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Marisa Albanese
Combattente, 2013

alluminio, pigmento bianco, legno
120 x 80 x 38 cm

“Combattente &€ un omaggio alle donne protagoniste della
Resistenza antifascista durante le Quattro giornate di Napoli
nel 1943. Seduta come un guerriero nell'immediatezza della
lotta, concentrata in se stessa, padrona della propria intuizione
femminile, indossa un elmo, metafora di un rapporto con il
mondo fondato sulla protezione del proprio pensiero e sulla
lotta per la sua autenticita. La scelta del bianco ha origine nella
sua ambiguita: portatore di caratteri sia sublimi che orribili,
risveglia immagini di bellezza e di terrore. Melville dedicalil
capitolo 42 del suo Moby Dick alla “bianchezza”: “E questa
qualita inafferrabile che rende I'idea della bianchezza [...]
capace di accrescere quel terrore fino all’estremo. Ne sono
prova I'orso bianco polare, lo squalo bianco dei tropici e la
balena albina”; ma in molte culture il bianco € anche simbolo
di rinnovamento e segna i piu importanti passaggi del ciclo
della vita, dalla nascita alla morte. Il bianco veste spesso anche
il corpo della donna e porta in se€, troppo di frequente, segni

di violenza e di discriminazione. Ed € questa sua ambiguita
che ha guidato la mia scelta”

(Marisa Albanese).

Marisa Albanese
(Napoli, Italia, 1947 - 2021)

Marisa Albanese € nata e vissuta a Napoli. Per le sue
installazioni, ha lavorato con diversi media: disegno, scultura,
video e fotografia. Ha esposto in numerosi spazi pubblici

e privati in Italia e all’estero e ha realizzato sculture per
commissioni pubbliche. Fra le sue mostre recenti: “Apparent
Horizons”, Olga Korper Gallery, Toronto (2019), “Il viaggio di
Jane Auer Bowles”, Galleria Davide Gallo, Milano (2018),

“Le storie del vento”, Studio Trisorio, Napoli, “Sentieri di mani”,
Istituto nazionale per la grafica, Roma, “Pensiero e Materia.
Visioni contemporanee alla Certosa”, Certosa di San Giacomo,
Capri (2016), “Doble Cel”, Casal Solleric, Palma di Maiorca
(2015), “Fuori dal giardino”, Museo Principe Diego Aragona
Pignatelli Cortés, Napoli, “Combinato disposto”, Torre di
Guevara, Ischia (2014), “Cosa ferma le altalene”, Studio d’arte
contemporanea Pino Casagrande, Roma, “Un battito d’ali”,
Studio Trisorio, Napoli (2012). Nel 2014 ha lavorato con un
gruppo di ragazzi a rischio del quartiere Scampia di Napoli.
Ha realizzato sull’isola di Lampedusa progetti artistici con
persone migranti.

PANORAMA

Ingresso / Entrance, Carcere Nuovo,
Salita Castello

aluminum, white pigment, wood
120 x 80 x 38cm

“Combattente is a tribute to the women who were protagonists

of the anti-Fascist Resistance during the Four Days of Naples

in 1943. Seated like a warrior in the immediacy of the struggle,
concentrated in herself, in command of her own feminine intuition,
she wears a helmet, a metaphor for a relationship with the world
based on the protection of her own thought and the struggle for
its authenticity. The choice of white originates in its ambiguity: the
bearer of both sublime and terrible natures, it awakens images of
beauty and terror. Melville dedicates Chapter 42 of his Moby Dick
to “whiteness”: “This elusive quality it is, which causes the thought
of whiteness, [...] to heighten that terror to the furthest bounds.
Witness the white bear of the poles, the white shark of the tropics
[and the albino whale”]; but in many cultures white is also a symbol
of renewal and marks the most important passages of the cycle

of life, from birth to death. White also often clothes the body of
women and carries in itself, all too frequently, signs of violence and
discrimination. And it is this ambiguity that has guided my choice”
(Marisa Albanese).

Marisa Albanese
(Naples, Italy, 1947 - 2021)

Marisa Albanese was born and lived in Naples. For her installations,
she worked in various mediums: drawing, sculpture, video and
photography. She exhibited in numerous public and private spaces
in Italy and abroad and created sculptures for public commissions.
Her recent exhibitions include ‘Apparent Horizons,” Olga Korper
Gallery, Toronto (2019); “Il viaggio di Jane Auer Bowles,” Galleria
Davide Gallo, Milan (2018); “Le storie del vento,” Studio Trisorio,
Naples; “Sentieri di mani,” Istituto nazionale per la grafica, Rome;
“Pensiero e Materia. Visioni contemporanee alla Certosa,” Certosa
di San Giacomo, Capri (2016); “Doble Cel,” Casal Solleric, Palma

di Maiorca (2015); “Fuori dal giardino,” Museo Principe Diego
Aragona Pignatelli Cortés, Naples,; “Combinato disposto,” Torre

di Guevara, Ischia (2014); “Cosa ferma le altalene,” Studio d’arte
contemporanea Pino Casagrande, Rome; “Un battito d’ali,” Studio
Trisorio, Naples (2012). In 2014 she worked with a group of at-risk
kids from the Scampia neighborhood of Naples. On the island

of Lampedusa, she realized artistic projects with migrant people.

Courtesy Studio Trisorio, Napoli
Courtesy Studio Trisorio, Naples



Giovanni Anselmo

Oltremare verso est nord-est, 1979/2021

acrilico blu oltremare su parete
60 x 80 cm

“Il termine ‘oltremare’ nasce da un indefinito luogo d’origine
di questo colore, cioé un colore portato da oltremare,

che offre quindi uno stimolo non solo visivo, ma anche
mentale, indicando un luogo al di |a delle pareti dello spazio
architettonico verso cui si muovono insieme le opere e lo
spettatore. E comunque un luogo che c'g, perché ovunque
tu vada, sempre esiste un oltremare piu in 18"

(Giovanni Anselmo).

Giovanni Anselmo
(Borgofranco d’lvrea, Torino, Italia, 1934)
Vive e lavora a Torino, ltalia.

Autodidatta, fin da subito Giovanni Anselmo abbandona la
pittura per orientarsi verso una ricerca concettuale, entrando

a far parte del gruppo dell’Arte Povera negli anni Sessanta del
secolo scorso. Protagonista della sua arte - che integra natura,
percezione, filosofia e 'essere umano - € il concetto di energia,
che si rivela nelle leggi fisiche che regolano I'universo, come

la gravita e il magnetismo. Alla prima mostra personale del
1968 sono seguite numerose esposizioni in musei e istituzioni
italiane e internazionali, tra cui le piu recenti sono: Accademia
di San Luca, Roma (2019), Fondazione Querini Stampalia,
Venezia (2017), Castello di Rivoli Museo d’Arte Contemporanea,
(2016), MAMC - Musée d’art moderne et contemporain de
Saint-Etienne (2015). Nel 2019 & stato insignito del prestigioso
premio Presidente della Repubblica del’lAccademia Nazionale
di San Luca; nel 1990 ha ricevuto il Leone d’oro per la Pittura.
Ha partecipato all’Esposizione Internazionale d’Arte - La
Biennale di Venezia nel 1972,1978, 1980, 1986, 1990, e 2007 e a
documenta a Kassel nel 1972 e 1982.

PANORAMA

Giardino / Garden, Palazzo Costagliola,
Via Principe Umberto, 75

ultramarine blue acrylic on wall
60 x 80 cm

“The term ‘ultramarine’ (beyond the sea) refers to an undefined
place of origin of this color, that is, a color brought from beyond the
sea, which therefore offers a stimulus that is not only visual, but
also mental, indicating a place beyond the walls of the architectural
space towards which the works and the viewer move together. It is,
in any case, a place that exists, because wherever you Qo, there is
always another ‘ultramarine’ place further away.”

(Giovanni Anselmo).

Giovanni Anselmo
(Borgofranco d’lvrea, Turin, Italy, 1934)
He lives and works in Turin, Italy.

