designkortet, da han skabte sin 
'Gesso'-kollektion af bord og lampe, designet i koralkalk fra Faxe 
Kalkbrud. Materialet udviklede han selv i 2015, og her er det hans 
seneste lampe 'Algae Paper Lamp', der er lavet af tang og papir og 
udviklet for Noma. En arketypisk og klassisk form i en nytænkende, 
taktil og naturlig materialekombination. Foto: Tim van de Velde.



Bordet af Troels Flensted bærer navnet ’Processing plastic’ og  
er skabt af hånd- og CNC-bearbejdede plastafskæringer fra 
industrien. Bordet blev formgivet til Snedkernes Efterårsudstilling 
2019. Foto: Casper Sejersen.
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delse, der pirrer vores væsen, følelser 
og tanker, idet man oplever værket 
eller produktet. Når folk møder mine 
tanglamper, bliver de ofte påvirkede, 
bare fordi de er lavet af tang. Det ska-
ber en umiddelbar lyst til at nærstudere 
og undersøge objektet, så de rører og 
dufter til lampen, og synes det er helt 
vildt. Jeg havde engang 20 japanere på 
besøg på værkstedet, og de gik nær-
mest amok, fordi det var så anderledes 
og underligt for dem. Tang er jo noget, 
man spiser i Japan og i resten af Asien.

Der er en døvhed over for det sprog, 
som kun kan forstås med sanserne. Vi 
er vant til at bruge glasskærme, der er 
glatte og rene, og som ikke efterlader 
et ægte indtryk. Om 50 år vil vi se på 
de nuværende måder at kommunikere 
på som forældede, fordi de kun kort-
varigt giver et billede af virkeligheden. 
Vi er endnu ikke kommet frem til en 
løsning, som kan erstatte materialer-
nes autenticitet af tilfældige mønstre 
og strukturer, der i den rette sam-
menhæng skaber spænding og stoflig-
hed. Ud over klodens tilstand og vores 
konstante forbrug af ressourcer er 
der meget snak om CO2, og jeg kunne 
godt tænke mig at åbne den diskussi-
on mere. Mange tror, at skove skaber 
masser af ilt, men faktisk kommer op til 

80 % af jordens ilt fra havet. Træernes 
rolle på jorden er i høj grad mere en 
garant for biodiversitet og dermed en 
sundere natur. Hver gang et træ taber 
dets blade, frigives der kuldioxid, når 
det rådner. Men svampe i jordbunden 
indkapsler CO2’en, og derfor er reg-
nestykket ikke så ligetil, som det ofte 
fremstår i medierne eller på virksom-
heders hjemmesider. Hvis biodiversi-
teten ikke var i skoven, var der ingen 
indkapsling af CO2. For at vi kan skabe 
en ændring i systemet, må vi se på na-
turens økosystem og sørge for, at de 
processer, der er vitale, aldrig bliver 
sat over styr. Naturen er sårbar, men 
skal nok finde en ny vej. Den overlever, 
fordi den kan omstille sig, men om et 
par millioner år er der måske ikke plads 
til os mennesker, hvis vi ikke skru-
er ned for tempoet og behovet for at 
producere denne glatte virkelighed,” 
afslutter han.

N YS G E R R I G H E D E N  E R  V I GT I G ST
Troels Flensted er uddannet samme 
sted og samme år som Edvard, og beg-
ge udøvere har en passion for at skabe 
materialer. Nye måder at sammensætte 
elementer på. Nye måder at genover-
veje, hvad et materiale kan og bør – og 
hvordan de kan vække nysgerrigheden 
hos brugeren. Flensted fortæller:
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”Meget af min inspiration kommer fra 
det nørdede i at få hænderne i mate-
rialet og eksperimentere for at se, om 
jeg kan finde nye måder at arbejde 
med formgivning. Finde ud af, hvor et 
projekt overhovedet skal hen. Jeg har 
en generel nysgerrighed på forskellige 
materialer og teknikker, nye som gam-
le, der gør, at jeg tør gribe tingene an 
på en anden måde, der ofte afsted-
kommer nye erkendelser. At komme 
fra en vinkel, der ikke er ekspertens, 
hvor man presser materialets æstetiske 
grænser eller egenskaber, synes jeg, 
er enormt interessant. Da jeg starte-
de med at interessere mig for design, 
tænkte jeg, at jeg ville lave funktionelt 

design, der løste og forbedrede hver-
dagsproblemerne. Men henimod slut-
ningen af min uddannelse på Central 
Saint Martins i London fandt jeg ud 
af, hvad der interesserede mig; at få 
materier og teknikker i hænderne – og 
udforske, hvordan jeg kunne kombi-
nere den erfaring, jeg kunne læse mig 
til, med den jeg kom frem til med hæn-
derne.

