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Che cosa significa andare oltre? 

BEYOND esplora lo spazio liminale: quella sottile terra di nessuno che si colloca tra memoria e percezione, 
tra il visibile e la persistenza dell’invisibile. Trasformando lo Spazio SHED in un ecosistema vivo  
e interconnesso, la mostra riunisce dodici artisti internazionali, invitati a concepire le proprie opere come 
soglie, attraversamenti e luoghi di relazione. In questa prospettiva, il silenzio e l’assenza non rappresentano 
un vuoto, ma diventano spazi attivi di possibilità. Accogliendo una visione hauntologica ispirata al pensiero 
di Jacques Derrida, BEYOND guarda al passato come a una presenza che continua ad abitare il presente: 
un’eredità invisibile che riaffiora nelle opere, invitando il visitatore a interrogarsi non solo su ciò che vede, 
ma anche su ciò che continua a esistere attraverso la sua apparente assenza.

What does it mean to go beyond?

BEYOND explores liminal space: that subtle no man’s land positioned between memory and perception, 
between the visible and the persistence of the invisible. Transforming Spazio SHED into a living,  
interconnected ecosystem, the exhibition brings together twelve international artists, invited to conceive 
their works as thresholds, crossings, and sites of relation.
In this perspective, silence and absence do not represent a void; instead, they become active spaces of 
possibility. Embracing a hauntological vision inspired by the thought of Jacques Derrida, BEYOND looks 
at the past as a presence that continues to inhabit the present: an invisible heritage that resurfaces within 
the works, inviting visitors to question not only what they see, but also what continues to exist through its 
apparent absence.
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BEYOND è la terza tappa del progetto interculturale SCHIO - GREATER MANCHESTER, sviluppato a 
partire dal 2024 attraverso l’incontro tra artisti italiani e britannici e il confronto tra due territori accomunati 
da una profonda eredità tessile e manifatturiera.  

Se ÌNSITO (Schio, 2024) ha rappresentato il radicamento nel contesto urbano, ECHOES (Littleborough, 
2025) ha portato quelle riflessioni oltre il confine nazionale, trasformandole in nuove risonanze all’interno 
di un ex mulino vittoriano della Greater Manchester, BEYOND apre oggi una nuova fase del percorso: 
uno spazio di attraversamento e di trasformazione, in cui le relazioni costruite fino a questo momento 
vengono rimesse in movimento.

Il progetto non è mai stato pensato come una semplice sequenza di mostre di arte contemporanea,  
ma come un percorso aperto, capace di adattarsi e rigenerarsi in ogni sua fase. Ogni fase nasce anche 
da ciò che è avvenuto prima e, allo stesso tempo, può aprire nuove direzioni. Alcune mostre, nel tempo, 
smettono di essere semplicemente esposizioni ed entrano a far parte di un processo vivo che cresce 
attraverso le relazioni, si trasforma con gli incontri e continua a generare nuove possibilità ben oltre  
la durata dell’evento.

Nel processo di costruzione di BEYOND, il dialogo con la ricercatrice e artista multidisciplinare Valkyrie 
Yao ha offerto una chiave di lettura importante, contribuendo ad approfondire alcune delle questioni che 
la mostra già interrogava. La mostra sposa una politica hauntologica della visione (ispirata al pensiero di 
Jacques Derrida): il fantasma del nostro passato industriale non è pura assenza, ma il ritorno di ciò che 
non è stato risolto, una persistenza che abita gli stati di soglia tra il visibile e l’invisibile. Molte delle opere 
lavorano su questa sottrazione, costringendo l’attenzione del visitatore a spostarsi dalla domanda “Che 
cosa dice l’opera?” alla riflessione su “Quali condizioni fanno sì che certe cose esistano solo attraverso 
l’assenza?”.

È in questo spazio liminale, quella sottile terra di nessuno, tra la memoria e la percezione, tra il visibile  
e l’invisibile, che si collocano le opere degli artisti invitati, che dalla pittura alla scultura, dalla fotografia 
alla performance e alla sound art, non cercano necessariamente di rendere visibile ciò che è nascosto, ma 
interrogano le condizioni attraverso cui qualcosa può emergere, essere ricordato o continuare a esistere.  
In questo senso, il silenzio e l’assenza non sono vuoti, ma spazi produttivi: luoghi in cui lo sguardo rallenta 
e l’opera può generare nuovi significati.

Monica Pirani
curatorial statement

BEYOND is the third phase of the cross-cultural project SCHIO - GREATER MANCHESTER, developed 
since 2024 through the collaboration between Italian and British artists and the dialogue between two 
territories united by a deep textile and manufacturing heritage.

Where ÌNSITO (Schio, 2024) represented a grounding in the urban context, and ECHOES (Littleborough, 
2025) carried those reflections beyond national borders—transforming them into new resonances within 
a former Victorian mill in Greater Manchester—BEYOND now opens a new stage of the journey: a space 
of crossing and transformation, in which the relationships built to date are set into motion once again.

 
The project was never conceived as a simple sequence of contemporary art exhibitions, but rather as an 
open journey, capable of adapting and regenerating at every stage. Each phase stems from what came 
before while simultaneously opening up new directions. Over time, certain exhibitions cease to be mere 
displays and become part of a living process that grows through relationships, transforms through en-
counters, and continues to generate new possibilities long after the event itself has ended.
 