Self-taught, Giovanni Anselmo immediately abandoned painting
fo move towards conceptual research, joining the Arte Povera
group in the 1960s. The protagonist of his art - which integrates
nature, perception, philosophy and the human being - is the
concept of enerqy, which is revealed in the physical laws that
govern the universe, such as gravity and magnetism. The first solo
exhibition in 1968 was followed by numerous exhibitions in Italian
and international museums and institutions, the most recent of
which are: Accademia di San Luca, Rome (2019); Fondazione
Querini Stampalia, Venice (2017); Castello di Rivoli Museo d’Arte
Contemporanea, (2016); MAMC - Musée d’art moderne et
contemporain de Saint-Etienne (2015). In 2019, he was awarded the
prestigious President of the Republic Award from the Accademia
Nazionale di San Luca; in 1990, he received the Golden Lion for
Painting. He participated in the International Art Exhibition of the
Venice Biennale in 1972, 1978, 1980, 1986, 1990, and 2007 and in
documenta in Kassel in 1972 and 1982.

Courtesy l'artista e Tucci Russo Studio per I'Arte
Contemporanea, Torre Pellice - Torino

Courtesy the artist and Tucci Russo Studio per [Arte
Contemporanea, Torre Pellice - Turin



Salvatore Arancio

A Soft Land no Longer Distant, 2017

argilla refrattaria, parzialmente smaltata
e dipinta in policromia con dettagli

a terzo fuoco

dimensioni variabili

A Soft Land no Longer Distant € un gruppo scultoreo realizzato
in collaborazione con la prestigiosa Ceramica Gatti di Faenza,
dando seguito alla collaborazione nata in occasione della 57.
Esposizione Internazionale d’Arte - La Biennale di Venezia.

Il titolo fa riferimento a un lavoro di Louise Bourgeois del 1967
intitolato Soft Landscape, ma gioca anche con l'espressione
tecnica “soft landing” che indica I'atterraggio controllato

e avvenuto con successo di un’astronave su un pianeta.

In questo caso descrive I'arrivo dello spettatore di fronte

a una mappa topografica distorta di un paesaggio immaginario
e inverosimile. Le ambientazioni senza tempo sono caratterizzate
da ruvide rocce vulcaniche che sono state invase da
escrescenze indefinite e iridescenti provenienti da un remoto
altrove. Il lavoro trova ispirazione e segue la fascinazione sempre
presente in Salvatore Arancio per gli elementi che appartengono
al mondo scientifico del passato, nonostante giochi con la loro
estetica traslandola in un regno fantastico.

Salvatore Arancio
(Catania, Italia, 1974)
Vive e lavora a Nizza, Francia.

Linteresse principale al centro della pratica artistica di
Salvatore Arancio risiede nel potenziale delle immagini,

in particolare nel modo in cui le immagini e il loro significato
possono essere rivisti e reinterpretati. Ogni aspetto della sua
pratica contiene una giustapposizione intrecciata delle origini
e della rappresentazione delle immagini: naturali e artificiali,
minerali e vegetali, scientifiche e mitologiche. Allontanandosi
dal loro significato letterale, attraverso I'uso di una serie di
media come la ceramica, I'incisione, il collage, 'animazione e il
video, Arancio crea nuove immagini che sono splendidamente
evocative e al contempo profondamente inquietanti, mirando

a creare una sorta di atlante della confusione.

Le sue opere fanno parte delle collezioni di alcune tra le piu
importanti istituzioni pubbliche e private al mondo come: Mart -
Museo di arte moderna e contemporanea di Trento e Rovereto,
MAXXI - Museo nazionale delle arti del XXI secolo, Roma, Frac-
Artotheque Nouvelle-Aquitaine, Limoges, Fiorucci Art Trust,
Londra, Museo Tamayo, Citta del Messico, Collezione Deutsche
Bank, Milano, Fondation d’Entreprise Galeries Lafayette, Parigi,
Harris Museum, Preston, Collezione NCTM, Milano.

PANORAMA
©)

Androne / Hall, Palazzo Porta,
Via Flavio Gioia, 16

refractory clay, partially glazed and painted
in polychrome with third firing details
variable dimensions

A Soft Land no Longer Distant is a sculptural group created in
collaboration with the prestigious Ceramica Gatti di Faenza,
following the collaboration at the 57, Esposizione Internazionale
dArte - La Biennale di Venezia. The title refers to a 1967 work by
Louise Bourgeois titled Soft Landscape, but also plays with the
technical expression “soft landing” which indicates the controlled
and successful landing of a spaceship on a planet.

In this case it describes the arrival of the viewer in front of a
distorted topographical map of an imaginary and improbable
landscape. The timeless settings are distinguished by rough
volcanic rocks that have been invaded by vague iridescent growths
from a remote elsewhere. The work draws inspiration and follows
the fascination that Salvatore Arancio has always had for elements
that belong to the scientific world of the past, despite playing with
their aesthetics and translating them into a fantastic realm.

Salvatore Arancio
(Catania, Italy, 1974)
He lives and works in Nice, France.

The main and central interest in Salvatore Arancio’s artistic practice
lies in the potential of images, particularly how images and their
meaning can be revised and reinterpreted. Every aspect of his
practice contains a juxtaposition intertwined with the origins

and representation of images: natural and artificial, mineral and
vegetable, scientific and mythological. Moving away from their
literal meaning and using a range of media such as ceramics,
engraving, collage, animation and video, Arancio creates new
images that are beautifully evocative and at the same time deeply
disturbing, striving to create a sort of atlas of confusion.

His works are part of some of the most important public and private
institutional collections in the world such as: Mart - Museum of
modern and contemporary art of Trento and Rovereto; MAXXI -
National Museum of 21st Century Arts, Rome; Frac-Artothéque
Nouvelle-Aquitaine, Limoges; Fiorucci Art Trust, London, Tamayo
Museum, Mexico City; Deutsche Bank Collection, Milan; Fondation
d’Entreprise Galeries Lafayette, Paris; Harris Museum, Preston;
NCTM Collection, Milan.

Courtesy l'artista e Schiavo Zoppelli Gallery, Milano
Courtesy the artist and Schiavo Zoppelli Gallery, Milan



Gianni Asdrubali
Stenkanibale, 2021

2 elementi, pittura industriale su tela
applicata su tavola
135 x 180 cm; 117,5 x 103 cm

“Si tratta di due opere uniche che, avvicinate, possono
unificarsi in un’unita piu grande.

Non sono frammenti ma opere. Punti finiti, conclusi in s€,

che interagiscono con altri punti che a loro volta interagiscono
con altri punti. Ogni punto & un’opera € non un frammento

o0 un modulo. Un frammento o un modulo presi da soli non
riescono ad attivare lo spazio circostante, invece un punto finito
€ senza verso curva lo spazio espositivo, ma non € pensato

a priori per un insieme. Termini come: frammenti, modulo-
modulare, composizione, installazione fanno parte di un lessico
operativo di tipo relazionale-euclideo che non ha nulla a che
fare con il mio lavoro. Perché nel mio caso € I'opera stessa che
decide e non l'artista. E 'opera che curva lo spazio quotidiano,
e l'interazione tra un punto finito con I'esterno e con altri

punti finiti che determina questa nuova visione. Questi ‘punti
autosufficienti’ non hanno nessuna identita in s€, nessun valore
in s€, nessun assoluto, ma acquistano un loro ‘senso’ soltanto
nell'interazione verso altro da sé.

Non esiste in sé nessuna identita, nessuna bandiera, nessuna
patria, nessuna famiglia e l'opera d’arte, se d’arte si tratta, non
ha luogo, lo fa” (Gianni Asdrubali).

Gianni Asdrubali
(Tuscania, Viterbo, Italia, 1955)
Vive e lavora a Tuscania, Viterbo.

Asdrubali espone per la prima volta nel 1982 alla galleria

La Salita di Roma e nel 1984 tiene una personale alla galleria
Artra di Milano. Nel 1985 viene invitato da Flavio Caroli alla
mostra “Anniottanta” alla Galleria Comunale d’Arte Moderna

di Bologna. Nel 1988 viene invitato con una sala personale

al Museum Fridericianum di Kassel, alla Biennale of Sydney

e ad “Aperto 88", Esposizione Internazionale d’Arte - La
Biennale di Venezia. Negli anni Novanta & invitato al MASP -
Museu de Arte de Sao Paulo e alla Rocca Paolina di Perugia.
Nel 2001 I'Institut Mathildenhohe Darmstadt presenta una sua
grande retrospettiva. Del 2020 & la mostra personale a Palazzo
Collicola di Spoleto, a cura di Bruno Cora e Marco Tonelli.