Jeg designer ikke bevidst bæredyg-
tigt, men min praksis har elementer af 
bæredygtighed i sig, og jeg finder stor 
inspiration i overskydende materialer. 
Faktisk kan jeg godt opfatte bære-
dygtighed som en hæmsko, fordi det 
kan tage fokus fra det grundlæggende 
og formgivningsmæssige. Og når du 
først har italesat et projekt som bære- 
dygtigt, skal man stå på mål for det 
på en helt anden måde, end hvis man 
har lavet et produkt, som folk blot er 
nysgerrige på. Den frihed gør, at man 
kan tage fat i nogle andre aspekter i 
designprocessen frem for at låse blik-
ket på det bæredygtige perspektiv. 
Jeg kan være bange for, at det bære-
dygtige aspekt får lov at stjæle billedet 
og bliver den altoverskyggende faktor 
uden egentlig at have så meget andet 
at byde på, som jeg desværre ser i fle-
re tilfælde.

For mig er det vigtigt at vække folks 
nysgerrighed, i stedet for at genstan-
den absolut skal være bæredygtig 
i traditionel forstand. Jeg kan godt 
lide, at folk bliver nysgerrige og stiller 
spørgsmål til materialet. Hvordan er 
det lavet? Hvad er det lavet af? Hvis 
man ikke stiller spørgsmål eller får 
vækket sin nysgerrighed i forhold til 
de ting, man omgiver sig med, så er 

de ligegyldige. Den måde, man udvik-
ler sig på som mennesker, den måde 
vi lærer og forstår vores egen identitet 
og kultur og samfund på, handler om 
den måde, vi knytter os til ting; men-
neskeligt, historisk, følelsesmæssigt 
og kulturelt. Hvis alt er masseprodu-
ceret, generiske produkter, er der me-
get, som går tabt. Hvis vi ikke forstår 
eller ved, hvordan stolen eller koppen 
er fremstillet, hvis alle spor er fjernet, 
mister vi forståelsen for processen. 
Vores samfund har udviklet sig fra, at 
vi selv lavede vores værktøj, til at vi 
køber det hele. Vi behøver ikke vide 
det længere – eller tænke over, hvor-
dan ting er lavet. Hvis vi mister den 
forståelse, mister vi vores egen ma-
terielle kultur og identitet og dermed 
referencepunkterne for, hvordan ting- 
ene er blevet til.

Hele ideen om, at vi ikke længere er 
forbundet med kilden, gør os frem-
medgjorte. Vores vandrør sprang for-
leden, og i to dage havde vi ikke vand. 
Det var helt vildt at mærke, hvor lidt 
vi tænker over, hvor vand kommer fra, 
og hvor meget vi har brug for, for at 
klare en dagligdag. At vi mister den 
forståelse eller ikke behøver at tænke 
over den, gør, at vi driver rovdrift på 
naturen og kloden, fordi det ikke læn-

Den nytænkende 'Gesso'-kollektion af 
bord og lampe blev bl.a. promoveret 
af det hedengange Crafts Collection 
på messen Maison et Objet i Paris i 
2015. Foto: Danish Crafts Collection / 
www.jeppegudmundsen.com
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gere er nødvendigt at forholde os til 
den. For mig handler bæredygtighed 
ikke så meget om materialerne, men 
om tilknytningen til og forståelsen for 
det, vi omgiver os med. Når man har 
et følelsesmæssigt tilhørsforhold til 
sine ting, bliver det helt naturligt et 
opgør med brug-og-smid-væk-kultu-
ren, fordi vi beholder dem længere. Så 
er det mindre relevant, hvad tingen er 
lavet af. Jeg vil gerne lave håndlave-
de ting og unikaværker i mindre serie-
produktioner, der besidder ’clues’ til, 
hvordan de er lavet. Folks nysgerrig-
hed må gerne blive vakt, fordi det ofte 
medfører, at de begynder at forholde 
sig til, hvad der er gået forud. At de 
begynder at få en forståelse for ma-
teriale og ressourcer og værdsætter, 
hvor meget tid der er gået med at lave 
det. Den omvej er interessant og lig-
ger nok i alle mine projekter – uanset 
om de er bæredygtige, politiske kom-
mentarer eller kommer hjem i stuen,” 
understreger han.