In the process of shaping BEYOND, dialogue with multidisciplinary researcher and artist Valkyrie Yao 
offered a key perspective, helping to deepen several questions that the exhibition already interrogated.
The exhibition embraces a hauntological politics of vision (inspired by the thought of Jacques Derrida): 
the ghost of our industrial past is not pure absence, but the return of what remains unresolved—a per-
sistence that inhabits the threshold between the visible and the invisible. Many of the works on display 
operate through this subtraction, shifting the visitor’s focus from the question “What does the artwork 
say?” to a reflection on “What conditions allow certain things to exist only through absence?”.
 

It is within this liminal space—that subtle no man’s land between memory and perception, between  
the visible and the invisible—that the invited artists’ works are positioned. Spanning painting, sculpture, 
photography, performance, and sound art, they do not necessarily attempt to reveal what is hidden, but 
instead interrogate the conditions through which something can emerge, be remembered, or continue 
to exist. In this sense, silence and absence are not voids, but generative spaces: places where the gaze 
slows down and the artwork can yield new meaning.

Monica Pirani
curatorial statement
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La vita non è una temperatura interiore, ma uno stato relazionale

Si tende spesso a immaginare l’opera come un “corpo interno” alimentato costantemente dalla volontà 
e dall’emotività di chi l’ha creata, come se il lavoro rimanesse in vita finché l’artista continua a prendersene 
cura. L’essere testimoni (witnessing) non è un elemento accessorio all’opera.  
È una struttura necessaria attraverso la quale l’opera si compie. Senza un testimone, un lavoro può 
persistere sotto forma di materiale, dato, archivio o traccia di “qualcosa che è accaduto una volta”,  
ma fatica a entrare in quel circuito continuo in cui il significato viene generato, contestato e rinnovato. 
Un testimone può essere un ambiente, un’istituzione, un algoritmo, un contesto, una modalità di orga-
nizzazione dell’attenzione collettiva.
La domanda decisiva non è chi sia il testimone, ma se esista una forma di presenza consapevole che 
risponda all’opera. La risposta è il sistema di ossigenazione dell’opera.  
Uno sguardo, un’occhiata fuggevole, un fraintendimento, un rifiuto di comprendere: ognuno di questi 
atti spinge l’opera dentro una rete di relazioni. Ciò che un’opera possiede non è “un pubblico” inteso 
come dato demografico, ma la spettatorialità come struttura.	

L’assenza e il silenzio non sono vuoti: la politica spettrale dello sguardo

L’assenza e il silenzio possono costituire uno spazio produttivo.  
Spesso, l’assenza significa che determinati elementi vengono strutturalmente rimossi dal campo della 
visibilità, che certe esperienze perdono sistematicamente un linguaggio con cui esprimersi.  
Il silenzio non è sempre una scelta. È spesso una forma coatta, un ritiro indotto quando a qualcuno 
viene richiesto di parlare secondo modalità che il sistema sia in grado di analizzare e decodificare  
in sicurezza.  
L’assenza e il silenzio non sono la fine. Sono posizioni potenziali. Costringono l’attenzione a spostarsi 
da “Cosa dice l’opera?” a “Quali condizioni fanno sì che certe cose esistano solo attraverso l’assenza?”.  
La spettralità (hauntology) di Derrida offre qui una linea interpretativa cruciale. Lo spettro non è pura as-
senza. È il ritorno di ciò che non è stato risolto, la storia che persiste in forme non identiche. Il pensiero 
hauntologico rifiuta il binarismo “esiste o non esiste”, “visibile o invisibile”. Insiste sugli stati di soglia. 
Suggerisce che alcune cose persistono precisamente in quanto assenza. L’opera non è non-vista.  
È privata delle condizioni necessarie per una visione profonda. Viene guardata da molti, ma guardata 
in modi che non generano alcuna relazione. Questa assenza è ancora più pericolosa perché indossa 
l’abito della visibilità, persuadendoci che l’atto pubblico si sia già compiuto.

VALKYRIE 
YAO
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Life is not an inner temperature, but a relational state

A work is often imagined as an “inner body” continuously powered by the maker’s will and emotion,  
as if the work remains alive as long as the artist still cares.
Witnessing is not an accessory to the work. It is a necessary structure through which the work completes 
itself. Without witness, a work can remain as material, data, archive, and the trace of “something that 
once happened,” yet it struggles to enter the ongoing loop in which meaning is generated, contested, 
and renewed. A witness can be an environment, an institution, an algorithm, a context, a mode of orga-
nizing collective attention.
The decisive question is not who the witness is, but whether there exists a form of conscious presence 
that responds to the work. Response is the work’s oxygen system.
A gaze, a hurried glance, a misreading, a refusal to understand: each pushes the work into a network  
of relations. What a work has is not “an audience” as a demographic fact, but spectatorship as a structure.

Absence and silence are not blanks: the hauntological politics of viewing

Absence and silence can constitute a productive space.
Absence often means that certain things are structurally removed from the field of visibility, that certain 
experiences systematically lose a language.
Silence is not always chosen. It is often a compelled form, a withdrawal produced when one is required 
to speak in ways that a system can parse and safely read. Absence and silence are not endings.  
They are potential positions. They force attention to shift from “What does the work say?” 
to “What conditions make certain things exist only through absence?”
Derrida’s hauntology offers a crucial line here. The ghost is not pure absence. It is the return of what has 
not been settled, history persisting in non identical forms. The hauntological refuses the binary of “exists 
or does not exist,” “visible or invisible.” It insists on threshold states. It suggests that some things persist 
precisely as absence.
The work is not unseen. It is deprived of the conditions for deep seeing.
It is widely looked at, but looked at in ways that do not generate relation.
This absence is more dangerous because it wears the clothing of visibility, persuading us that publicness 
has already occurred.



