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6ARTISTA è un progetto dedicato al sostegno e alla valorizzazione delle giovani 
generazioni di artisti italiani che si inserisce nella consolidata esperienza della Fon-
dazione Pastificio Cerere come luogo di produzione, formazione e sperimentazio-
ne artistica. Nato nel 2009 da un’idea di Marcello Smarrelli, per colmare una caren-
za strutturale del contesto romano e nazionale – storicamente ricco di programmi 
e borse di studio per artisti stranieri, ma scarso di opportunità per quelli italiani – il 
programma si è affermato come uno dei primi percorsi di residenza e formazione 
di alto profilo rivolto ad artisti under 35.

Il titolo è un chiaro riferimento al gruppo storico degli artisti del Pastificio Cerere 
noti come Scuola di San Lorenzo (Ceccobelli, Dessì, Gallo, Nunzio, Pizzi Cannella, 
Tirelli) che fin dagli anni ‘70 hanno abitato uno stesso luogo, animandolo e trasfor-
mandolo in uno spazio di creazione e produzione per l’arte contemporanea, non-
ché in un crocevia di storie e di esperienze straordinarie. 

Negli anni il progetto si è modellato sulle esigenze dei tempi e sulle risorse dispo-
nibili, per rispondere alle necessità delle diverse generazioni di artisti. Giunto alla 
sua sesta edizione, 6ARTISTA conferma la propria vocazione a favorire la crescita 
professionale, il confronto critico e l’inserimento in un solido network istituzionale, 
nazionale e internazionale, in continuità con le attività che la Fondazione Pastificio 
Cerere sviluppa dalla sua istituzione nel 2004. L’edizione 2025–2026, realizzata in 
partenariato con RUFA – Rome University of Fine Arts e con il sostegno del Mini-
stero della Cultura e di SIAE nell’ambito del programma Per Chi Crea, ha coinvolto 
sei artisti selezionati tramite call pubblica: Vanshika Agrawal, Emma Brunelli, Micol 
Gelsi, Davide Miceli, Giulia Romolo e Nadia Vallino.

Durante i mesi di residenza presso gli atelier del Pastificio Cerere, gli artisti hanno 
sviluppato le proprie ricerche in un contesto condiviso, arricchito da incontri e at-
tività formative, riaffermando il valore del luogo come spazio di relazione, trasmis-
sione e crescita culturale.

Il percorso culmina nell’esposizione delle opere realizzate durante la residenza, 
sviluppate con il supporto costante del team curatoriale. Il titolo Rifugi, oltre a ri-
flettere il significato di sostegno e promozione dei giovani artisti proprio del pro-
getto, richiama l’attenzione sui valori di cura, protettività e vulnerabilità attraversati 
dalle opere in mostra. I lavori dei sei giovani artisti hanno infatti previsto, declinate 
in modo differente, pratiche di cura, raccoglimento, preservazione di identità e sa-
peri fragili, volte a creare rifugi come luoghi di resistenza per la mente, per l’imma-
ginazione, per la conservazione della memoria e per l’eredità del futuro.  

6ARTISTA is a project dedicated to supporting and promoting new generations of 
Italian artists. It forms part of Fondazione Pastificio Cerere’s long-standing role as a 
site of production, training and artistic experimentation. Founded in 2009 on an idea 
by Marcello Smarrelli in response to a structural gap in the Roman and national con-
text—historically rich in programmes and scholarships for foreign artists yet lack-
ing opportunities for Italian ones—the programme has established itself as one of 
the first high-profile residency and training pathways for artists under 35.

Its title clearly evokes the historic group of Pastificio Cerere artists known as the 
San Lorenzo School (Ceccobelli, Dessì, Gallo, Nunzio, Pizzi Cannella, Tirelli), who 
lived in the same place from the 1970s onwards, animating it and transforming 
it into a space for the creation and production of contemporary art, as well as a 
crossroads of remarkable stories and experiences.

Over the years, the project has adapted to the demands of the times and available 
resources, responding to the needs of different generations of artists. Now in its 
sixth edition, 6ARTISTA reaffirms its vocation to foster professional growth, crit-
ical dialogue, and integration into a solid institutional network, both national and 
international, in continuity with the activities developed by Fondazione Pastificio 
Cerere since its establishment in 2004. Realised in partnership with RUFA – Rome 
University of Fine Arts and with the support of the Italian Ministry of Culture and 
SIAE within the framework of the Per Chi Crea programme, the 2025–2026 edition 
has involved six artists selected through a public call: Vanshika Agrawal, Emma 
Brunelli, Micol Gelsi, Davide Miceli, Giulia Romolo, and Nadia Vallino.