N U T I D E N S  KO M P L E K S I T E T
Jonas Edvard og Troels Flensted er 
med andre ord de danske pionerer 
inden for denne materialegenre, der 
ikke bare er et dansk fænomen, men 
en verdensomspændende tendens. 
Kloden har brug for nytænkning, lige-

som producenter og forbrugere bliver 
nødt til at reflektere, producere og 
forbruge mere bæredygtigt. Derfor ser 
vi også et begyndende skifte i, hvad vi 
interesserer os for og tillægger værdi. 
Hvad vi bruger og forbruger. Strømli-
nede, digitale produkter og komplek-
se, virtuelle designløsninger sameksi-
sterer med tidens kerneværdier som 
bæredygtighed, sociale relationer og 
nærvær. Kompleksiteten er enorm og 
fordrer, at vi som mennesker kan ba-
lancere begge dele. Balancere det 
digitale og det analoge. Det effektive 
og humane. Balancere arbejdspres og 
hjemmebag.

Direktør for Designmuseum Danmark, 
Anne-Louise Sommer, er enig i, at ti-
den er til nytænkning og nye værdier. 
Til nærvær og omtanke, der kræver, at 
vi som mennesker i den antropocæne 
tidsalder tager vores ansvar på os og 

smøger ærmerne op. At vi erkender, 
at vi er en del af naturens kredsløb og 
ikke er hævet over det. At vi skal arbej-
de og innovere med naturen og ikke 
imod. 

”Det kan foregå på mange måder, for 
vi står i en historisk situation, hvor 
udvikling også finder sted ved at kigge 
tilbage. Vi ved godt, at fremskridt ikke 
er hovedløs innovation, hvor stræben 
efter det nyeste nye er løsningen på 
problemerne. Med bæredygtighed i 
den dybeste betydning af ordet lig-
ger fremskridtet også i gentilegnelse 
af gamle teknikker, materialeforstå-
else og formgreb. Et blik tilbage, der 
respektfuldt løfter noget velkendt ind 
i en ny tid, båret frem af forskningens 
indsigter, erkendelsesmæssige forstå-
elser for komplekse problemstillinger 
og en favnende, holistisk tilgang til 
menneskelige behov. Designere og 
kunsthåndværkere har sammen med 
arkitekter tradition for at nytænke 
med et menneskeligt udgangspunkt. 
Dette mere end nogensinde. Drøm-
men om det gode liv kan forløses i 
veldesignede rammer på alle skala- 
trin, og når man taler om, at design 
er det sted, hvor store, globale og 
samfundsmæssige udfordringer kan 
mødes og endog overkommes, så er 

det ikke tom snak. Design har foran-
dringspotentialer – ikke mindst når 
det udfoldes i tværfaglige konstella-
tioner, der overskrider og opløser de 
traditionelle faggrænser,” siger hun.

Feltets forandringspotentialer skal 
altså sættes i spil i tværfaglige sam-
arbejder, hvor specifikke fagligheder 
møder andre. Hvor fx ingeniører, an-
tropologer, dataloger, biologer, arki-
tekter og læger møder kunsthåndvær-
kere og designere og sammen finder 
et sprog og måske nye værktøjer til at 
udvikle, eksperimentere og nysgerrigt 
forfølge – på nuværende tidspunkt – 
utænkelige fremtidsscenarier, der kan 
bære reelle og potentielle forandringer 
med sig.

