Ersilia Sarrecchia nasce a Latina nel 1974, vive e lavora tra Modena e Latina.

Diplomata con lode in pittura presso l’Accademia di Belle Arti di Roma nel 2000.

Nelle sue opere troviamo come tematica ricorrente l'indagine sull'origine della vita,

già nelle tele informali della seconda metà degli anni novanta, che rimandavano a forme cellulari e fecondazioni, così come nelle opere più recenti dei cicli Presente remoto
e Florida. I segni, le tracce, i colori, la materia delle opere giovanili 

assumono nuove sembianze, diventano soggetti che suggeriscono il punto di nascita, anatomie in bilico tra l’esistente e il visionario. Le tecniche sono miste, oli, vernici industriali, resine, grafiti e pastelli, i supporti, di grande e piccolo formato, sono tele, carte intelate e tavole. Le sovrapposizioni calligrafiche e materiche, che come quinte centrano i soggetti, possono anche cancellare, nascondere, trasformare. Utilizza la scrittura in modo automatico e la parola diventa gesto pittorico che racchiude pensieri, parole prese in prestito da poesie o canzoni, che appaiono solitamente incomprensibili diventano parte integrante della composizione.

Nel 2001 presenta, presso la galleria Lidia Palumbo Scalzi di Latina, “EsserEsseri” mostra personale curata da Andrea Bellini che scrive di lei:

..La giovane pittrice cerca una frontalità rappresentativa in grado di assicurare un contatto diretto, sensitivo ed emozionale con la tela.. volontà di sintesi visiva, un segno discorsivamente articolato ed insistito in grado di convogliare e contenere ampie zone di colore vibrante all'interno dell'immagine..

Parafrasando Calvino delle Lezioni Americane, si potrebbe sostenere che la pratica pittorica della Sarrecchia rappresenti una sottrazione di peso, il tentativo cioè di liberare la pittura e la natura “dall’opacità del mondo”, da una gravosa e sconveniente pesantezza. Leggerezza dunque ed anche rapidità esecutiva, una pennellata agile, il segno di un gesto disinvolto e sicuro, la cui indubbia riuscita sta nella sua felicità espressiva..

Alcuni caratteri di questo suo cromatismo acceso, puro, così come la discorsività della pennellata, ricordano l'istintualità neoimpressionista di un Mario Schifano, magari a metà degli anni ottanta; tuttavia la pittura di Ersilia Sarrecchia è meno parossistica, più controllata e meticolosa, i contorni delle figure sono appunto insistiti, quasi incisi nella materia pittorica..  

una pittura piena di estro, ancora in grado di rapportarsi con il mondo naturale in modo originale, attraverso immagini libere ed aeree. Elementi, questi, che lasciano ben sperare sui futuri sviluppi della sua ricerca pittorica.  

Nel 2012 espone il progetto Presente Remoto nella Galleria Punto sull’Arte con catalogo edito dalla Galleria Emilio Mazzoli di Modena.

Luciano Rivi nel testo scrive:

..Lontane da ogni intenzione grottesca, le opere di Ersilia guardano alla carne per segnalarne piuttosto l’elemento di vitalità e l’aspetto generativo. Nello stesso tempo, le tracce che si depositano sulle superfici pittoriche a imprimitura prevalentemente chiara (ma “il bianco non esiste”, avvertiva Gina Pane in una sua performance) dicono insieme di una fatica e di uno sforzo, testimoniano un vissuto attraversato anche da lacerazioni. Perché anche su quelle tele, come sul corpo, sono tante le possibili declinazioni del rosso, verso il rosa intenso di fasci muscolari, il carminio di graffi sulla carne viva o i toni freddi e sporchi di liquidi post-parto.