During their months of residency in the Pastificio Cerere studios, the artists devel-
oped their research within a shared context enriched by meetings and training 
activities, reaffirming the value of the place as a space of relationships, transmis-
sion, and cultural growth.

The process culminates in an exhibition of the works created during the residency, 
developed with the constant support of the curatorial team. In addition to reflect-
ing the project’s inherent commitment to supporting and promoting young art-
ists, the title Rifugi draws attention to the values of care, protectiveness, and vul-
nerability that run through the works on display. The works of the six young artists 
have engaged with diverse practices of care, gathering, and the preservation of 
fragile identities and forms of knowledge, aimed at creating refuges as places of 
resistance for the mind, for the imagination, and for the safeguarding of memory 
and for the legacy of the future.  



© Vanshika Agrawal.



Vanshika Agrawal (Jaluan, 1999)

Connecting Women with Women, 2026 
Il bianco del respiro, #1 e #2, 2026

La pratica di Vanshika Agrawal si basa su quei gesti rituali che garantiscono e pre-
servano la memoria culturale, reinterpretati attraverso pitture, performance e in-
stallazioni.

L’opera a cui ha lavorato durante la residenza, Connecting Women with Women, si 
compone di una traccia audio narrativa in loop e una performance che coinvolge 
l’utilizzo di un gomitolo di lana bianca di origine indiana. Durante la durata della 
mostra l’artista continuerà a riavvolgere il gomitolo, fino a rendere l’ampiezza del 
suo diametro a dimensione umana.

L’atto ripetuto del riavvolgimento della lana è, come è proprio della sua pratica, 
una reiterazione che simula la trasmissione delle tradizioni, di famiglia in famiglia, 
da donna a donna, per ripetizione degli stessi usi nella storia di generazioni. Il fila-
mento della lana diventa simbolo della narrazione, della tessitura delle storie, che, 
come raccontano le voci che possiamo ascoltare, fanno parte dei momenti di co-
munione femminile.

Le testimonianze registrate rivelano i legami intessuti, sottotrama ma ben presenti, 
tra diverse generazioni di donne tramandati nella memoria orale: tramite il racconto 
dei loro ricordi, le antenate attraversano il tempo, intrecciando l’ereditá dei loro valori 
alle vite delle donne del presente, anche quando non le hanno mai conosciute.

Le due pitture presentate da Agrawal, acrilico e olio su tela, sono di nuovo il risultato 
di una pratica di iterazione del gesto. La delicata sovrapposizione di più strati di co-
lore dal tono molto chiaro genera sfumature leggere e quasi impalpabili, donando 
alle forme sinuose che si alternano nell’opera un effetto di trasformazione lenta e 
costante, come di tracce di nuvole che vanno svanendo, o di veli mossi dall’aria. 
Interesse dell’artista è infatti quello di catturare l’effetto di inconsistenza e legge-
rezza dell’assenza di materialità.

Vanshika Agrawal (Jaluan, 1999)

Connecting Women with Women, 2026 
Il bianco del respiro, #1 and #2, 2026

Vanshika Agrawal’s practice is based on ritual gestures that guarantee and preserve 
cultural memory, reinterpreted through paintings, performances and installations.

The work she prepared during the residency, Connecting Women with Women, con-
sists of a looping narrative audio track and a performance involving a ball of white 
wool of Indian origin. Throughout the duration of the exhibition, the artist will con-
tinue to rewind the ball until the breadth of its diameter reaches human scale.

The repeated act of rewinding the wool is, as is characteristic of her practice, a re-
iteration that simulates the transmission of traditions—from family to family, from 
woman to woman—through the repetition of the same customs across generations. 
The wool thread becomes a symbol of narration, of the weaving of stories which, as 
the voices we can hear tell us, emerge from moments of female communion.

The recorded testimonies reveal the woven bonds—an underlying yet clear-
ly present weft—between different generations of women passed down in oral 
memory: through the telling of their recollections, the ancestors traverse time, 
intertwining the legacy of their values with the lives of present day women, even 
without ever having known them.