K U N ST O G  V I D E N S K A B
Design og kunsthåndværk er for man-
ge desuden indbegrebet af nærvær og 
sanselighed og fungerer som tyde-
lige, brugbare pejlemærker i en syn-
tese mellem kunst og videnskab. Det 
mener fremtidsforsker Anne Skare 
Nielsen, som ikke er i tvivl om, at vi har 
brug for begge dele. Brug for nærvær 
og innovation. Kunst og videnskab. 
På spørgsmålet om, hvad design og 
kunsthåndværk kan tilbyde fremtiden, 
svarer hun prompte:

”Design har foran-
dringspotentialer – ikke 
mindst når det udfoldes 
i tværfaglige konstella-
tioner, der overskrider 
og opløser de traditio-
nelle faggrænser.”
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”Alting og ingenting og heldigvis for 
det. Når vi bliver præsenteret for 
kunsthåndværk og design, som vi ikke 
forstår eller kan forholde os til, så er 
det meget naturligt, at vi som nutids-
mennesker tænker: 'Hvad skal vi bruge 
det til?'. Vi kan ikke se det og har en 
tendens til at afvise det som ubruge-
ligt. Men det kan jo få os til at reflek-
tere over, om alting skal være brugeligt 
for at have en værdi. Kunne der være 
noget, vi ikke forstår, som faktisk giver 
os et greb ind i en anden verden og til-
byder os nærvær eller originalitet? Ori-
ginalitet er et rigtig godt begreb til at 
forstå, hvad kunst har betydet gennem 
tiden. Hos de gamle grækere betød ori-

ginalitet, at det var tæt på kilden. Hvis 
noget var originalt, var det tidsmæssigt 
og geografisk placeret tæt på sit op-
rindelsespunkt. Hvis Sokrates havde 
et budskab, ville han sige, at det var 
originalt, og hvis folk ville høre hans 
originale budskab, skulle de være tæt 
på ham – forstået som afgrænset i tid 
og rum. Da Platon begyndte at skrive 
ned, hvad det var, Sokrates talte om, 
syntes Sokrates, at det var noget uori-

ginalt juks. 'Det her er jo ikke det, jeg 
sagde'. Men det var jo meget godt, at 
Platon skrev det ned, for ellers ville 
ingen vide, hvem Sokrates er i dag. 
Når du kommer væk fra kilden, æn-
drer det originale sin form. Og det er 
interessant. For da munke senere sad 
og producerede de smukkeste bibler, 
kom udtrykket 'originalitet' til at bety-
de ’godt kopieret’. 

Så kom industrisamfundet, hvor du 
kunne lave alle de originale ting, der 
var tæt på kilden; producere ensartet 
ost, pølse og McDonald's-mad. Men 
så mistede originalitetsbegrebet sin 
betydning, fordi der ikke længere var 
nogen værdi i, at det er godt kopieret. 
For hvis du ikke kan kende forskel på 
den første tallerken, der bliver lavet, 
og den tallerken, som Christian Bitz 
kopierer, vil du jo nok ikke sige, at den 
er 'original', fordi den er godt kopieret. 
Der vil du jo sige, at det er lidt snyd. I 
dag betyder originalitet særegent eller 
aldrig set før. Jeg tror, at Danmark er 
et af de eneste lande i verden, hvor 
ordet 'original' også har en negativ be-
tydning. I gamle dage sagde man, at 
en original er lidt af en landsbytosse. I 
dag tror jeg, vi begynder at få en mere 
positiv holdning til originalerne. Nu 
tænker vi i højere grad: 'Du er nok lidt 

skæv, lidt kreativ og lidt anderledes, 
og jeg ved ikke helt, hvad jeg skal gøre 
af dig', men det er jo lige præcis det, 
vi har brug for nu. At blive forstyrret i 
vores verdensopfattelse og blive for-
styrret i, at vi kun kan tænke i nutiden 
og frem.

Når vi underviser i fremtidsforskning, 
taler vi om, at fremtidsforskning er lige 
dele kunst og videnskab. Med viden-
skaben kan du kigge på nuet og frem. 
Du kan lave logik og analyser, du kan 
spørge og indfange viden. Men du er 
nødt til også at have den kunstneriske 
del med. I videnskaben er der også en 
kunstnerisk del, ligesom der i kunsten 
er en videnskabelig del, der handler 
om maling, former, farver, ler, tempe-
raturer osv. I videnskabens verden er 
der en form for kunst, som handler 
om at kunne lave en hypotese og se 
magien i noget, som du ikke forstår og 
kan forklare med ord. Magi er men-
neskers måde at gribe ind i en sfære 
på; et fantasiunivers, et metavers1 af 
universalitet – den sfære, som ligger 
uden for vores fatteevne. Det at ræk-
ke en hånd ind i det og trække noget 
ud og få det til at materialisere sig. Når 
jorden gynger under fødderne på mig, 
er der noget andet, jeg kan gribe fat 
i, som er det taktile og nærværet. Og 