To keep a work from dying requires rebuilding the institutional conditions of spectatorship 

A work’s publicness is not exposure. A work’s continuation is not the preservation of a link.
For a work to live, it needs not only stages and platforms, but a full infrastructure that enables serious 
seeing, repeated entry, sustained discussion, and the ability to carry the work toward its next witnesses. 
The urgent question is not “Did anyone watch?” It is “How was it watched?”
When viewing is reduced to browsing, context reduced to tags, preservation reduced to links and meta-
data, works die inside visibility.
Rebuilding spectatorship means rebuilding time, context, and revisitation.  
It requires structures that can hold misreading and dispute, spaces that allow unfinishedness and polysemy. 
Once a work has been seriously seen even once, it forms an irreversible connection with the world.
If heritage is not static content but a relational structure that can be sustainably entered, then spectator-
ship as heritage names a central task: to rescue the work from the fate of being a one time event,  
so that it can continue to generate, continue to migrate, continue to live.

Excerpt from:  
“Spectatorship as Heritage: The Politics of Viewing”  
STRATUM Art and Humanities Journal (published by ELSEHERE).

VALKYRIE 
YAO
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Sottrarre un’opera alla morte richiede la ricostruzione delle condizioni istituzionali della spettatorialità

La dimensione pubblica di un’opera non coincide con la sua esposizione. 
La prosecuzione di un’opera non è la mera conservazione di un collegamento ipertestuale.
Affinché un’opera viva, ha bisogno non solo di palcoscenici e piattaforme, ma di un’infrastruttura completa 
che renda possibile uno sguardo attento, l’accesso ripetuto, una discussione sostenuta nel tempo e la 
capacità di traghettare l’opera verso i suoi testimoni successivi.  
La domanda urgente non è “Qualcuno ha guardato?”, ma “Come è stata guardata?”.
Quando l’atto del vedere si riduce a scorrere una pagina, il contesto si riduce a dei tag, e la conservazione 
si riduce a link e metadati, le opere muoiono all’interno della visibilità stessa.
Rifondare la spettatorialità significa ricostruire il tempo, il contesto e la reiterazione dello sguardo. 
Richiede strutture capaci di accogliere il fraintendimento e la disputa, spazi che consentano l’incompiu-
tezza e la polisemia. Quando un’opera viene guardata con attenzione anche una sola volta, forma una 
connessione irreversibile con il mondo.
Se il patrimonio non è un contenuto statico ma una struttura relazionale a cui è possibile accedere  
nel tempo, allora la “spettatorialità come patrimonio” definisce un compito centrale: salvare l’opera  
dal destino di essere un evento unico e passeggero, affinché possa continuare a generare, continuare  
a migrare, continuare a vivere.

Estratto da “Spectatorship as Heritage: The Politics of Viewing”  
[La spettatorialità come patrimonio: le politiche dello sguardo], 
STRATUM Art and Humanities Journal (edito da ELSEHERE).



Valkyrie Yao è un’artista, coreografa e ricercatrice la cui pratica spazia tra performance, immagini in 
movimento e installazioni, affiancando studi accademici sulla performance e sui media.  
La sua pratica e la sua ricerca si occupano di rituali, cultura materiale, trasmissione culturale e delle 
mutevoli relazioni tra corpi, immagini, oggetti e ambienti. I suoi lavori sono stati presentati in musei, spazi 
performativi, biennali e festival internazionali negli Stati Uniti e all’estero, tra cui il Detroit Institute of Arts, 
lo Scottsdale Museum of Contemporary Art, Gibney e la Biennale di Firenze.  
Descritta come una figura capace di unire l’arte performativa ad alto valore concettuale con una danza 
energetica all’interno di una cornice minimalista, la sua coreografia è stata elogiata per la sua «assenza 
di paura, ambizione e padronanza della forma» (Viewed Re/Viewed).

La ricerca di Yao abbraccia gli studi sulla performance e sui media, la religione rituale e materiale, la cultura 
visiva e la storia della mediazione interculturale.  
I suoi lavori recenti esaminano il modo in cui la conoscenza culturale si muove tra pratiche incarnate, forme 
materiali, immagini, testi e istituzioni, e come questi movimenti plasmino il modo in cui le pratiche ven-
gono interpretate, valorizzate e trasmesse.  
È Research Fellow 2026-27 presso il Folger Institute della Folger Shakespeare Library, dove la sua ricerca 
estende queste tematiche alla storia della Cina nella prima età moderna, alla stampa, alla traduzione e al 
giudizio culturale.