Le metamorfosi della carne che si mettono in scena sono spesso attimali, nelle possibili analogie tra procedimenti biologici e procedimenti formali, offerti anche questi ultimi nel loro definirsi. Segni pittorici e grafici, nella loro complessa stratificazione, trovano sempre ragione in un’esigenza di moto. Il segno grafico, del resto, è stato fatto notare a proposito di Cy Twombly, si presta proprio per esprimere un moto nel suo farsi, in una dimensione temporale che riconosce il primato del presente in coincidenza con il prendere vita delle cose”. I colori, intanto, in accordi di tono utili alla reciproca valorizzazione, mettono in mostra le loro possibilità di trasformazione, cercando da qualche parte di esprimersi per sole potenzialità, altrove per un più compiuto grado di intensità, comunque su un incerto crinale dall’inevitabile tenuta momentanea. Segni grafici e pennellate attraversano la carta e la tela anche con grande impeto. Nella frequente scelta di leggerezza operata da Ersilia si incunea ogni tanto una memoria neofuturista, anche maestri come Emilio Vedova magari a suggerire qualcosa. Il segno si fa a tratti più nervoso, dando vita a corpi che si raccolgono squadernati intorno al loro centro generatore, quel sesso femminile, gonfio o a labbra aperte, racconto di uno stato di vitalità, che sia potenziale, in atto o trascorso.  

Intanto, in quelle memorie di corpi si fa più rara una possibilità di collocazione spaziale. Per gioco di sovrapposizione o effetto di inquadratura nel campo circoscritto dalla tela l’immagine del corpo acquista una sua indipendenza rispetto allo spazio, perdendo quest’ultimo ogni autorità e ogni capacità di determinazione. E di spazio a questo punto si dovrà parlare solo in riferimento alla distanza che, per il tramite della tela, separa l’artista dal suo corpo e contemporaneamente lo avvicina ad esso..

Seguono numerose mostre sia in Italia che all’estero, la partecipazione ad Art Verona e le fiere CutLog a Parigi nel 2013 ed Off a Bruxelles nel 2014. 

Nel 2015 vince la prima edizione del premio Tina Prize con il progetto Women che espone presso la galleria Smac di Roma a cura di Alberto Dambruoso che nel catalogo edito da Vanilla edizioni scrive: 

..La ricerca artistica che Ersilia Sarrecchia ha intrapreso negli ultimi anni, e di cui questa mostra ne documenta i lodevoli frutti, si fonda proprio sul concetto di originarietà. Nel suo caso possiamo parlare di un doppio originario: il primo nel senso dedominicisiano del termine, legato al polo della pittura, l’altro rivolto al polo della rappresentazione artistica incentrata sulla figura della donna intesa nella sua identitaria funzione di generatrice.. 

Sarrecchia parte, come nel noto dipinto di Courbet “L’origine del mondo”, dall’evidenziazione del sesso femminile, posto in primo piano dall’artista solo con l’intento di affermarne le valenze germinative, senza alcun rimando di natura erotico - voyeristica. Sono, di fatto, delle inquadrature di parti intime femminili di cui si percepiscono solo alcuni frammenti essendo trasfigurate dalla giustapposizione di scritte, materie, segni e colori di matrice espressionista - astratta, che attraversano tutta la superficie compositiva rendendola vibrante d’energia..

Il suo modo di dipingere, sia per l’utilizzo della tecnica del dripping sia per il segno deciso, ma anche, infine, per la forte gestualità della pittura, è, come detto, vicino al modus operandi degli espressionisti astratti americani.. il tema dominante del nuovo ciclo di opere dal titolo “Women” esposto in mostra e costituito da una serie di autoritratti e di ritratti fatti a persone care o sconosciute all’artista al fine di interpretare artisticamente la realtà della donna contemporanea.

La donna ritratta da Sarrecchia è quella che s’incontra nei vari sguardi che oltrepassano la tela e arrivano dritti all’osservatore. Sono volti solo apparentemente silenziosi, perché quegli sguardi, trasferiti su tela o su tavola da precedenti scatti fotografici, ci offrono uno spaccato di realtà e ci dicono molto di quella che è la condizione della donna contemporanea in una società che l’artista sente ancora troppo maschilista. 