Hvad enten din yndlingskop er  
formgivet af en etableret keramiker 
som Gurli Elbækgaard eller ej, knyt-
ter det følelsesmæssige aspekt os  
til genstanden. Foto: Birgitte Røddik.
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man kan lige pludselig føle, at selv-
om det er usikkert, kan det godt være 
trygt. Du får nogle modstridende bud-
skaber oppe i dit hoved, som du ikke 
kan forstå med de redskaber, som var 
de vigtige og velkendte i den verden, 
du kom fra.

Det, tror jeg, folk gør hele tiden. For-
søger at springe ud af det kendte og 
kedelige. Vi gør det, når vi tager på 
ferie, ser film, dyrker rollespil eller 
sport. Så prøver vi at træde ind i den 
magiske stratosfære, der ligger uden 
for vores fatteevne, for at få et greb 
om den. Spiritualitet bliver også større 
i de kommende år og kommer til at få 
et udtryk, der er mere udrettende og 
skabende. Det er supersundt for men-
nesker ikke nødvendigvis at få prop-
pet ting i hænderne og skulle have en 
mening om dem, men selv være med 
til at skabe. Selv få lov til at lave den 
kop, du taler om, eller tegne et træ og 
fortabe sig i det, i stedet for at betrag-
te og beundre noget andre har lavet."

E M PAT I , R E F L E K S I O N , P E R S P E K T I V
Anne Skare Nielsen taler energisk, 
som om hun er båret af en særlig op-
lyst ild. En ild, der er endnu vigtigere 
at få formidlet end blot at lade brænde 
indeni hende selv. Hun tilføjer: 

"Som fremtidsforskere kan vi godt lide 
at kigge på, hvad betydningen er i det, 
der er lavet. Hvad var betydningen af 
Van Goghs malerier på det tidspunkt, 
han malede dem? Hvad var det for en 
intention, kunsthåndværkeren havde 
med den her kop eller det her tæp-
pe? Hvad var det for et budskab eller 
en følelse, hun prøvede at få igen-
nem? Som fremtidsforskere taler vi 
også meget om empati lige nu. Forbes  
Magazine ryddede fornylig forsiden til 
emnet empati, som, de mener, bliver 
det vigtigste karaktertræk hos fremti-
dens ledere. Dét at være medfølende, 
at mærke andre mennesker og sætte 
sig ind i andre menneskers liv og se 
på, hvad det er, de ser, føler og mær-
ker derfra, hvor de står. Det, at jeg kan 
træde ind i et ståsted i verden. I stedet 
for at kalde folk for flygtninge eller mi-
granter, prøver jeg at se det fra deres 
synspunkt for at forstå dem. For jeg 
kan ikke forstå det fra min egen po-
sition. Et godt eksempel er hudfarvet 
plaster. I vores del af verden er hud-
farve grisefarvet, men hudfarve kan 
være mange forskellige nuancer. Hvis 
jeg træder ud af min egen sfære, kan 
jeg se, at det hudfarvede plaster skal 
’originaliseres’ med mange flere nuan-
cer, og det fede er, at man lige pludse-
lig i sin produktion har et marked, der 

er mindst fem gange større end det 
’velkendte hudfarvede’. 

Vi bliver snæversynede, hvis vi kun kig-
ger på verden ud fra vores eget syns-
punkt. Jeg har en saudiarabisk ven, 
som siger: 'Du kender ikke dit land', 
hvis du kun kender dit land. Vi skal 
udover grænserne for at kunne forstå, 
hvad og hvem vi er. Og hvad vi længes 

efter. Dér er kunsten god til at forstyrre 
os på en positiv måde. Alting behøver 
ikke at handle om produktivitet. Det 

'Arc Chair' er designet af Jakob Jør-
gensen og Line Depping og i produk- 
tion hos TAKT, der har markeret sig  
ved at skabe fladpakkede saml-selv- 
og prisvenlige møbler med bæredyg-
tigheden forrest. Foto: TAKT.
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er fordi, vi lige nu lever i en tidslom-
me, hvor alt handler om mere, meget, 
større og længere, og det spor kører 
udover afgrunden. Vi kører verden i 
sænk, hvis vi fortsætter. Og det gør vi 
så længe, skinnerne ikke er lagt i den 
retning, vi gerne vil i. Til noget bedre. 
Det kræver, at man kan hoppe ud og 
ind af magien og ind i en ny form for 
originalitet; det anderledes, det skæ-
ve, dét, der netop ikke kan kopieres. 