The two paintings by Agrawal, an acrylic and oil on canvas, are likewise the result of 
a practice grounded in iterative gesture. The delicate layering of multiple very light-
toned color strata produces subtle, almost intangible gradations, endowing the 
sinuous forms that alternate within the work with an effect of slow and continuous 
transformation, like traces of clouds gradually fading away, or veils moved by the air.
What interests the artist is capturing the effect of inconsistency and the lightness of 
the absence of materiality.
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Emma Brunelli (Roma, 2000)

Terra alba foliata, 2026

L’opera di Emma Brunelli impiega la modellazione sperimentale di nanocristalli di 
cellulosa (CNC), materiale derivato da fibre vegetali, per raccontare i processi me-
tamorfici della materia organica, attraverso la realizzazione di una serie di interven-
ti scultorei delicati ed eterei.

Nell’opera, una serie di elementi fitomorfici (una sezione di tronco, una foglia, parti 
esterne e interne di corteccia, radici) vengono riprodotti o simulati con l’utilizzo del 
CNC, impiegando il vetro come base o supporto.

Questo particolare materiale, analizzato in diverse ricerche scientifiche per usi 
ecologici, è stato studiato dall’artista in residenza per renderlo più modellabile, 
senza perdere al contempo la sua caratteristica iridescenza. Nelle sculture instal-
late, questo effetto di luce forma lievissime sfumature di colore, percepibili solo da 
alcuni punti di osservazione. 

Disposte a disegnare un arco dalla parete, le sculture evocano nel disegno del mo-
vimento la ciclicità delle trasformazioni materiche. Il titolo dell’opera deriva infatti 
dal nome di un passaggio alchemico, che sta ad indicare lo stadio perfettamente 
intermedio tra putrefazione/decomposizione e rigenerazione/purificazione della 
materia.

Queste forme fragili, delicate e opalescenti, frutto di processi chimici iniziati da 
parti originali di piante e alberi, intendono mostrare le corrispondenze materiche 
tra diversi componenti organici, rendendo intellegibile il flusso sotteso delle loro 
trasformazioni.

EMMA BRUNELLI (Roma, 2000)

Terra alba foliata, 2026

Emma Brunelli’s work employs the experimental modelling of cellulose nanocrystals 
(CNC), a material derived from plant fibres, to articulate the metamorphic processes 
of organic matter through a series of delicate, ethereal sculptural interventions. 

In the installation, a group of phytomorphic elements—a section of trunk, a leaf, 
the external and internal layers of bark, roots—are reproduced or simulated using 
CNC, with glass serving as their base or support.

Examined in various scientific studies for its ecological applications, this material 
was the focus of the artist’s research during her residency, where she sought to 
render it more malleable while preserving its characteristic iridescence. In the 
installed sculptures, this luminous quality generates extremely subtle chromatic 
nuances, perceptible only from certain vantage points.

Arranged in an arc extending from the wall, the sculptures evoke the cyclical nature 
of material transformation through the choreography of their movement. In fact, 
the title of the work derives from the name of an alchemical phase that designates 
the stage precisely between the putrefaction/decomposition and the regenera-
tion/purification of matter.

These fragile, delicate, opalescent forms—produced through chemical processes 
initiated from original parts of plants and trees—seek to reveal the material corre-
spondences between different organic components, making the underlying flow 
of their transformations legible. 



© Giulia Romolo.



GIULIA ROMOLO (Napoli, 1998)

Sotto l’azzurro fitto, 2026
Impressioni della riva, 2026

La pratica di Giulia Romolo è indirizzata a restituire i caratteri di mutevolezza, eva-
nescenza e indefinitezza dei paesaggi del mare e del cielo, attraverso interventi 
minimi e delicati, capaci di trasmettere la sottigliezza delle alterazioni cromatiche 
delle diverse condizioni della luce, dell’acqua e dell’aria.

I paesaggi marini che ritrae appartengono a Pozzuoli, città dove l’artista è nata e 
cresciuta, e da cui è stata costretta ad allontanarsi a causa dell’emergenza sismica. 
La rappresentazione di questi paesaggi, a cui è emotivamente legata, tiene fede 
alla loro intrinseca fragilità, che si esprime tanto nella tecnica con cui vengono re-
alizzati quanto nella scelta dei materiali.