Yao è Fondatrice e Direttrice Esecutiva di ELSEWHERE International Arts Nexus e Direttrice Editoriale 
Fondatrice della rivista STRATUM Journal of Art, Culture, and the Humanities. Il suo lavoro ha ricevuto 
borse di studio, sovvenzioni e supporto istituzionale da Djerassi Resident Artists Program, Folger 
Shakespeare Library, Flynn Center for the Performing Arts, Lower Manhattan Cultural Council e The 
Laundromat Project. Fa parte della corte 2027 dell’Emerging Leadership Institute dell’Association of 
Performing Arts Professionals (APAP) ed è stata Fellow al Congresso CIPA × International Society for  
the Performing Arts (ISPA) nel 2026. Yao ha conseguito il BFA in Coreografia presso il Shenyang Con-
servatory of Music e l’MFA in Danza (con specializzazione in Interdisciplinary Digital Media  
and Performance, con lode) presso l’Arizona State University.

Valkyrie Yao is an artist, choreographer, and researcher whose work spans performance, moving image,  
and installation, alongside scholarship in performance and media studies. Her practice and research engage 
ritual, material culture, cultural transmission, and the changing relations among bodies, images, objects, 
and environments. Her work has been presented across museum, performance, biennial, and international 
festival contexts in the United States and abroad, including the Detroit Institute of Arts, Scottsdale Museum 
of Contemporary Art, Gibney, and the Florence Biennale. Described as combining high-concept perfor-
mance art with energetic dance within a minimalist framework, her choreography has been praised for its 
“fearlessness, ambition and a command of her form” (Viewed Re/Viewed).

Yao’s research spans performance and media studies, ritual and material religion, visual culture, and 
histories of cross-cultural mediation. Her recent work examines how cultural knowledge moves among 
embodied practices, material forms, images, texts, and institutions, and how these movements shape 
the ways practices are interpreted, valued, and transmitted. She is a 2026–27 Folger Institute Research 
Fellow at the Folger Shakespeare Library, where her research extends these concerns into early modern 
histories of China, print, translation, and cultural judgment.

Yao is the Founder and Executive Director of ELSEHERE International Arts Nexus and the Founding Editor 
of STRATUM Journal of Art, Culture, and the Humanities. Her work has received fellowships, grants,  
and institutional support from the Djerassi Resident Artists Program, the Folger Shakespeare Library, 
Flynn Center for the Performing Arts, Lower Manhattan Cultural Council, and The Laundromat Project. 
She is a member of the 2027 Emerging Leadership Institute cohort of the Association of Performing Arts
Professionals (APAP) and was a 2026 CIPA × International Society for the Performing Arts (ISPA) Congress 
Fellow. Yao received her BFA in Choreography from Shenyang Conservatory of Music and her MFA 
in Dance, with a concentration in Interdisciplinary Digital Media and Performance, with distinction, from 
Arizona State University.
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Il progetto Ma di Fabio Perletta e Luigi Turra instaura un dialogo tra architettura e suono in varie forme: 
pubblicazione su CD (901 Editions 2020), installazione (Mattatoio, Roma 2020), composizione per radio 
(webSYNradio, Francia 2021), diffusione sonora (Teatrino di Palazzo Grassi, Venezia 2024), e oggetto 
sonoro (in collaborazione con Aural Tool di Attila Faravelli, 2026). L’intero corpus di opere è stato concepito 
nel tentativo di tradurre in suono i principi estetici di Tadao Ando, modellando il lavoro come un’esperienza 
temporale e ambientale di uno spazio d’ascolto inesistente, rizomatico e in continuo mutamento. 
Il concetto di ma (  ) — l’intervallo, la distanza, il tempo tra le cose — guida una drammaturgia fatta di 
pause, risonanze e silenzi che respirano insieme al luogo. La performance Ma [Chamber ] non si configura 
come una trasposizione dell’album, ma come una sua riapertura: uno spazio d’ascolto che nasce dall’in-
contro fra timbro, superficie e acustica, dove la geometria rigorosa di Ando trova un corrispettivo sonoro 
nella fragilità dei dettagli e nella continuità del vuoto.  
Ma [Chamber] invita a un’esperienza di prossimità, in cui il suono misura lo spazio e lo spazio misura  
il suono, restituendo all’ascolto la capacità di generare nuovi luoghi interiori.
Il sinogramma    (Ma), unità minima di significato utilizzata anche nella scrittura giapponese, estrinseca 
un concetto decisivo per numerose pratiche artistiche e filosofiche, riferendosi alle nozioni di spazio  
e di tempo tra le cose, focalizzando l’attenzione sul vuoto più che sul resto, restituendo alle pause,  
agli intervalli, il loro effettivo valore. 

Fabio Perletta esplora l’ascolto come condizione emergente, frutto di tensioni ed equilibri tra corpi, luoghi 
e processi temporali, evidenziando vulnerabilità, soglie e ambiguità percettive. Il suo lavoro si articola 
attraverso performance site-specific, installazioni, composizioni, partiture testuali, e progetti partecipativi, 
ed è stato presentato in festival, musei e programmi di residenza internazionali.  
Dal 2008 cura 901 Editions, etichetta dedita alla sound art e alla musica di ricerca. Suona nel duo Cygni 
con Pierluigi Scarpantonio. Nel 2026 fonda con Giuseppe Ielasi e Giulia Bruno fold/interval, un progetto 
audiovisivo e piattaforma editoriale aperta.