Empati er altså din evne til at se, mær-
ke og tro på det, andre mennesker 
ser, mærker og tror på. Og det kom-
mer faktisk fra kunstens verden – i 
betydningen af at kunne nyde kunst. 
Eller den håndlavede børnekop, som 
du nævner. Her vil man sige, at den er 
besjælet, for den kan man aldrig lave 
igen. Fordi den er lavet lige præcis på 
det her tidspunkt med den kærlighed 
fra det her lille barn. Koppen er må-
ske objektivt set enormt grim, men 
rammer mig mere end en dyr indu-
striel kop, fordi den er original. Den 
har intention. Det er imellem empati, 
originalitet og skaberkraft, at magi-
en opstår. Og her kan der komme alt 
mellem bras og noget, der kan ændre 
verden. Det er derfor, jeg siger: 'alt og 
ingenting', for som startpunkt skal den 
faktisk give os ingenting. Den kon-

trakt, vi skal lave med kunsten, er ikke 
noget, for det skal ikke være sådan, at 
jeg skal gå ud og spørge, hvad den var 
værd. Så har man ødelagt kunsten.

Men vi er jo alle sammen kunstnere. 
Vi har alle sammen skaberkraft. Det 
er en nødvendighed for os at stå i det 
skæve, originale skaberunivers, hvor 
der ikke er tænkt tanker før, og hvor vi 
selv skal begynde at skabe det, vi kan 
materialisere. Jeg har sådan et bille-
de af, at man stikker sin hånd ud i det, 
man ikke forstår og trækker den ind 
igen. Nogle gange er det en klam bør-
nekop, andre gange er det et smukt 
Mona Lisa-maleri eller en tegning af 
en helikopter, der ikke eksisterer end-
nu. Eller en idé til at lave en vaccine 
på verdensplan. Det er jo faktisk også 
kunst. Så kan videnskaben altid kom-
me bagefter og gøre det sikkert, trygt, 
mere firkantet og til at forstå. Det ene 
uden det andet dur ikke. Kunst uden 
videnskab bliver noget hokuspokus, 
som ikke har nogen relevans. Og vi-
denskab uden kunst bliver sjælsfor-
ladt, tromlende, kedeligt, løser pro-
blemerne, men skaber ingen mening. 
Vi skal have begge dele, både kunst 
og videnskab. På den måde giver kun-
sten os alt. Det er det, vi har brug for. 
Men som udgangspunkt skal den give 

'Aflejring' er Troels Flensteds bud til Snedkernes Efterårs- 
udstilling 2021, hvor aflejringer fra industriel produktion bli-
ver indsamlet under processen og udgør indholdet i møblet, 
der i dette tilfælde består af ahorn, ask, bøg, eg, kirsebær, 
MDF, PCV, Valchromat og valnød. Foto: Egon Gade.
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1: Metaverset er en hypotese om 
iteration af internettet, der under-
støtter vedvarende online 3D-virtu-
elle miljøer gennem en konventionel 
personlig computer såvel som ’vir-
tual’ og ’augmented reality headset’. 
Metavers, i en eller anden begrænset 
form, er allerede implementeret i 
videospil såsom Second Life.

Websites:
www.jonasedvard.com
www.troelsflensted.com
www.kglakademi.dk
www.universalfuturist.com
www.forbes.com
www.taktcph.com
www.se-design.dk
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os ingenting. Det er op til os, der står 
på den anden side, selv at opfinde 
den værdi. At give den værdi.