In Sotto l’azzurro fitto, installazione formata dal tappezzamento a parete di più di 
trecento cianotipie, la leggerezza, resistenza e versatilità della carta cinese per-
mette sottili giochi di sfumatura tonale. Le cianotipie formano insieme una com-
posizione astratta, come frammenti di un mosaico, che restituiscono un riflesso 
spezzato del mare o del cielo.

Ad accompagnare questo lavoro, Impressioni della riva si compone di fogli di carta 
velina di piccole dimensioni che contengono sovraimpressioni di conchiglie, re-
cuperate sulle spaggie di Pozzuoli, come bassorilievi monocromatici. Condannati 
all’erosione della salsedine, l’impressione sulla carta di questi oggetti è un malin-
conico tentativo di consentirgli permanenza.

GIULIA ROMOLO (Napoli, 1998)

Sotto l’azzurro fitto, 2026
Impressioni della riva, 2026

Giulia Romolo’s practice is directed towards conveying the mutable, evanescent, 
indeterminate qualities of sea and sky landscapes, through minimal and delicate 
interventions capable of expressing the chromatic alterations subtleties under dif-
ferent conditions of light, water, and air.

The seascapes she depicts belong to Pozzuoli, the city where the artist was born 
and raised, and from which she was forced to move away due to the seismic emer-
gency. The representation of these landscapes, to which she is emotionally bound, 
bears witness to their intrinsic fragility, expressed both in the technique with which 
they are realised and in the choice of materials.

In Sotto l’azzurro fitto, an installation composed of more than three hundred cyano-
types covering the wall, the lightness, resistance, and versatility of Chinese paper al-
low for subtle plays of tonal shading. The cyanotypes form together an abstract 
composition, like fragments of a mosaic, offering a fractured reflection of the sea 
or the sky.

Accompanying this work, Impressioni della riva consists of small sheets of tissue 
paper containing overimpressions of shells collected on the beaches of Pozzuoli, 
like monochrome low reliefs. Condemned to the erosion of salt, the impression of 
these objects on paper becomes a melancholic attempt to grant them permanence.



© Nadia Vallino.



NADIA VALLINO (Moncalieri, 2000)

Fatti i castelli, 2026

Artista multidisciplinare, nel corso della residenza Nadia Vallino ha lavorato alla pro-
gettazione di Fatti i Castelli, un’installazione scultorea che ruota intorno a una co-
lonna del nuovo spazio espositivo del Pastificio, formata da torri ispirate ai castelli 
di sabbia.

L’utilizzo di due tipi di materiali differenti è indicativo della natura doppia dell’ope-
ra: da una parte la sabbia delle spiagge del mare, con cui i bambini creano giochi di 
fantasia, e dall’altra l’impiego di materiali da costruzione, che richiamano agli ele-
menti del cantiere e dell’edilizia, come i pali da impalcatura in ferro che sorreggono 
le costruzioni delle torri.

L’artista intende in questo modo partire dall’immaginazione infantile per ripensa-
re l’abitazione dello spazio, in un rovesciamento ironico e affettuoso delle logiche 
architettoniche, per incoraggiare una reinterpretazione dell’abitare attraverso i ri-
cordi d’infanzia, a quando si creavano case ideali con paletta e secchiello. Com-
posti con sabbia mista a cemento riciclato, questi castelli, che nell’infanzia erano 
destinati a sfaldarsi con l’arrivo della marea, intendono così resistere nel tempo.

L’idea del progetto nasce dal ritrovamento e recupero di cassette postali appar-
tenute al palazzo del Pastificio, le cui etichette, dai cognomi particolarmente sug-
gestivi per l’artista, sono andate a costituire alcune finestre delle torri dei castelli. 
Facendo convergere ancora una volta la struttura esterna di un’abitazione con la 
sua parte più intima, ovvero quella delle vite che la compongono, l’artista gioca 
con il linguaggio architettonico per provocare una crasi tra sfera pubblica e pri-
vata, creando una situazione sospesa in cui la realtà adulta si concilia con i sogni 
dell’infanzia. 

NADIA VALLINO (Moncalieri, 2000)

Fatti i castelli, 2026

A multidisciplinary artist, during the residency Nadia Vallino worked on the design 
of Fatti i Castelli, a sculptural installation that unfolds around a column in the Pasti-
ficio’s new exhibition space, composed of towers inspired by sandcastles.