“Il mio lavoro, dal 1979 a oggi, € sempre stato unaricerca
continua dentro la materia, dentro lo spazio (spaziotempo),

al fine di visualizzare un’'immagine primaria, semplice e
complessa insieme, sto parlando dell’inizio, della realta piu
estrema, luogo di scuotimenti feroci e per nulla pacifico, punto
di scontro e collasso di tutti gli opposti. Ecco, in questo ‘luogo),
vitale ma scomodo, ci sono dentro” (Gianni Asdrubali).

PANORAMA
)

Androne / Hall, Villa Sofia,
Via Guglielmo Marconi, 1

2 elements, industrial painting on canvas
applied to wood panel
135 x 180 cm; 11776 x 103 cm

“These are two unique works that, when brought close together,
can be unified into a larger whole.

They are not fragments but works. Finite points, ends unto
themselves, which interact with other points which in turn

interact with other points. Each point is a work and not a fragment
or a module. A fragment or a module alone cannot activate the
surrounding space, while a point that is finite and without direction
curves the exhibition space, but it was not conceived in advance as
a group. Terms such as: fragments, modular-module, composition,
installation are part of a Euclidean-relational operational lexicon
that has nothing to do with my work. Because in my case, it is the
work itself that decides and not the artist. It is the work that curves
the everyday space. It is the interaction between a finite point and
the outside and other finite points that determines this new vision.
These “self-sufficient points” have no identity in themselves, no
value in themselves, no absolute, but acquire their own ‘meaning’
only in the interaction with something other than themselves.

No identity in itself exists, no flag, no country, no family and the
work of art, if it is art, has no place, but creates the place” (Gianni
Asdrubal).

Gianni Asdrubali
(Tuscania, Viterbo, Italy, 1955)
He lives and works in Tuscania, Viterbo.

Asdrubali exhibited for the first time in 1982 at the La Salita gallery
in Rome and in 1984 had a solo exhibition at the Artra gallery

in Milan. In 1985, Flavio Caroli invited him to the “Anniottanta”
exhibition at the Municipal Gallery of Modern Art in Bologna.

In 1988, he was invited to have a solo exhibition room at the
Museum Fridericianum in Kassel, the Biennale of Sydney and
‘Aperto 88" International Art Exhibition - La Biennale di Venezia.

In the 1990s, he was invited to the MASP - Museu de Arte de

S&o Paulo and the Rocca Paolina in Perugia. In 2001, the Institut
Mathildenhohe Darmstadt presented a major retrospective

of his work. In 2020, he had a solo exhibition at Palazzo Collicola in
Spoleto, curated by Bruno Cora and Marco Tonelli.

“My work, from 1979 to today, has always entailed continuous
research into the material, into the space (spacetime), in order to
visualize a simultaneously primary, simple and complex image. I'm
talking about the beginning, of the most extreme reality, a place

of ferocious and not at all peaceful agitation, a point where all the
opposites clash and collapse. So then, | am inside this vital but
uncomfortable place’ (Gianni Asdrubali).

Courtesy A arte Invernizzi, Milano
Courtesy A arte Invernizzi, Milan



Rosa Barba

La vista ci permette di apprezzare la distanza, 2017

scritta neon
65 x 1100 cm

Questa installazione, realizzata con una filigrana di tubi al neon,
€ parte di una serie di cinque titoli scritti a mano - Pensiero
Spaziolungo, Risposta Perpetua al Suono e alla Luce, Museo
Bianco, La vista ci permette di apprezzare la distanza, e Dalla
Fonte alla Poesia al Ritmo al Lettore - creata e presentata per
la prima volta nel 2017 nello storico giardino di Villa Medici a
Roma, in occasione della mostra “Ouvert La Nuit - Festival des
Lumieres” e commissionata dall’Académie de France a Roma.
| titoli, installati sul terreno, tessono una nuova e frammentata
narrativa dai lavori creati negli ultimi anni, introdotti qui in piu
larga scala. Nel buio, le opere si sviluppano come un poema
che fluttua nello spazio. Difficile da decifrare al livello del
suolo, ogni lavoro € un'immagine inscritta nel suo contesto,
apparentemente progettato per essere visto dal cielo.

Rosa Barba
(Agrigento, Italia, 1972)
Vive e lavora a Berlino, Germania.

Rosa Barba utilizza la pellicola con un approccio scultoreo,
esaminando le modalita espressive che descrivono lo spazio
e instaurando nuove relazioni tra fruitore e opera d’arte.

| suoi film, le sculture e installazioni, le opere testuali e le
pubblicazioni, si basano sulla qualita materiale e concettuale
del cinema. Numerose istituzioni le hanno dedicato mostre
personali, tra cui: Neue Nationalgalerie, Berlino, Luhring
Augustine, New York (2021), WAM - Waind Aaltonen Museum
of Art, Turku (2020), CCA - Center for Contemporary

Art Kitakyushu, Park Avenue Armory, New York (2019),
Vistamarestudio, Milano, Kunsthalle Bremen, Remai Modern,
Saskatoon, Tabakalera, International Centre for Contemporary
Culture, San Sebastian (2018), Museo Nacional Centro de Arte
Reina Sofia, Madrid, Pirelli HangarBicocca, Milano, Secession,
Vienna, Malmo Konsthall (2017), Schirn Kunsthalle Frankfurt
(2016) e una mostra al MIT List Visual Arts Center, Cambridge,
MA (2015). Rosa Barba ha partecipato a diverse mostre
collettive e biennali, come la Bienal de Sao Paulo (2016),

e I'Esposizione Internazionale d’Arte - La Biennale di Venezia
(2009, 2015). Nel 2020 ha ricevuto il Calder Prize dalla Calder
Foundation.

PANORAMA

Tetto / Roof, visibile da / visible from Belvedere Callia,
Via Marcello Scotti, 1

neon writing
65 x 1100 cm

This installation, made from a filigree of neon tubes, is part of a
series of five handwritten titles - Pensiero Spaziolungo, Risposta
Perpetua al Suono e alla Luce, Museo Bianco, La vista ci permette
di apprezzare la distanza and Dalla Fonte alla Poesia al Ritmo

al Lettore - created and presented for the first time in 2017 in

the historic gardens of Villa Medici in Rome on the occasion

of the exhibition “Ouvert La Nuit - Festival des Lumiéeres” and
commissioned by the Academie de France in Rome.

The titles, installed on the ground, weave a new and fragmented
narrative from works created in recent years, introduced here on a
larger scale. In the darkness, the works unfold like a poem floating
in space. Difficult to decipher from ground level, each work is an
image inscribed in its context, seemingly designed to be seen from
the sky.

Rosa Barba
(Agrigento, Italy, 1972)
She lives and works in Berlin, Germany.

Rosa Barba uses film with a sculptural approach, examining the
modes of expression that describe space and establishing new
relationships between viewer and artwork. Her films, sculptures
and installations, textual works and publications, are based

on the material and conceptual quality of cinema. Numerous
institutions have dedicated solo exhibitions to her, including: Neue
Nationalgalerie, Berlin; Luhring Augustine, New York (2021); WAM

- Waind Aaltonen Museum of Art, Turku (2020); CCA - Center for
Contemporary Art Kitakyushu, Park Avenue Armory, New York
(2019); Vistamarestudio, Milan; Kunsthalle Bremen, Remai Modern,
Saskatoon; Tabakalera, International Centre for Contemporary
Culture, San Sebastian (2018); Museo Nacional Centro de Arte
Reina Sofia, Madrid; Pirelli HangarBicocca, Milan; Secession,
Vienna, Malmé Konsthall (2017); Schirn Kunsthalle Frankfurt (2016)
and an exhibition at MIT List Visual Arts Center, Cambridge, MA
(2015). Rosa Barba has participated in variious group exhibitions
and biennials, such as the Bienal de Sdo Paulo (2016), and the
International Art Exhibition of the Venice Biennale (2008, 2015).

In 2020, she received the Calder Prize awarded by the Calder
Foundation.