Et lille eksempel på det er, når Dron-
ning Margrethe holder sin nytårstale. 
Så er det jo faktisk en lille håndlavet 
kop, hun har lavet til danskerne. Og 
når vi tager imod den, burde det være 
med værdighed og respekt. Det kunne 
fx være, at vi havde en social kontrakt, 
der gjorde, at man lige holdt to minut-
ters stilhed – uden snak, uden larm, 
uden honnør på Amalienborg – så vi 
alle sammen fik lov til at mærke efter 
indeni: 'Hvad sagde hun til mig?'. Der 
er ikke noget rigtigt eller forkert. Kun: 
'Hvad betød den kunst, som Dronnin-
gens nytårstale var for mig?' Så kan vi 
altid tale om den bagefter. Men den 
tid får vi ikke i dag. Der er ikke det 
rum, hvor det originale budskab kan 
få lov til at opstå. Vi er så hurtigt vi-
dere, og så sidder Tordenskjolds sol-
dater bagefter og fortæller os, hvad 
det var Dronningen sagde, og hvad 
meningen var med det. Lad nu bare 
folk selv få lov til at tage imod uden 
en dommer, der skal fortælle os, hvad 
vi skal mene, synes, tro og tænke. Lad 
kunsten få lov til at være ingenting, for 
så kan den få lov til at blive til alting,” 
afslutter hun.

Alt og ingenting. Kunst og videnskab. 
Nærvær og nye hybrider. Kunsthånd-
værk og design bærer potentialer i 
sig til at forandre verden. I det sto-
re og i det små. Som lamper lavet af 
tang. Som skåle lavet af vandbase-
rede akrylpolymer, mineralpulver og 
pigmenter. Som tekstilfarve skabt af 
jordbakterier. Men potentialet kan 
kun forløses, hvis fagligheder og ak-
tører i feltet arbejder visionært ved at 
eksperimentere sig frem i tværfaglige 
vekselvirkninger mellem idé og hand-
ling. Hvis viden og muligheder smelter 
sammen til konstruktive og implemen-
térbare perspektiver, der anviser nye 
veje for en presset klode. 

Som mennesker har vi brug for det 
taktile. Brug for nærværet og følel-
sen af at høre til. Være knyttet til den 
verden, vi er en del af. Fra koppen vi 
drikker kaffe af, til det tøj vi iklæder 
os, og de huse og bygninger vi bor i. 
Innovation og nærvær. Kunst og viden-
skab. Det er i omgangen med tingene 
og menneskene og fællesmængderne 
imellem dem, at den nye verden og 
mulighederne venter.



Fremtidsforsker Anne Skare Nielsen om sin  
arabiske vens ordsprog

'Du kender ikke dit 
land, hvis du kun ken-
der dit land’. Vi skal 
udover grænserne for 
at kunne forstå, hvad 
og hvem vi er."

"



Den koreansk-amerikanske kunstner Hyang  
Jin Cho diskuterer keramiske udfordringer  
på EKWC i Holland. Foto: EKWC.



F O R FAT T E R B I O G R A F I E R
A N N E  L I N E  D A L S G Å R D
Anne Line Dalsgård er lektor i antropologi ved Aarhus Universitet. Hun har over 
årene udført en del længerevarende feltarbejder i Nordøstbrasilien, men har også 
de senere år forsket i litteraturlæsning og kunstneriske processer i Danmark. Hun 
er særligt interesseret i de affektive og tidslige aspekter af menneskers liv. 

H E I D I  L A U R A
Heidi Laura er forfatter og journalist med en særlig interesse for design, kunst-
håndværk og materiel kultur. Ph.d. i jødisk kulturhistorie, tidligere mangeårige med-
arbejder på Weekendavisen. Har blandt andet skrevet bøgerne ’En bid af paradis: 
Bjørn Wiinblad og hans tid’ (Gads Forlag, 2018) og ’En dronnings smykkeskrin: 50 år 
som regent fortalt i smykker’ (Politikens Forlag, januar 2022).