Luigi Turra è un compositore riduzionista ed elettroacustico. Il suo lavoro esplora l’equilibrio tra silenzio, 
percezione tattile del suono e musica aleatoria. Manipolando voci umane, fonti digitali, concrete  
e acustiche, crea percorsi sonori in cui l’ascoltatore sperimenta pause e tensioni abrasive, avvicinandosi 
alla poesia sonora sperimentale. Partendo da piccoli suoni e rumori, le sue composizioni celebrano la 
bellezza dell’imperfezione, riducendo i segni ai loro archetipi. Le sue opere sono pubblicate da etichette 
internazionali come Die Schachtel, mAtter, Non Visual Objects, and/OAR, LINE, Dragon’s Eye Recordings, 
Trente Oiseaux e 901 Editions.

FABIO PERLETTA  
E LUIGI TURRA

Ma [Chamber] performance
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Fabio Perletta and Luigi Turra’s Ma project establishes a dialogue between architecture and sound across 
various forms: CD release (901 Editions, 2020), installation (Mattatoio, Rome, 2020), radio composition 
(webSYNradio, France, 2021), sound diffusion (Teatrino di Palazzo Grassi, Venice, 2024), and sound object 
(in collaboration with Attila Faravelli’s Aural Tool, 2026). The entire body of work was conceived in an 
attempt to translate Tadao Ando’s aesthetic principles into sound, crafting the work as a temporal and 
environmental experience of a non-existent, rhizomatic, and ever-changing listening space.
The concept of ma (  )—the interval, the distance, the time between things—guides a dramaturgy com-
posed of pauses, resonances, and silences that breathe together with the place.  
The performance Ma [Chamber] is not framed as a transposition of the album, it rather exists as  
a reopening of it: a listening space emerging from the encounter between timbre, surface, and acoustics, 
where Ando’s rigorous geometry finds a sonic counterpart in the fragility of details and the continuity of 
emptiness. Ma [Chamber] invites an experience of proximity, in which sound measures space and space 
measures sound. 
The synogram  (Ma), a minimal unit of meaning used in Japanese writing, expresses a decisive concept 
for numerous artistic and philosophical practices, referring to the notion of the space and time between 
things, focusing on the void more than the substance, returning to the value of pauses, of intervals.  
In music, attention to such voids not only has contemporary or Western relevance, as some might believe. 

Fabio Perletta explores listening as an emergent condition arising from tensions and balances between 
bodies, places, and temporal processes to reveal vulnerabilities, thresholds, and perceptual ambiguities. 
His work unfolds through site-specific performances, installations, compositions, text scores, and partici-
patory projects, and has been presented internationally in festivals, museums, and residency programs. 
Since 2008, he has curated 901 Editions, a label dedicated to sound art and experimental music.  
He performs in the duo Cygni with Pierluigi Scarpantonio. In 2026, alongside Giuseppe Ielasi and Giulia 
Bruno, he co-founded fold/interval, an audiovisual project and open editorial platform.

Luigi Turra is a reductionist and electroacoustic composer. His work explores the balance between silence, 
tactile perception of sound, and aleatory music. By manipulating human voices, digital, concrete, and 
acoustic sources, he creates sonic paths in which listeners experience pauses and abrasive tensions, 
approaching experimental sound poetry. Starting from small sounds and noises, his compositions cele-
brate the beauty of imperfection, reducing signs to their archetypes.  
His works are released by international labels such as Die Schachtel, mAtter, Non Visual Objects,  
and/OAR, LINE, Dragon’s Eye Recordings, Trente Oiseaux, and 901 Editions.
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Installazione sonora di Maryanne Royle realizzata utilizzando registrazioni di Steph Besford West,  
Paul Jackson e Megan Pheasey.
 
Quest’opera è stata realizzata utilizzando registrazioni di danzatori locali di clog dancing: Steph,  
Paul e Megan. 
Tutti e tre praticano questa danza fin dall’infanzia e hanno fatto parte degli Oakenhoof, un gruppo  
di clog dancing con sede a Littleborough. Gli Oakenhoof non sono più un gruppo attivo, ma in passato 
partecipavano a competizioni in tutto il Paese.
Il Lancashire clog è uno stile di danza percussiva eseguito con scarpe da lavoro in legno.  
Si sviluppò nelle fabbriche durante il periodo di massimo sviluppo dell’industria cotoniera nel Lancashire: 
i suoi ritmi erano ispirati al suono delle macchine, rumorose, pesanti e ripetitive, e ogni fabbrica aveva  
le proprie danze. In quanto tradizione popolare appartenente alla classe operaia, le danze originarie non 
furono documentate e sono purtroppo andate perdute. Negli anni Venti del Novecento, i danzatori inglesi 
entrarono in contatto con il rhythm tap nelle sale da ballo, dando vita a una rinascita del clog dancing 
ispirata allo stile americano.  
Il Lancashire clog che conosciamo oggi appartiene a questa tradizione di revival.
Per questa installazione, Maryanne ha utilizzato registrazioni di danze clog, accostandole a registrazioni  
realizzate presso l’Ellenroad Steam Museum di Milnrow, in omaggio alle origini e al percorso storico di 
questo stile di danza.

Sound installation by Maryanne Royle using recordings of  Steph Besford West, Paul Jackson  
and Megan Pheasey.