Courtesy l'artista e Vistamare/Vistamarestudio, Pescara - Milano
Courtesy the artist and Vistamare/Vistamarestudio, Pescara - Milan



Per Barclay
Lofoten 5, 2010

fotografia a colori
200 x 320 cm

Con Lofoten 5, Barclay presenta I'immagine di un essiccatoio
per la pesca nell’arcipelago norvegese delle isole Lofoten,
creando un interessante parallelismo con I'isola di Procida

in cui & presentato. Lopera appartiene alle famose “Oil Rooms”
di Barclay, per le quali I'artista utilizza vasche riempite di denso
olio nero che richiamano le profondita e i colori dei fiordi e
della pittura espressionista nordica. Laffacciarsi dello spazio
reale nel liquido gioca, sia formalmente, sia concettualmente,
con la simbologia del doppio, non tanto creando un semplice
riflesso, quanto producendo una sensazione psicologica di
sprofondamento verso un’altra dimensione. Il suo soggetto,
infine, forte simbolo dell’economia tradizionale norvegese,

si rispecchia nell’“olio nero”, un chiaro richiamo alla
contemporaneita del paese.

Per Barclay
(Oslo, Norvegia, 1955)
Vive e lavora a Oslo, Norvegia e Torino, Italia.

Per Barclay ha studiato Storia dell’Arte all’'Universita di Bergen,
completando poi la sua formazione all’lstituto Statale d’Arte

di Firenze, allAccademia di Belle Arti di Bologna ed infine
all’Accademia di Belle Arti di Roma. Nel 1990 partecipa al
Padiglione dei Paesi Nordici al’Esposizione Internazionale
d’Arte - La Biennale di Venezia. Le sue opere sono state
esposte in prestigiosi musei internazionali, tra i quali:
Carpintarias de Sao Lazaro, Lisbona (2019), CAC Malaga
Centro De Arte Contemporaneo (2012), Fondazione Merz,
Torino (2008), Palacio de Cristal, Parque del Retiro, Museo
Nacional Centro de Arte Reina Sofia, Madrid (2003), CCC

OD - Centre de Création Contemporaine Olivier Debré, Tours
(2001, 2008), Museet for Samtidskunst, Oslo (1998), MAMAC

- Musée d’Art Moderne et d’Art Contemporain, Nizza (1992),
Henie-Onstad Art Centre, Oslo (1991). Avvalendosi di un ampio
ventaglio di mezzi espressivi, Barclay ricerca il dialogo tra

lo spazio architettonico e lo spazio interiore umano, dove

ogni elemento fluisce nell'opera in un equilibrio psicologico
costantemente calibrato sul filo dell'inquietudine.

PANORAMA
(0

Casa Sabia,
Via Vittorio Emanuele, 311

color photograph
200 x 320 cm

With Lofoten 5, Barclay shows the image of a fisheries dryer in
the Norwegian archipelago of the Lofoten islands, creating an
interesting parallel with the island of Procida where it is being
presented. The work belongs to Barclay's famous “Oil Rooms”,
for which the artist uses tubs filled with dense black oil that recall
the depths and colors of the fjords and Nordic expressionist
painting. The way the real space appears in the liquid plays,

both formally and conceptually, with the symbolism of the double,
not so much by creating a simple reflection, but by producing

a psychological sensation of sinking into another dimension.
Finally, his subject, a strong symbol of the traditional Norwegian
economy, is reflected in the “black oil”, a clear reminder of the
contemporary nature of the country.

Per Barclay
(Oslo, Norway, 1955)
He lives and works in Oslo, Norway, and Turin, Italy.

Per Barclay studied History of Art at the University of Bergen,

then went on to complete his training at the State Institute of Art

in Florence, the Academy of Fine Arts in Bologna and finally at

the Academy of Fine Arts in Rome. In 1990, he took part in the
Nordic Countries Pavilion at the International Art Exhibition - The
Venice Biennale. His works have been exhibited in prestigious
international museums, including: Carpintarias de S&o Lazaro,
Lisbon (2019); CAC Malaga Centro De Arte Contemporaneo (2012);
Merz Foundation, Turin (2008); Palacio de Cristal, Parque del
Retiro, Museo Nacional Centro de Arte Reina Sofia, Madrid (2003);
CCC OD - Centre de Creation Contemporaine Olivier Debré, Tours
(2001, 2008); Museet for Samtidskunst, Oslo (1998); MAMAC -
Musée d’Art Moderne et d’Art Contemporain, Nice (1992); Henie-
Onstad Art Center, Oslo (1991). Using a wide range of expressive
means, Barclay seeks a dialogue between the architectural space
and the human inner space, where each element flows into the
work in a psychological balance that is constantly calibrated on the
fine edge of disquiet.

Courtesy l'artista e Giorgio Persano, Torino
Courtesy the artist and Giorgio Persano, Turin



Noah Barker
Signal, 2021

luce, filtri gel
dimensioni variabili

L'opera segnala un luogo di ricezione con un motivo di
differenza e indeterminatezza. Si tratta dell’'ultima aggiunta a
una serie iniziata nel 2015.

Noah Barker
(California, Stati Uniti, 1991)
Vive e lavora a Berlino, Germania.

Noah Barker & un artista nato in California. Le mostre personali
recenti includono “Five Summer Stories” e “We walked toward
the music and away from the party”, Fanta-MLN, Milano (2020
e 2019), “More Spaghetti Please, Comrade”, Lodos, Citta del
Messico (2019), “a room like any other”, Air de Paris, Parigi
(2018), e “Redevelopment of a Soundtrack”, Eclair, Berlino
(2017). La scrittura & per Barker un’attivita parallela, e i suoi testi
sono apparsi in cataloghi quali Fluentum e Schreibtischuhr

a cura di Liam Gillick e pubblicati da Galerie Meyer Kainer,

cosi come in diverse pubblicazioni d’arte, May Revue e
Mousse Magazine. L'impasse politica fa muovere l'artista tra
rassegnazione formalista e una cauta valutazione della storia.
Lo stato isterilito della partigianeria funge da trama e da
modello per una pratica che presuppone il recupero. Alcune
opere risultano in esperienze fugaci tra I'evento e la mostra,
mentre altre sono autonomi giochi di astrazione.

PANORAMA

Bar L'Unico,
Via San Rocco, 82

light, gel filters
variable dimensions

The work marks a reception site with a motif of difference
and indeterminacy. It is the most recent addition to a series
begun in 2015.

Noah Barker
(California, USA, 1991)
He lives and works in Berlin, Germany.

Noah Barker is a California-born artist. His recent solo exhibitions
include “Five Summer Stories” and “We walked toward the music
and away from the party”, Fanta-MLN, Milan (2020 and 2019);
“More Spaghetti Please, Comrade”, Lodos, Mexico City (2019); “A
room like any other”, Air de Paris, Paris (2018); and “Redevelopment
of a Soundtrack”, Eclair, Berlin (2017). Writing is a parallel activity for
Barker, and his written work has appeared in the catalogs Fluentum
and Schreibtischuhr edited by Liam Gillick and published by
Galerie Meyer Kainer, as well as several art publications,

May Revue and Mousse Magazine. The artist is driven by the
political impasse to a stance between formalist resignation and a
cautious evaluation of history. The sterilized state of partisanship
serves as a scheme and model for a practice that presupposes
recovery. Some works turn out to be fleeting experiences between
an event and an exhibition, while others are autonomous games of
abstraction.

Courtesy l'artista e Fanta-MLN, Milano
Courtesy the artist and Fanta-MLN, Milan



Noah Barker

Pirate Play. an indeterminate duration
of boat based broadcast, 2021

trasmettitore radio FM, microfono,
antenna, barca
dimensioni variabili

Durante la mostra, artista e gallerista trasmetteranno in modo
intermittente sull’isola da una barca al largo di Procida.

Noah Barker
(California, Stati Uniti, 1991)
Vive e lavora a Berlino, Germania.