T I N A M I D TG A A R D
Tina Midtgaard er uddannet fra Det Kongelige Danske Akademi, Arkitektskolen i 
1993, og har de seneste år arbejdet som uafhængig projektleder i et tværfagligt 
arbejdsområde mellem design, kunsthåndværk, kunst og arkitektur. Hun er jævnligt 
arkitekt og kurator på udstillinger og rumlige projekter, ligesom hun skriver artikler 
og underviser i arkitektur og design. Tina Midtgaard har designet mange udstillin-
ger i og udenfor Danmark og initierede og udførte selv udstillingen ’Ultimate Im-
pact’ i Rundetaarn i 2017. Hun har senest været udstillingsarkitekt på ’Atrium. Den 
Levende Krukke’ på CLAY i 2018-19, ’designbypaper’ på Museum for Papirkunst i 
Nordjylland i 2020, ligesom hun samarbejdede med Designskolen Kolding om de-
res afgangsudstilling i 2018 samt den interaktive udstilling ’The Play’ under Milan 
Design Week i 2018.

A N N I  N Ø R S KO V M Ø R C H
Anni Nørskov Mørch er idéhistoriker og kunsthistoriker og virker som selvstændig 
kurator og skribent. Hun har haft ansvar for udstillinger, forsknings- og formidlings-
projekter i krydsfeltet mellem kunst, kunsthåndværk og design og har de seneste 

år været særligt optaget af smykker og deres evne til at forbinde det intime med 
det kollektive. Som udstillingskurator på Museet på Koldinghus og Designskolen 
Kolding havde hun ansvar for særudstillingsprogrammet, ligesom hun har siddet 
i juryen for Biennalen for Kunsthåndværk & Design i 2019 og 2021, afholdt talks 
nationalt og internationalt og bidraget med tekster til flere internationale smykke-
udstillinger og symposier. Fra januar 2022 er hun desuden den nye udvalgsleder af 
Statens Kunstfonds Projektstøtteudvalg for Kunsthåndværk og Design.

O L E  J E N S E N
Ole Jensen er uddannet keramiker fra Kunsthåndværkerskolen i Kolding (nu De-
signskolen Kolding) og senere fra Det Kongelige Danske Kunstakademi i Køben-
havn. Med en baggrund som keramiker er leret hans foretrukne materiale, der 
gennem årene har ført til arbejde i andre materialer og i andre retninger, både som 
industrielt design og som kunsthåndværk, fremstillet på eget værksted. Brugsting 
– ting med en funktion – har altid haft Ole Jensens særlige opmærksomhed, hvor 
han med en særlig sans har fusioneret det funktionelle med sine høje kunstneri-
ske ambitioner. Ole Jensen samarbejder både med etablerede designbrands og 
arbejder kunstnerisk med udstillinger i ind- og udland. Derudover er han aktiv i 
miljøet som iværksætter, skribent og meningsdanner og har bl.a. været formand for 
Statens Kunstfonds Projektstøtteudvalg for Kunsthåndværk og Design.

C H A R L OT T E  J U L
Charlotte Jul er uddannet cand.mag. i spansk, filosofi og design ved Københavns 
Universitet i 2000 og har siden arbejdet som selvstændig skribent, redaktør, ku-
rator, iværksætter og rådgiver inden for kunsthåndværk og design. Hun har skre-
vet for udøvere, organisationer, museer, aviser, magasiner og virksomheder og 
var chefredaktør for onlinemagasinet designETC, som hun var med til at starte 
og udvikle – en platform, der havde det som sin ambition at højne samtalen om 
kunsthåndværk og design. De seneste år har hun desuden forfattet portrætbogen 
’Danish Creatives’, modereret talks og rådgivet udøvere, fonde og organisationer, 
ligesom hun skriver og debatterer på sin egen platform www.charlottejul.com.

173172



Smykkekunstner Gitte Helle er samplingens mester, 
hvor antikviteter og ready mades genopstår som 
skulpturer eller smykker – ofte sammen med ædle 
metaller. Foto: Linus Kristoffersen.
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		TH og TD		Gennemført		TH og TD skal være underordnet TR

		Overskrifter		Gennemført		Tabeller skal have overskrifter

		Regelmæssighed		Gennemført		Tabeller skal indeholde det samme antal kolonner i hver række og rækker i hver kolonne

		Oversigt		Sprunget over		Tabeller skal have en oversigt

		Lister



		Regelnavn		Status		Beskrivelse

		Listeemner		Gennemført		LI skal være underordnet L

		Lbl og LBody		Gennemført		Lbl og LBody skal være underordnet LI

		Overskrifter



		Regelnavn		Status		Beskrivelse

		Passende indlejring		Sprunget over		Passende indlejring
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