This piece was made using recordings of local clog dancers Steph, Paul and Megan.  
All three dancers have been clogging since they were children and were members of Oakenhoof, a clog 
group based in Littleborough.  
Oakenhoof is no longer an active group but used to take part in competitions across the country.
Lancashire clog is a style of percussive dance using wooden work shoe.  
Developed in mills at the height of the cotton industry in Lancashire, the rythms were inspired by the noisey, 
heavy, repetative machines and each mill had their own dances.
As a working class folk-tradition, the original dances were not recorded and have sadly been lost.  
In the 1920’s English dancers experienced rhythm tap in dance halls which inspired a clog revival based 
on the American style.
The Lancashire clog we see today is in this revival style.
For this installation Maryanne has used recordings of clog dances arranged alongside recordings taken 
at Ellenroad Steam Museum in Milnrow paying homage to the dance style’s routes.

MARYANNE 
ROYLE

Northern Lands
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MARYANNE 
ROYLE 

Resonance After Contact

Resonance After Contact è un’installazione sonora di Maryanne Royle, realizzata in risposta alle ricerche 
sulla storia industriale di Schio svolte durante una residenza nel giugno 2026.
Maryanne ha utilizzato microfoni a contatto per catturare le vibrazioni delle campane che risuonano in 
tutta la città, applicandoli alle grandi fioriere in metallo della piazza principale.  
Questo permette di ascoltare le campane non solo come suoni che si propagano nell’aria, ma attraverso 
i materiali con cui entrano in contatto.  
Ciò che si sente sono le vibrazioni che proseguono dopo che le campane sono state percosse.
Maryanne ha anche riprodotto registrazioni di macchinari industriali effettuate a Manchester, la sua città d’o-
rigine, all’interno della Chiesa di San Francesco e le ha registrate nuovamente, permettendo all’acustica 
dell’edificio di diventare parte del suono.
Queste registrazioni sono state sovrapposte a suoni provenienti da Schio - lo scricchiolio degli alberi del 
Giardino Jacquard, un vivace mercato del sabato, l’organo di una chiesa - e riprodotte accanto a oggetti 
della Collezione Archivio Lanerossi.  
All’interno dello Spazio Shed, il suono viaggia lungo le travi e l’architettura dell’edificio, creando percorsi  
tra registrazioni, oggetti e spazio. Percorsi che il pubblico può attraversare e seguire.
L’opera unisce due città plasmate dalla produzione tessile e permette a storie di luoghi e tempi diversi  
di incontrarsi attraverso la registrazione, la risonanza, il movimento e l’ascolto. 

Maryanne Royle è un’artista di Rochdale, nel Regno Unito, che realizza installazioni e performance con-
cepite in relazione a uno specifico luogo, traendo ispirazione dalla loro storia e dalle loro caratteristiche.  
Il suo lavoro utilizza suoni registrati, nastri, suoni raccolti sul campo e materiali d’archivio.  
Maryanne è interessata al modo in cui le persone attraversano e vivono i luoghi attraverso il suono,  
a come il suono possa abitarli e a come l’ascolto possa evocare ricordi, creare familiarità e rafforzare  
la nostra percezione del tempo e dello spazio.

Resonance After Contact is an audio installation by Maryanne Royle, made in response to research around 
the industrial history of Schio during a residency in June 2026.
Maryanne used contact microphones to capture the vibrations of the bells that sound throughout the city 
by attaching them to the large metal planters in the main square. This allows the bells to be heard not only 
as sounds travelling through the air, but through the materials they come into contact with.  
What is heard is the vibrations that continue after the bells have been struck. 
Maryanne also played recordings of industrial machinery taken in Manchester, where she is from, inside 
the Church of San Francesco and recorded them again, allowing the acoustics of the building to become 
part of the sound. 
These recordings have been layered with sounds from Schio - the creaking trees of the Jacquard Garden, 
a busy Saturday market, a church organ - and played alongside objects from the Lanerossi Archive Col-
lection. Within Spazio Shed, the sound travels along beams and the architecture of the building, creating 
pathways between recordings, objects and space. Pathways the audience can move through and follow.
The work brings together two cities shaped by textile production and allows stories from different places 
and times to meet through recording, resonance, movement and listening.

Maryanne Royle is an artist from Rochdale, UK, who creates spatial, site-responsive installations and 
performances shaped by the heritage and character of places using recorded sound, tape, found sound 
and archival research. Maryanne is interested in how people move through sound, how sound inhabits 
places, and how listening can evoke memories, create familiarity, and deepen our sense of time and place.
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ANNE 
GREBBY

Anne Grebby lavora con un’ampia gamma di media creativi.  
Avvalendosi dell’immediatezza del disegno e della pittura come strumenti di sviluppo iniziale, l’artista 
indaga ciascun soggetto alla luce della sua rilevanza culturale e spirituale nel contesto contemporaneo. 
Ci invita a riconsiderare i nostri confini fisici e percettivi e a ridefinirne i limiti.  
Ogni opera rappresenta un ulteriore passo in questo percorso produttivo e concettuale, incoraggiando 
una riflessione sulla nostra esistenza, sia a livello individuale che collettivo.

Anne Grebby works across a wide range of creative media. Using the immediacy of drawing and painting 
as the initial developmental means, she explores each subject in relation to its contemporary cultural and 
spiritual applicability.  
She invites us to reconsider our physical and perceptual boundaries and redefine their limits.  
Each work represents a further step in this productive and conceptual journey, encouraging reflection  
on our existence, both individually and collectively.
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ANDREA 
GROTTO

Andrea Grotto Nel 2013 è tra i vincitori del programma Atelier della Fondazione Bevilacqua La Masa di 
Venezia con il collettivo How We Dwell (Make Your Own Residence).  
Il suo lavoro mostra un particolare interesse nella ricerca di legami e connessioni tra elementi di rappresen-
tazione che attraverso la rielaborazione delle simbologie diventano il veicolo per la scoperta di contesti  
e situazioni. Il lavoro diventa quindi un contenitore di elementi inanimati in grado di raccontare una storia 
già compiuta. 