Noah Barker & un artista nato in California. Le mostre personali
recenti includono “Five Summer Stories” e “We walked toward
the music and away from the party”, Fanta-MLN, Milano (2020
e 2019), “More Spaghetti Please, Comrade”, Lodos, Citta del
Messico (2019), “a room like any other”, Air de Paris, Parigi
(2018), e “Redevelopment of a Soundtrack”, Eclair, Berlino
(2017). La scrittura & per Barker un’attivita parallela, e i suoi testi
sono apparsi in cataloghi quali Fluentum e Schreibtischuhr

a cura di Liam Gillick e pubblicati da Galerie Meyer Kainer,

cosi come in diverse pubblicazioni d’arte, May Revue e
Mousse Magazine. L'impasse politica fa muovere l'artista tra
rassegnazione formalista e una cauta valutazione della storia.
Lo stato isterilito della partigianeria funge da trama e da
modello per una pratica che presuppone il recupero. Alcune
opere risultano in esperienze fugaci tra I'evento e la mostra,
mentre altre sono autonomi giochi di astrazione.

PANORAMA

Trasmissione dal mare / Transmission from the sea
Ricezione diffusa sull’isola / Reception island-wide

FM radio transmitter, microphone,
antenna, boat
variable dimensions

During the exhibition artist and gallerist will broadcast intermittently
to the island from a boat off the shores of Procida.

Noah Barker
(California, USA, 1991)
He lives and works in Berlin, Germany.

Noah Barker is a California-born artist. His recent solo exhibitions
include “Five Summer Stories” and “We walked toward the music
and away from the party”, Fanta-MLN, Milan (2020 and 2019);
“More Spaghetti Please, Comrade”, Lodos, Mexico City (2019); “A
room like any other”, Air de Paris, Paris (2018); and “Redevelopment
of a Soundtrack”, Eclair, Berlin (2017). Writing is a parallel activity for
Barker, and his written work has appeared in the catalogs Fluentum
and Schreibtischuhr edited by Liam Gillick and published by
Galerie Meyer Kainer, as well as several art publications,

May Revue and Mousse Magazine. The artist is driven by the
political impasse to a stance between formalist resignation and a
cautious evaluation of history. The sterilized state of partisanship
serves as a scheme and model for a practice that presupposes
recovery. Some works turn out to be fleeting experiences between
an event and an exhibition, while others are autonomous games of
abstraction.

Courtesy l'artista e Fanta-MLN, Milano
Courtesy the artist and Fanta-MLN, Milan



Robert Barry

Inert Gas Series/Argon/at 5 pm on September 2nd 2021
14 liters of Argon were returned to the atmospherel, 2021

performance diffusa sull’isola
14 litri di Argon, bombola

“Inert Gas Series” &€ un'opera del 1969, mai riprodotta prima
d’ora, che consisteva nell'emissione di cinque volumi di

gas nobili inodori e incolori nell’atmosfera, in diversi luoghi
attorno a Los Angeles, dove si diffondevano ed espandevano
naturalmente all’infinito. Un lavoro di cui si ha testimonianza
attraverso alcune fotografie documentarie dell’azione, ma di
cui l'unico risultato tangibile & quello di un poster, pubblicato
da Seth Siegelaub. Testando i limiti della materialita, il poster
e stato prodotto per una mostra che non aveva né luogo, né
data. A Procida, Robert Barry ripropone I'azione del 1969 in un
luogo non specificato dell’'isola. Per la citta saranno affissi dei
manifesti con I'immagine della localita dove verra rilasciato il
gas e la relativa didascalia dell'opera.

Robert Barry
(New York, Stati Uniti, 1936)
Vive e lavora a New York, Stati Uniti.

Robert Barry, considerato uno dei padri fondatori del
movimento dell’Arte Concettuale americana, nasce a New York
nel 1936 e studia all’Hunter College di New York. Trascendendo
i limiti fisici di spazio e materiale, usa le onde radio come
mezzo e tenta di utilizzare anche la telepatia come tecnica,
mettendo in discussione pratiche ed esperienze artistiche
convenzionali. Nelle sue installazioni composte da elenchi di
parole, Barry imprime parole in maiuscolo sulle pareti o sulle
superfici per evocare la narrativa e ispirare la contemplazione,
incoraggiando la libera associazione di significati. Il suo lavoro
e stato incluso in mostre cardine come “When Attitudes Become
Form” alla Kunsthalle Bern, all'lCA - Institute of Contemporary
Arts, Londra (1969) e documenta 5, Kassel (1972). Da allora, ha
esposto in innumerevoli mostre importanti in tutto il mondo,
inclusa I'iconica mostra “Reconsidering the Object of Art” al
MOCA - Museum of Contemporary Art di Los Angeles (1995).

PANORAMA

performance diffusa sull’'isola
island-wide performance

island-wide performance
14 litrers of Argon, cylinder

“Inert Gas Series” is a work of 1969, never before reproduced,
which consisted in the release of five volumes of odorless,
colorless noble gases into the atmosphere at various locations
surrounding Los Angeles, where they would diffuse and expand
naturally into infinity. A work of which we have evidence in a few
documentary photographs of the action, but of which the only
tangible result is a poster published by Seth Siegelaub. Testing
the limits of materiality, the poster was produced for an exhibition
that had neither a location nor a date. In Procida, Robert Barry
reproposes the action of 1969 in an unspecified place on the
island. Posters with the image of the location where the gas will be
released and the relative caption of the work will be put up around
the city.

Robert Barry
(New York, USA, 1936)
He lives and works in New York, USA.

Robert Barry, considered one of the founding fathers of the
American Conceptual Art movement, was born in New York City
in 1936 and studied at Hunter College of New York. Transcending
the physical limits of space and matter, he employs radio waves
as a medium and also attempts to use telepathy as a technique,
questioning conventional artistic practices and experiences. In
his word list installations, Barry imprints capitalized words on
walls or surfaces to evoke narrative and inspire contemplation,
encouraging free association of meaning.

His work has been included in pivotal exhibitions such as “When
Attitudes Become Form” at the Kunsthalle Bern, the ICA - Institute
of Contemporary Arts, London (1969) and documenta 5, Kassel
(1972). Since then, he has exhibited in countless major art shows
around the world, including the iconic “Reconsidering the Object
of Art” exhibition at MOCA - Museum of Contemporary Art, LOS
Angeles (1995).

Courtesy l'artista e Galleria Massimo Minini, Brescia
Courtesy the artist and Galleria Massimo Minini, Brescia



Elisabetta Benassi
Mouchoirs, 2014-2021

mappe di evasione in seta
12,5 x 15 cm ogni elemento

Chiamate anche “mappe di evasione”, le mappe di seta

furono realizzate durante la Seconda Guerra Mondiale per i
militari americani e britannici per essere utilizzate in caso di
cattura o se fossero stati scoperti dietro le linee nemiche. Le
mappe potevano essere nascoste all’interno delle uniformi,

in una cucitura o dentro un colletto, e utilizzate senza che un
fruscio o uno scricchiolio potesse tradirne I'esistenza durante
un’ispezione. Potevano anche essere impiegate per rattoppare
i vestiti, filtrare 'acqua, fare una fasciatura per un braccio ferito
0 come benda. Reliquie delle guerre del XX secolo, le mappe
di seta sono state trasformate da Elisabetta Benassiin un
oggetto diverso: racchiuse in scatole di plastica trasparente,

ci ricordano che non solo “tornare a casa” € ancora un viaggio
pericoloso, spesso mortale, ma € la nozione stessa di “casa”
che oggi siamo costretti a riconsiderare.

Elisabetta Benassi
(Roma, ltalia, 1966)
Vive e lavora a Roma, ltalia.

Elisabetta Benassi € nata nel 1966 a Roma, dove vive e lavora.
Nel suo lavoro Benassi osserva criticamente l'eredita culturale,
politica e artistica della modernita, cosi come le ampie e
controverse questioni sociali e culturali legate al nostro tempo.
Utilizzando riferimenti culturali, politici, psicoanalitici e artistici
al XX secolo, cosi come a salienti e complesse questioni
contemporanee, Benassi crea opere che si muovono lungo uno
spazio difficile: quello dell’oggi. Infatti, cio che emerge nel suo
lavoro € un esame critico dell'identita contemporanea e delle
condizioni della modernita. Impiegando una pluralita di media
come l'installazione, la fotografia e il video, coinvolge

gli spettatori ponendo questioni molto controverse.