The use of two different types of materials signals the dual nature of the work: on 
the one hand, the sand of seaside beaches, with which children invent imaginative 
games; on the other, construction materials that recall building sites and architec-
ture, such as the iron scaffolding poles supporting the tower structures.

In this way, the artist seeks to begin from childhood imagination to rethink the in-
habitation of space, in an ironic and affectionate reversal of architectural rationales, 
encouraging a reinterpretation of dwelling through childhood memories, when ide-
al houses were made with bucket and spade. Composed of sand mixed with recy-
cled cement, these castles—once destined in childhood to crumble with the arrival 
of the tide—now aspire to endure over time.

The idea for the project arose from the discovery and recovery of letterboxes 
belonging to the Pastificio building, whose labels, bearing surnames particularly 
evocative for the artist, became some of the windows of the castle towers. By mak-
ing the external structure of a home to converge once again with its most intimate 
dimension, namely the lives that comprise it, the artist plays with architectural lan-
guage to provoke a fusion between the public and private spheres, creating a sus-
pended situation in which adult reality is reconciled with childhood dreams.



© Micol Gelsi.



MICOL GELSI (Bologna, 1994)

Archive of the Untamed, 2026

Un’installazione dalla forma cubica, costruita con materiali semplici e facilmente 
reperibili (legno, lamiera, ferro, tessuti), viene allestita nel cortile del Pastificio come 
un’abitazione effimera, con l’intenzione di richiamare, nel ricordo dell’esperienza 
infantile di vivere lo spazio esterno, una sorta di casa sull’albero. L’opera si fa così 
simbolo dell’emergenza abitativa e dell’occupazione di aree verdi, di luoghi ab-
bandonati e a rischio.

Il progetto, dal titolo Archive of the Untamed, “Archivio del selvaggio/selvatico”, 
deve infatti la sua origine alle recenti esperienze di tutela dal basso delle zone verdi 
nel territorio bolognese, in particolare dei Prati di Caprara e del presidio delle scuo-
le Besta: le testimonianze fotografiche di queste iniziative sono state convogliate 
dall’artista e dal collettivo curatoriale Exit in un archivio digitale partecipato.

L’archivio, i cui materiali vengono proiettati sulle pareti in tulle dell’abitacolo so-
speso, è stato arricchito durante la residenza da ritrovamenti di altre importanti 
esperienze di autodeterminazione nel territorio romano: il Lago Bullicante Ex-Snia, 
il MAAM – Museo dell’Altro e dell’Altrove, il Parco dell’Aniene. Durante incontri co-
munitari in questi spazi,  il progetto è stato ricreato per costituire l’apparato visivo 
che accompagnava il DJ set degli eventi, inserendosi nel contesto sociale e collet-
tivo delle iniziative.

Nell’occasione dell’inaugurazione della mostra, il pubblico potrà interagire con 
le proiezioni, manipolando le immagini per renderle più o meno astratte o rico-
noscibili. Il progetto, oltre a sviluppare maggiore consapevolezza sulla sensibilità 
dei dati, intende incoraggiare azioni di riappropriazione dello spazio e della con-
servazione della memoria collettiva, offrendo come strumento mezzi tecnologici 
low-tech alla portata di tutti.

MICOL GELSI (Bologna, 1994)

Archive of the Untamed, 2026

A cubic installation, constructed from simple and readily sourced materials 
(wood, sheet metal, iron, fabrics), is  displayed in the Pastificio courtyard  like a 
temporary dwelling, with the intention of evoking, in the memory of the child-
hood experience of living in outdoor spaces, a sort of tree house. The work thus 
becomes a symbol of the housing emergency and of the occupation of green 
areas, of abandoned and at risk sites.

The project, titled Archive of the Untamed, originates from recent grassroots efforts 
to protect green areas in the Bologna area, in particular Prati di Caprara and the 
Besta schools: the photographic testimonies of these initiatives were gathered by 
the artist and the curatorial collective Exit into a participatory digital archive.

The archive—whose materials are projected onto the tulle walls of the suspended 
cabin—was enriched during the residency through the discovery of other signifi-
cant experiences of self-determination in the Roman area: Lago Bullicante Ex Snia, 
MAAM – Museo dell’Altro e dell’Altrove, and Parco dell’Aniene. During community 
gatherings in these spaces, the project was installed as the visual apparatus ac-
companying the DJ sets of the events, integrating itself into the social and collec-
tive context of the initiatives.