Andrea Grotto In 2013 he was among the winners of the Atelier program at Bevilacqua La Masa Foundation 
in Venice with the collective How We Dwell (Make Your Own Residence). 
His work shows a particular interest in searching for links and connections between elements of repre-
sentation which, through the reworking of symbols, become a vehicle for the discovery of contexts and 
situations. The work thus becomes a container of inanimate elements capable of telling a story already 
completed.
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FABIO 
GUERRA

Il suo lavoro nasce dalla percezione di un mondo non più rappresentabile nella sua totalità, ma soltanto 
per scorci e frammenti che, grazie alla loro estraneità, riescono ad essere più potentemente fedeli.  
La sua ricerca si concretizza attraverso l’utilizzo di materiali molto diversi tra loro: carta, porcellana e vetro. 
Il risultato sono oggetti che pietrificano in sé segni, forme e grafie appartenenti ad altre esistenze passate.

His work stems from the perception of a world that can no longer be represented in its entirety, but only 
through glimpses and fragments which, precisely through their estrangement, manage to be more 
powerfully faithful. His research takes shape through the use of very diverse materials: paper, porcelain, 
and glass. The result is a series of objects that petrify within themselves signs, forms, and marks belon-
ging to other past existences.
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PAUL 
HAYWOOD

La pratica artistica di Paul Haywood si è sviluppata attorno alle consuetudini della pittura, del disegno 
e della fotografia. L’ossessione comune che attraversa ciascun medium riguarda le complessità geome-
triche della composizione visiva e include esplorazioni strutturate di palette cromatiche e tonali come 
strumento per astrarre la percezione dalla realtà.  
Nel contesto di “Beyond”, le immagini selezionate condensano memorie personali di dettagli transitori, 
raccolti tra le viste delle brughiere della sua terra d’origine e nel suo legame ancestrale con i paesaggi 
del North Manchester e della dorsale dei Pennini.

Paul Haywood studio practices have evolved around habits of painting, drawing and photography. 
The common obsession across each media is concerned with the geometrical complexities of visual 
composition and include structured explorations of chromatic tonal palettes as a means of abstracting 
perception from reality.  
In the context of ‘Beyond’, his selected images are condensed personal memories of transient details 
sourced the moorland vistas of home and his ancestral connection to the landscapes of North Manchester 
and the Pennine ridge. 
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Kara Lyons esplora temi profondi come la resilienza e l’adattabilità. 
Le sue forme amorfe suggeriscono una forza vitale, la trasformazione e la sensualità—aspetti della con-
dizione umana che riconoscono il flusso come elemento centrale della nostra comprensione.  
Buona parte del suo lavoro coinvolge direttamente il proprio corpo nell’ambito del processo creativo.  
In questa mostra, l’artista impiega la traccia corporea per esaminare la nozione di libero movimento  
e la complessità dei significati contemporanei che vi attribuiamo.

Kara Lyons explores profound themes such as resilience and adaptability.  
Amorphous forms suggest vital strength, change, and sensuality — aspects of the human condition 
that recognize flow as central to our understanding. Much of her work is made involving her own body 
as part of its process. In this exhibition, Kara uses corporeal mark making to examine the notion of free 
movement and the complexity of contemporary meanings we ascribe to it.

KARA 
LYONS
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Marta Martino concepisce le sue opere come momenti di sospensione nei quali l’estetica iper controllata 
è radicalmente compromessa nel corso dell’atto performativo, impegnando il pubblico alla costante 
rivalutazione di una presunta realtà.

MARTA  
MARTINO

Marta Martino conceives her works as moments of suspension, where the hyper-controlled aesthetic  
is radically disrupted during the performative act, engaging the audience in a constant re-evaluation  
of a perceived reality.
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ELISABETTA 
RONCORONI

Elisabetta Roncoroni Le fotografie di Elisabetta Roncoroni abitano una soglia tra presenza e assenza, 
realtà e immaginazione. I paesaggi diventano luoghi di sedimentazione della memoria, dove tracce culturali, 
storiche ed emotive continuano a generare significati oltre la loro funzione originaria.  
Il suo lavoro invita a una lettura relazionale dello spazio, in cui ciò che vediamo è inseparabile da ciò  
che ricordiamo, immaginiamo o ereditiamo, trasformando ogni luogo in un archivio vivo di connessioni  
e presenze.

Elisabetta Roncoroni’s photographs inhabit a threshold between presence and absence, reality and 
imagination. Landscapes become sites where memory settles and accumulates, places in which cultural, 
historical, and emotional traces continue to generate meaning beyond their original function.  
Her work invites a relational reading of space, where what we see is inseparable from what we remember, 
imagine, or inherit, transforming every place into a living archive of connections and presences.
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Per Joseph Rossi l’arte è un territorio di sperimentazione, dove gioco e rigore convivono in un continuo 
processo di scomposizione e ricostruzione di riferimenti culturali e iconografici. 
La sua ricerca attraversa il confine tra reale e simbolico, indagando la dimensione quasi sacrale dell’im-
magine e della rappresentazione. Nella grafica e nell’arte Rossi riconosce un teatro di segni e apparizioni, 
un ecosistema visivo in cui convivono tensione poetica, immaginario popolare e mistero.  
In mostra, questo linguaggio si libera in una forma espressiva autonoma e vitale.