PANORAMA
®)

Androne / Hall, Palazzo privato,
Via Vittorio Emenuele, 96

Silk escape maps
12.5 x 15 cm each element

Also called “evasion charts,” silk maps were made during World
War Il for American and British servicemen to be used in the event
they were captured or caught behind enemy lines. The maps could
be hidden inside uniforms, such as in a seam or inside a collar,

and used without a rustle or crackling sound that could betray
their existence during an inspection. They could also be used to
patch clothes, filter water, make a sling for an injured arm or as

a bandage. True 20th-century war relics, silk maps have been
converted by Elisabetta Benassi into a different object; enclosed in
transparent plastic boxes, they remind us that not only “‘going back
home” is still a dangerous, often deadly journey, but it is the very
notion of “home” which we are now forced to reconsider.

Elisabetta Benassi
(Rome, Italy, 1966)
She lives and works in Rome, Italy.

Elisabetta Benassi was born in 1966 in Rome, where she lives
and works. In her work, Benassi critically observes the cultural,
political and artistic legacy of modernity, as well as the broad and
controversial social and cultural issues related to our time. Using
cultural, political, psychoanalytical and artistic references to the
20th century, as well as to salient and complex contemporary
issues, Benassi creates works that move along a difficult space,
that of our times. Indeed, what emerges in her work is a critical
examination of contemporary identity and of the conditions of
modernity. Employing a plurality of media such as installations,
photography and video, she engages viewers by posing questions
on very controversial topics.

Courtesy l'artista e Magazzino, Roma
Courtesy the artist and Magazzino, Rome



Elisabetta Benassi

Ordine e Disordine, 2015-2021

performance diffusa sull’isola

La performance di Elisabetta Benassi, che si terra nelle strade
centro di Procida, consistera in una declamazione dei titoli
delle opere di Alighiero Boetti (in particolare, quelli dei celebri
arazzi con le lettere). | titoli saranno declamati come fossero
degli slogan politici.

Elisabetta Benassi
(Roma, ltalia, 1966)
Vive e lavora a Roma, ltalia.

Elisabetta Benassi € nata nel 1966 a Roma, dove vive e lavora.
Nel suo lavoro Benassi osserva criticamente l'eredita culturale,
politica e artistica della modernita, cosi come le ampie e
controverse questioni sociali e culturali legate al nostro tempo.
Utilizzando riferimenti culturali, politici, psicoanalitici e artistici
al XX secolo, cosi come a salienti e complesse questioni
contemporanee, Benassi crea opere che si muovono lungo uno
spazio difficile: quello dell’oggi. Infatti, cio che emerge nel suo
lavoro € un esame critico dell'identita contemporanea e delle
condizioni della modernita. Impiegando una pluralita di media
come l'installazione, la fotografia e il video, coinvolge

gli spettatori ponendo questioni molto controverse.

PANORAMA

performance diffusa sull’'isola
island-wide performance

island-wide performance

Elisabetta Benassi's performance, which will take place in the
Streets of the center of Procida, will consist of a declamation of the
titles of Alighiero Boetti’s works (in particular, those of his famous
tapestries with letters). The titles will be declaimed as though they
were political slogans.

Elisabetta Benassi
(Rome, Italy, 1966)
She lives and works in Rome, Italy.

Elisabetta Benassi was born in 1966 in Rome, where she lives
and works. In her work, Benassi critically observes the cultural,
political and artistic legacy of modernity, as well as the broad and
controversial social and cultural issues related to our time. Using
cultural, political, psychoanalytical and artistic references to the
20th century, as well as to salient and complex contemporary
issues, Benassi creates works that move along a difficult space,
that of our times. Indeed, what emerges in her work is a critical
examination of contemporary identity and of the conditions of
modernity. Employing a plurality of media such as installations,
photography and video, she engages viewers by posing questions
on very controversial topics.

Courtesy l'artista e Magazzino, Roma
Courtesy the artist and Magazzino, Rome



Walead Beshty
FedEx® Kraft Box ©

2005 FEDEX 330504 10/05 SSCC, Standard Overnight,

Los Angeles-New York trk

791499197750,

February 15-18, 2008, Priority Overnight, Long Island

City-Ann Arbor trk

862395059630, March 23-24,

2009, International Priority, Los Angeles-London

trk

Priority, London-Naples trk

798269490201, April 10-12, 2012, International

812621789986, September

5-6, 2018, Priority Overnight, Naples-Procida,

trk

pannello a specchio laminato, scatola
di spedizione FedEx, etichette di
spedizione e tracciamento FedEx
40,6 x 40,6 x 40,6 cm

Le opere della serie “FedEX” sono in vetro laminato (a specchio
bidirezionale o trasparente) tagliato a misura delle scatole di
spedizione FedEx. Le opere vengono spedite intatte, e tutte

le crepe nel vetro sono il risultato del successivo processo

di spedizione. Lopera € composta dalla scatola di vetro, dal
contenitore di cartone FedEx e dai documenti di spedizione
prodotti nel corso della storia dell'opera. Le scatole FedEx
sono sia i contenitori della spedizione che elementi scultorei
dell'opera. Lopera deve essere spedita da FedEx tra tutte

le sedi espositive, ed & quindi diversa ogni volta che viene
esposta. | vetri laminati, a specchio bidirezionale o trasparenti,
sono materiali significativi per diverse ragioni. Riflettono

e incorporano lo spazio dove le opere sono installate all'interno
delle loro superfici, permettendo di guardare attraverso

e sulle loro superfici, e, quando si rompono, riconfigurano

e frammentano I'ambiente circostante. In questo modo
incorniciano cio che e intorno a loro, ma la loro apparenza
cambia a seconda di cid che le circonda. Queste opere
cambiano anche fisicamente, come risultato delle forze

a cui sono esposte nel normale corso della loro manipolazione
durante la spedizione, e questo cambiamento fisico altera il
modo in cui riflettono lo spazio intorno a loro.

PANORAMA

Museo Civico di Procida,
Via San Michele, 1

774617678257, August 25-30, 2021, 2008

laminated glass, FedEx shipping box,
accrued FedEx shipping and tracking labels
40.6 x 40.6 x 40.6 cm

The FedEx works are made of laminated glass (either two-way
mirror or clear) cut to the size of FedEx shipping boxes. The works
are initially shipped unbroken, and all cracking in the glass is the
result of the shipping process. The work is comprised of the glass
box, the cardboard FedEx-issued shipping container, and the
Shipping documents produced through the course of the work’s
history. The FedEx boxes act both as shipping containers and
sculptural elements in the work. The work must be shipped by
FedEx between all exhibition venues, and thus the work is different
every time it is displayed. Laminated glass, two-way mirrored or
clear, are significant materials for several reasons. They reflect and
imbed the surroundings of the works within their surfaces, allowing
one to look through and at their surfaces, and as they crack, they
reorder and fragment their surroundings. In this, they frame what
is around them, while also changing in appearance depending

on what surrounds them. They also physically change as a result
of the forces they are exposed to in the normal course of their
handling during shipping, and this physical change also alters how
they reflect the space around them.

Courtesy l'artista, Regen Projects, Los Angeles e Thomas Dane Gallery
Courtesy the artist, Regen Projects, Los Angeles and Thomas Dane Gallery



Walead Beshty
FedEx® Kraft Box ©

2005 FEDEX 330504 10/05 SSCC, Standard Overnight,
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2009, International Priority, Los Angeles-London
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798269490201, April 10-12, 2012, International
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5-6, 2018, Priority Overnight, Naples-Procida,
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Walead Beshty
(Londra, Regno Unito, 1976)
Vive e lavora a Los Angeles, Stati Uniti.