I soggetti appaiono a volte ridenti, altre volte sono coperti da scritte o da larghe pennellate che ne celano la bocca, il naso e gli occhi, rendendoli silenziosi. Nel processo di cancellazione del volto, Sarrecchia intende comunicare anche quelle situazioni di privazioni e di sopraffazioni subite ancor oggi dalle donne in tante parti del Mondo.

Ne emerge un reportage pittorico di grande espressività per affermare con decisione la propria (insieme a quella di tutte le donne) identità.

Sempre nel 2016 è stata tra gli artisti selezionati per la prima sessione di boCS Art, la residenza artistica di Cosenza curata da Alberto Dambruoso dove lavora al ciclo pittorico Essere Donna aquisito in parte dal comune di Cosenza per la collezione permanente del futuro Museo d’arte contemporanea. 

Francesca Piovan scrive del progetto:

Un’altra tappa di un’instancabile cammino sottilmente autobiografico, un altro tassello nella realizzazione di una storia dell’arte parallela percorsa in punta di piedi nell’esistenza di altre donne. Sullo sfondo di una calda e soleggiata Cosenza, Ersilia Sarrecchia sembra azzardare una ricerca del sé nelle tonalità brune e nelle fisionomie di donne comuni, assimila la propria esistenza a quelle di altre consapevolezze, delineando un moto emozionale avulso dalle ossessive retoriche maschili. Sulla superficie di  nove supporti si snodano gli elementi salienti dell’essere donna, nove specchi che assimilano, elaborano e riflettono istanti repentinamente mutevoli; stratificazioni di carta, grafite, colori e smalti, che divengono tessuti epidermici, arterie venose, passaggi inesorabili dell’ingovernabile temporalità individuale. Nove Donne che spiegano l’eccezionalità della propria essenza femminea, attraverso parole che compongono frasi, ora semplici, ora complesse, la cui ermetica vocalità trova sfogo in un’impertinente accompagnamento oculare. Le donne di Ersilia vivranno in un eterno artistico, le loro parole andranno a comporre un mosaico che mai potrà dirsi concluso e l’essere donna continuerà a rappresentare uno spazio definibile solo da rare sensibilità artistiche. 
Nell’autunno del 2016 l’artista espone Insostenibile Leggerezza nella galleria ArteSi di Modena e la critica Alessandra Redaelli introduce il nuovo ciclo di opere:
Ersilia Sarrecchia parla di leggerezza insostenibile parlando di donne. Anzi, facendo parlare le donne e il loro sguardo. Con un segno preciso e finissimo, l’artista racconta le emozioni affidandole alla sola espressione degli occhi e affiancandole alla figura simbolica della farfalla, animale leggero per antonomasia, ma al contempo essere dal karma pesante, portatore di una trasformazione che è morte e rinascita, passaggio, rito di iniziazione, percorso faticoso verso la completezza. E la bellezza. Non c’è nulla di leggero nelle frasi che queste donne (quelle ritratte dall’artista) scrivono di loro pugno in calce al ritratto in un progetto intensissimo come Essere donna, progetto dalla cui costola sono nati i lavori in mostra qui. Non c’è nulla di leggero perché si parla di maternità, di corpo, di carne e di sangue. Ma del resto – al di là degli odiosi stereotipi di genere – l’ho detto e continuerò a dirlo: nessuno sa parlare di sé come sanno farlo le donne. Nessuno sa raccontare il “dentro” per metafore come sanno farlo le artiste donne, e non importa se sia un retaggio sociologico o una disposizione del DNA. La donna vive molto più dentro che fuori. Un dentro potente, quello raccontato dall’artista, reso con la levità del segno subito contraddetta però dal colore che appare improvviso, quasi disturbante, inaspettato ma mai incongruente. Denso a tratti, altrove trasparente, imprescindibilmente sostanziale all’emozione oltre che all’equilibrio compositivo.

Il racconto dell’anima e del suo impervio cammino tra pesantezza del vivere e leggerezza dell’essere diventa qui gioco di sguardi tra il soggetto e lo spettatore, incanto e dialogo muto. 