At the exhibition opening, the public will be able to interact with the projections, 
manipulating the images to render them more or less abstract or recognisable. 
Beyond fostering greater awareness of data sensitivity, the project aims to en-
courage actions of reclaiming space and preserving collective memory, offering 
accessible low-tech tools to all.



© Davide Miceli.



DAVIDE MICELI (Roma, 1999)

Su indicazione di Mario, 2026

L’opera di Davide Miceli consiste in un’installazione ambientale che si sviluppa 
nelle sale dello spazio Molini. Scendendo i gradini e addentrandosi all’interno, lo 
spettatore incontra disegni e figure fantasmatici, personaggi ambigui di narrazio-
ni sconosciute. Di questi deliri e ossessioni intimi e indecifrabili l’artista non offre 
chiara interpretazione, così come del titolo dell’opera.

Il percorso viene introdotto da delle acqueforti su marmo a tema astratto, dai colori 
forti e vivaci, il cui tratto repentino e improvviso simula degli scarabocchi infantili, 
ma al contempo anticipa una radice di violenza corroborante che percorrerà tutta 
l’opera.

Un primo soggetto riconoscibile è quello dei dinosauri, ritratti in una serie di ac-
queforti e sculture in bioplastica. Nelle sculture, la plastica viene lavorata a caldo, 
permettendo la caratterizzazione di una superficie porosa, disomogenea e rugosa 
come carne viva, segnata dalla grevità dei processi materici. I segni del materiale 
emergono anche nelle acqueforti, nei momenti in cui l’inchiostro colora le graffia-
ture già presenti nel marmo, sovrapponendole al disegno.

L’immagine ottiene così una sua nebulosità, un senso di indefinitezza carico di 
tensione drammatica. I ritratti dei dinosauri sono infatti risultato di uno sforzo spe-
culativo e immaginifico, che sfrutta le capacità della modellazione anatomica per 
generare forme plausibili, ma mai definitive. Come totem di divinità antenate, que-
sti ritratti celebrano il loro fantasma.

A concludere il percorso troviamo una serie di ritratti scultorei di volti austeri, il-
luminati dall’interno; con i muscoli del collo torti come per essersi voltati rapida-
mente verso lo spettatore, sembrano colti nel mezzo di una conversazione se-
greta. L’inquietudine derivata dall’ambientazione nebulosa, torbida e surreale del 
percorso, coagula in queste forme nefaste, nelle quali sembra rifugiarsi un male 
indicibile e impalpabile.

DAVIDE MICELI (Roma, 1999)

Su indicazione di Mario, 2026

Davide Miceli’s work takes the form of an environmental installation unfolding 
through the rooms of Spazio Molini. By descending the steps and entering the 
interior, viewers encounter phantasmal drawings and figures—ambiguous char-
acters belonging to unknown narratives. The artist offers no interpretation of these 
intimate and indecipherable delusions and obsessions, nor of the work’s title.

The path opens with marble etchings with an abstract theme, marked by strong, 
vivid colours and sudden, abrupt lines that recall childhood scribbles, yet simul-
taneously foreshadow an undercurrent of corroborating violence that permeates 
the entire work.

The first recognisable subject is that of dinosaurs, depicted in a series of etchings 
and bioplastic sculptures. In these sculptures, the plastic is hot-worked, producing 
a porous, uneven, wrinkled surface reminiscent of raw flesh, shaped by the weight 
of material processes. The marks left by the material also emerge in the etchings, 
when the ink colours the scratches already present in the marble, making them 
overlap with the drawing.

The image thus becomes nebulous, creating a sense of indeterminacy charged 
with dramatic tension. The dinosaur portraits arise from a speculative and imagina-
tive effort, leveraging the possibilities of anatomical modelling to generate forms 
that are plausible yet never definitive. Like totems of ancestral deities, these por-
traits honour their ghost.

Concluding the path is a series of sculptural portraits of austere faces, illuminated 
from within; their neck muscles twisted as though they have turned abruptly towards 
the viewer, they appear caught mid whisper in a secret conversation. The unease 
generated by the nebulous, murky, surreal atmosphere of the path coagulates in 
these sinister forms, where an unspeakable, impalpable evil seems to take refuge.