Walead Beshty (Londra, 1976) vive e lavora a Los Angeles.

| suoi lavori sono stati esposti e collezionati a livello
internazionale. Tra le mostre personali, MAMCO - Musée d’art
moderne et contemporain, Ginevra (2019), Barbican Centre,
Londra (2014), UCCA - Ullens Center for Contemporary Art,
Pechino, Malmo Konsthall, Svezia, CA2M - Centro de Arte
Dos de Mayo, Madrid (2011), Hirshhorn Museum and Sculpture
Garden, Washington (2009), Hammer Museum, Los Angeles
(2006), P.S.1 Contemporary Art Center, Long Island (2004).

| suoi lavori fanno parte di numerose collezioni, tra le quali
Solomon R. Guggenheim Museums and Foundation, New
York, MCA - Museum of Contemporary Art Chicago, MOCA -
Museum of Contemporary Art, Los Angeles, MOMA - Museum
of Modern Art, New York, Tate Modern, Londra, Whitney
Museum of American Art, New York. La sua pratica si & estesa
all’editoria e alla progettazione di mostre presso istituzioni

quali Luma Arles, Hessel Museum of Art presso il Bard College,

Annandale-on-Hudson, New York. Le sue pubblicazioni
includono la serie antologica Ethics in Whitechapel’s
Documents of Contemporary Art (MIT Press, 2015), la sua
raccolta di scritti 33 Texts: 93,614 Words: 581,035 Characters:
Selected Writings (2003-2015) (JRPIRingier, 2016), Picture
Industry: A Provisional History of the Technical Image, 1844-
2018 (JRPIRingier, 2018). Dal 2007 al 2016 & stato professore
associato presso il Graduate Art Department dell’ArtCenter
College of Design, Pasadena, CA

PANORAMA

Museo Civico di Procida,
Via San Michele, 1

774617678257, August 25-30, 2021, 2008

Walead Beshty
(London, United Kingdom, 1976)
Lives and works in Los Angeles, USA.

Walead Beshty (London, 1976) lives and works in Los Angeles.

His work has been exhibited and collected internationally with
solo presentations including MAMCO - Musée d’art moderne et
contemporain, Geneva (2019); Barbican Centre, London (2014);
UCCA - Ullens Center for Contemporary Art, Beijing (20711);

Malmé Konsthall, Sweden (2011); CA2M - Centro de Arte Dos de
Mayo, Madrid (2011); Hirshhorn Museum and Sculpture Garden,
Washington (2009); Hammer Museum, Los Angeles (2006); PS.1
Contemporary Art Center, Long Island City (2004). His works

are collected by the Solomon R. Guggenheim Museums and
Foundation, New York, MCA - Museum of Contemporary Art
Chicago, MOCA - Museum of Contemporary Art, Los Angeles,
MoMA, New York, Tate Modern, London, Whitney Museum of
American Art, New York among others. His practice has since
extended into publishing and exhibition-making at such institutions
as Luma Arles, the Hessel Museum of Art at Bard College,
Annandale-on-Hudson, New York. Publications include the
anthology Ethics in Whitechapel’'s Documents of Contemporary
Art series (MIT Press, 2015), his collected writings 33 Texts: 93,614
Words: 581,035 Characters: Selected Writings (2003-2015)
(JRPIRingier, 2016), Picture Industry: A Provisional History of the
Technical Image, 1844-2018 (JRPIRingier, 2018). From 2007 to 2016
he was associate professor in the Graduate Art Department of
ArtCenter College of Design, Pasadena, CA.

Courtesy l'artista, Regen Projects, Los Angeles e Thomas Dane Gallery
Courtesy the artist, Regen Projects, Los Angeles and Thomas Dane Gallery



Daniel Buren

Autour d’'une Exposition travaux in situ pour ltalics,

Procida, 2021

Attorno ad una mostra, lavoro in situ
per ltalics, Procida 2021

Italics d’Oro inaugura una nuova tradizione espositiva,
celebrando a ogni edizione di PANORAMA un artista diverso
che abbia vissuto intensamente il territorio che, di volta in volta,
ospita la mostra diffusa. Il primo protagonista di Italics d’Oro

e Daniel Buren, Leone d’oro alla Biennale d’Arte di Venezia

nel 1986, che da oltre trent’anni intrattiene un rapporto molto
speciale con l'isola. Per questa occasione l'artista ha realizzato
un’opera inedita, con il suo outil visuel (strumento visivo) che

si declina in molteplici supporti, come un segno ricorrente

che identifica PANORAMA | Procida. Intitolata Autour d’une
Exposition travaux in situ pour Italics (2021), 'opera di Buren
sara una presenza costante che accompagnera la mostra

per tutta la sua durata, accogliendo i visitatori al loro arrivo,
affiancandoli nella visita e ritornando con loro a casa, come
memoria di questa esperienza irripetibile.

Daniel Buren
(Boulogne-Billancourt, Francia, 1938)

Nato a Boulogne-Billancourt (Parigi) nel 1938, Daniel Buren vive
e lavora in situ. Nella meta degli anni Sessanta, Buren comincia
a creare dipinti che mettono radicalmente in discussione

ed esplorano I'economia dei mezzi utilizzati nei suoi lavori

e la relazione tra lo sfondo (il supporto) e la forma (la pittura).
Nel 1965, mentre dipinge immagini che combinano forme
circolari e righe di diverse dimensioni e colori, sceglie di usare
un tessuto industriale con righe applicate della larghezza

di 8,7 centimetri alternando il bianco e un altro colore.

Il suo “strumento visivo” & basato sull’'uso di righe alternate
che gli permettono di rivelare i dettagli significativi del luogo

in cui sta lavorando, attraverso I'impiego in specifiche, e a
volte complesse, strutture situate da qualche parte tra pittura,
scultura e architettura. | suoi lavori in situ giocano con i punti

di vista, gli spazi, i colori, la luce, il movimento, 'ambiente
circostante, gli angoli o le proiezioni, acquisendo la loro forza
decorativa attraverso la trasformazione radicale dei luoghi.

PANORAMA

Italics d’Oro 2021

Around an exhibition, work in situ for [talics,
Procida 2021

Italics d’Oro inaugurates a new exhibition tradition. Each edition

of PANORAMA will celebrate a different artist who intensely
experienced the area which hosts the island-wide exhibition from
time to time. The first artist featured in Italics d’Oro is Daniel Buren,
winner of the Venice Biennale’s Golden Lion in 1986. For more than
thirty years, he has had a very special relationship with the island.
For this occasion, the artist has created a brand new work, with

its own outil visuel (visual tool) which involves multiple supports,
such as a recurring sign that identifies PANORAMA | Procida.
Titled Autour d'une Exposition travaux in situ pour Italics (2021),
Buren’s work will be an ongoing presence and will accompany the
exhibition throughout its duration, welcoming visitors upon their
arrival, supporting them during the visit and going home with them
as a memory of this unique experience.

Daniel Buren
(Boulogne-Billancourt, France, 1938)

Born in Boulogne-Billancourt (Paris) in 1938, Daniel Buren lives and
works in situ. In the mid-1960’s, Buren began to create paintings
that radically questioned and explored the economy of the media
used in his work and the relationship between background (support
medium) and form (painting). In 1965, when he was painting
pictures that combined rounded forms and stripes varying in

Sizes and colors, he chose to use an industrial fabric with fixed
vertical 8.7 cm-wide stripes alternating white with another color.
His “visual tool” is based on the use of alternating stripes, which let
him reveal the significant details of the site where he is working, by
employing them in specific, and at times complex, structures lying
somewhere between painting, sculpture and architecture. His in-
Situ works play with points of view, spaces, colors, light, movement,
the surrounding environment, angles or projections, acquiring their
decorative force by radically transforming the sites.



Giulia Cenci
pissing figures, 2020

metallo, resina, fibra di vetro, polveri,
oggetti di recupero
88 x 75,3 x 80,5cm; 234 x 43,8 x 45,6 cm

Giulia Cenci presenta un recente lavoro rappresentativo della
sua ricerca ispirata agli elementi che compongono la nostra
realta quotidiana e al rapporto tra tecnica e tecnologia, natura
e riproduzione. Si tratta di due figure ibride formate da calchi
ricavati da armature tassidermiche di lupi, cavalli e anatomie
umane a cui sono abbinati degli oggetti trovati di natura
meccanica. Le figure sono bipedi e si presentano con attitudini
umane: entrambe, infatti, assumono le pose rispettivamente
di una figura femminile e maschile mentre urinano.
Lassemblaggio di queste parti frammentate di calchi in resina
acrilica genera figure grottesche, la cui fragile fisicita riflette le
criticita che caratterizzano lI'epoca attuale. Lartista trasforma
la banalita del quotidiano in apparizioni spettrali in grado di
rappresentare I'agonia del reale, corpi dalle caratteristiche
animali e umane in cui elementi organici e inorganici
coesistono, dissolvendo la distinzione gerarchica tra umano,
animale e industriale.

Giulia Cenci
(Cortona, Arezzo, Italia, 1988)
Vive e lavora tra Amsterdam, Paesi Bassi e la Toscana, Italia.