For Joseph Rossi, art is a realm of experimentation where playfullness and rigour coexist in a continuous 
process of deconstruction and reconstruction of cultural and iconographic references.  
His research spans the boundary between the real and the symbolic, investigating the almost sacred 
dimension of image and representation. In graphic design, and in art, Rossi recognizes a theatre of signs 
and appearances, a visual ecosystem where poetic tension, popular imagery, and mystery coexist.  
In the exhibition, this language is freed into an autonomous and vital expressive form.

JOSEPH 
ROSSI
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THOMAS 
SCALCO

Nato a Vicenza nel 1987.  
Da sempre legato al disegno, incontrato giocando nel retrobottega dei genitori con gessi e matite da sarti, 
ha dato seguito a questa inclinazione iscrivendosi al liceo artistico e successivamente presso l’Accademia 
di Belle Arti di Venezia dove nel 2014 ha conseguito il diploma di specializzazione in Pittura e Arti visive 
con una tesi che intrecciava il tema dell’Icona, il pensiero di Pavel Florenskij e la ricerca di Marco Tirelli. 

Born in Vicenza in 1987.  
Always connected to drawing, which he first encountered as a child playing in the back room of his pa-
rents’ shop with tailor’s chalk and pencils, he pursued this inclination by enrolling at the Art High School 
and later at the Academy of Fine Arts in Venice. In 2014, he obtained a postgraduate diploma in Painting 
and Visual Arts, with a thesis intertwining the theme of the Icon, the thought of Pavel Florensky, and the 
artistic research of Marco Tirelli.

4039



UN PONTE CULTURALE  
TRA CITTÀ POST-INDUSTRIALI

SCHIO - GREATER MANCHESTER è un programma di scambio culturale transnazionale tra l’Italia  
e il Regno Unito, avviato nel 2024 con la mostra ÌNSITO. Il progetto nasce con l’obiettivo di costruire 
una collaborazione flessibile e partecipativa, capace di mettere in relazione industria e creatività, Italia  
e Regno Unito. Favorisce il dialogo tra cittadini, istituzioni culturali e settori creativi, promuovendo  
lo scambio interculturale attraverso pratiche artistiche condivise.

Greater Manchester e Schio condividono una storia legata al patrimonio tessile industriale e alle pratiche 
di rigenerazione urbana e sociale. L’intero progetto si sviluppa attraverso fasi successive, in alternanza 
tra i due Paesi. Nel 2025 è proseguito con la mostra ECHOES presso Ebor Studio di Littleborough, inserita 
inoltre nel programma Rochdale Greater Manchester Town of Culture 25/26, in dialogo con gli indirizzi  
e il quadro strategico del GMCA (Greater Manchester Cultural Strategy Framework).  
Il programma si arricchisce inoltre di una rete di residenze artistiche transnazionali che consentono  
agli artisti di sviluppare opere site-specific in dialogo diretto con la storia, le narrazioni e gli spazi fisici 
dei luoghi ospitanti.

Il percorso è stato avviato grazie al contributo e alla partecipazione dell’Amministrazione del Comune  
di Schio in Italia e di Ebor Studio a Littleborough, nel Regno Unito. La collaborazione tra queste due realtà 
ha costituito una base importante per il consolidamento del programma e per il suo sviluppo nel tempo. 
Nel 2026, con BEYOND, il progetto si espande, coinvolgendo nuovi artisti, realtà culturali e partner locali 
e aprendo progressivamente nuove prospettive di collaborazione e scambio.
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A CULTURAL BRIDGE 
BETWEEN POST-INDUSTRIAL CITIES

SCHIO – GREATER MANCHESTER is a transnational cultural exchange programme between Italy  
and the United Kingdom, launched in 2024 with the exhibition ÌNSITO. The project aims to build a flexible 
and participatory collaboration, bringing together industry and creativity, Italy and the UK. It fosters 
dialogue between communities, cultural institutions and the creative sectors, promoting intercultural 
exchange through shared artistic practices.

Greater Manchester and Schio share a history rooted in industrial textile heritage and practices of urban 
and social regeneration. The project unfolds through successive phases, alternating between the two 
countries. In 2025, it continued with the exhibition ECHOES at Ebor Studio in Littleborough, which was 
also included in the Rochdale Greater Manchester Town of Culture 25/26 programme, in dialogue 
with the strategic framework and priorities of the GMCA (Greater Manchester Cultural Strategy 
Framework). The programme is further enriched by a network of transnational artist residencies that enable 
artists to develop site-specific works that engage directly with the history, narratives and physical spaces 
of the host locations.

The programme was initiated through the contribution and participation of the Municipality of Schio  
in Italy and Ebor Studio in Littleborough, United Kingdom. The collaboration between these two organisa-
tions has provided an important foundation for consolidating the programme and supporting its ongoing 
development. In 2026, with BEYOND, the project expands, bringing together new artists, cultural organi-
sations and local partners, while progressively opening up new opportunities for collaboration  
and exchange.
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