Giulia Cenci si laurea all’Accademia di Belle Arti di Bologna
(2012), consegue poi il Master of Fine Arts alla St. Joost School
of Art & Design, Den Bosch-Breda (2015) e partecipa alla
residenza De Ateliers, Amsterdam (2015-2017). Lartista ha
ricevuto il Baloise Art Prize ad Art Basel (2019) ed & stata

una dei finalisti del MAXXI Bvlgari Prize 2020.

Tra le mostre personali, “Tallone di Ferro”, Museo Novecento,
Firenze (2021), “Giulia Cenci”, Mudam - Grand Duke Jean
Museum of Modern Art, Luxembourg (2020-2021), “Da lontano
era un’isola”, Kunst Meran/Merano Arte (2019), “ground ground”,
SpazioA, Pistoia. Tra le mostre collettive, “Prima che il gallo
canti, lavori dalla Collezione Sandretto Re Rebaudengo”,
Guarene, Torino, MAXXI Bvlgari Prize 2020, MAXXI - Museo
nazionale delle arti del XXI secolo, Roma, “Shapeshifters”,
Malmo Konstmuseum (2020), Biennale d’art contemporain

de Lyon, “Jeune création internationale”, IAC - Institute d’art
contemporain, Villeurbanne/Rhone-Alpes (2019), “Hybrids”,
Lustwarande, Platform for Contemporary Sculpture, Tilburg (2018).

PANORAMA

Ingresso / Entrance, Carcere Nuovo,
Salita Castello

metal, resin, fiberglass, powders,
found objects
88 x 6.3 x 80.5cm; 234 x 43.8 x 45.6 cm

Giulia Cenci presents a recent work representative of her
research inspired by the elements that make up our daily reality
and the relationship between technique and technology, nature
and reproduction. It features two hybrid figures formed by casts
obtained from taxidermy armatures of wolves, horses and human
anatomies to which found mechanical objects are matched.

The figures are bipedal and adopt human stances: both, in fact,
assume the poses of a female and a male figure, respectively,
while urinating. The assembly of these fragmented parts of acrylic
resin casts generates grotesque figures, whose fragile physicality
reflects the criticality that characterizes the current era. The artist
transforms the banality of everyday life into spectral apparitions
capable of representing the agony of reality, bodies with animal
and human characteristics in which organic and inorganic
elements coexist, dissolving the hierarchical distinction between
human, animal and industrial.

Giulia Cenci

(Cortona, Arezzo, Italy, 1988)

She lives and works between Amsterdam, The Netherlands,
and Tuscany, Italy.

Giulia Cenci graduated from the Academy of Fine Arts in Bologna
(2012), then earned her Master of Fine Arts at St. Joost School of
Art & Design, Den Bosch-Breda (2015) and participated in the De
Ateliers residency, Amsterdam (2015-2017). The artist received the
Baloise Art Prize at Art Basel (2019) and was one of the finalists for
the MAXXI Bvigari Prize 2020. Her solo exhibitions include “Tallone
di Ferro,” Museo Novecento, Florence (2021); “Giulia Cenci,”
Mudam - Grand Duke Jean Museum of Modern Art, Luxembourg
(2020-2021); “Da lontano era un’isola,” Kunst Meran/Merano Arte
(2019); “ground ground,” SpazioA, Pistoia. Group exhibitions include
“Prima che il gallo canti, lavori dalla Collezione Sandretto Re
Rebaudengo,” Guarene, Turin; MAXXI Bvigari Prize 2020, MAXXI -
Museo nazionale delle arti del XX secolo, Rome; “Shapeshifters,”
Malmé Konstmuseum (2020); Biennale d’art contemporain

de Lyon; ‘Jeune création internationale,” IAC - Institute d’art
contemporain, Villeurbanne/Rhone-Alpes (2019); “Hybrids,”
Lustwarande, Platform for Contemporary Sculpture, Tilburg (2018).

Courtesy l'artista e SpazioA, Pistoia
Courtesy the artist and SpazioA, Pistoia



Chen Zhen

Back to Fullness, Face to Emptiness, 1997-2009

alluminio, acciaio inox, neon
h 400 x 450 6 cm

Chen Zhen & nato a Shanghai nel 1955 e ha vissuto in Francia
dal 1986. Il suo lavoro & fondato sull'incontro di differenti
culture, realta economiche, sociali, politiche. Questa
transexpérience |lo ha nutrito ed é diventata la sua fonte
d’ispirazione. Chen Zhen si é fatto anche portatore di una
visione filosofica aperta e tollerante: le sue opere rivelano

una comprensione profonda dei problemi del mondo e della
societa, e allo stesso tempo un‘energia € una speranza tese verso
il futuro. Questi stessi principi si ritrovano nell'opera qui esposta:

i diritti dell’'uomo, posti al centro del mondo (fullness), e la mente
sgombra (emptiness) che potra guidare la nostra coscienza
verso un futuro di pace. Questo principio fa riferimento alla
spiritualita orientale, in particolar modo a quella buddista,
invitando a svuotare la mente (le sedie che guardano verso
I'esterno) per poter affrontare problemi impegnativi e cruciali
per I'esistenza dell’'uomo, come quelli relativi ai diritti umani.

Chen Zhen
(Shanghai, Cina, 1955 - Parigi, Francia, 2000)

Chen Zhen fin da giovane si interessa ai legami tra filosofia
tradizionale cinese e cultura occidentale; studia alla School

of Fine Arts and Crafts e al Drama Institute di Shanghai.

A venticingue anni viene colpito da una malattia incurabile,
esperienza che lo conduce ad ampliare la sua conoscenza

e ad approfondire I'analisi del valore del tempo e dello spazio.
Nel 1986 si trasferisce a Parigi, dove studia all’Ecole nationale
supérieure des Beaux-Arts e all'lnstitut des hautes études

en arts plastiques; lo shock culturale gli fa mettere da parte

la pittura per dedicarsi alla creazione di opere installative,
indagando la relazione tra Uomo, societa dei consumi

e Natura. Due anni prima di morire decide di studiare la
medicina tradizionale cinese, che permea i suoi ultimi lavori
sul dialogo tra corpo e spirito, Uomo e Universo. Mostre
personali dal 2000: Serpentine Galleries, Londra (2001), EMST
- Ethniko Mouseio Synchronis Technis, Atene, ICA - Institute
of Contemporary Art, Boston (2002), MoMA PS1, New York,
Palais de Tokyo, Parigi (2003), Kunsthalle Wien (2007), Mart -
Museo d’Arte Moderna e Contemporanea di Trento e Rovereto
(2008), Rockbund Art Museum, Shanghai (2015) e Pirelli
HangarBicocca, Milano (2020). Tra il 1990 e il 2000 Chen Zhen
ha ricevuto sei borse di studio da istituzioni d’arte francesi

e americane. Ha partecipato alla Biennale d’art contemporain
de Lyon, alla Johannesburg Biennale e alla Gwangju Biennale
nel 1997, alla Biennale de Montréal nel 1998, all’Esposizione
Internazionale d’Arte - La Biennale di Venezia nel 1999, nel
2007 e nel 2009.

PANORAMA
O,

Piazza / Square, Chiesa SS. Maria della Pieta,
Via Roma, 40

aluminum, stainless steel neon
h 400 x 450 o cm

Chen Zhen was born in Shanghai in 1955 and lived in France from
1986. His work is based on the meeting between different cultures,
and economic, social and political realities. This transexperience
nurtured him and became his source of inspiration. Chen Zhen
also made himself the messenger of an open and tolerant
philosophical vision: his works reveal a profound understanding

of the world’s and society’s problems, and at the same time, an
energy and hope that looks to the future. These same principles
are found in the work exhibited here: human rights, placed at

the center of the world (fullness), and an unencumbered mind
(emptiness) that will guide our conscience towards a future of
peace. This principle refers to Eastern spirituality, more specifically
Buddhist spirituality, inviting us to empty our minds (the chairs that
look outwards) in order to tackle challenging problems that are
crucial to human existence, such as those relating to human rights.

Chen Zhen
(Shanghai, China, 1955 - Paris, France, 2000)

From a very young age, Chen Zhen was interested in the
connections between traditional Chinese philosophy and Western
culture; he studied at the School of Fine Arts and Crafts and

the Drama Institute in Shanghai. At the age of twenty-five he
contracted an incur