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The artist cultivates «…an intimate rela-
tionship with matter, one that transcends 
a purely expressive function, but instead 
serves as both mirror and co-author of a 
far deeper inner journey.» Irene Bellini 
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MONSTER 10, 2025, Cast aluminum, 
painted, 26 x 20 x 14 cm
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MONSTER 07, 2025, Cast aluminum, 
painted,  20 x 18 x 13 cm

These figures are «travel companions, 
they are symbols or protective presenc-
es, they are a bridge between the human 
and the divine.» Alessandra Pasqua

MONSTER 01, 2025, Cast aluminum, 
painted, 5 x 23 x 24 cm 0
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«The rigid structures enclosing trees in 
the urban fixtures emerge as a powerful 
metaphor for the contemporary human im-
pact on the environment. The surfaces are 
impermeable, the rhythm of time is accel-
erated, space is conceived for movement 
and confinement rather than inhabitation, 
bodies are suspended and condemned to 
precarity, they are relics of humanity 
rendered obsolete.» Irene Bellini

C
a
s
t
 
i
r
o
n
,
 
p
a
i
n
t
e
d
 
p
i
n
k
,
 
 
r
e
f
r
a
c
t
o
r
y
 
b
r
i
c
k
,
 

g
y
p
s
u
m
,
 
c
l
a
y
,
 
8
0
 
x
 
8
0
 
x
 
5
0
h
 
c
m

2
0

2
3

M
O

R
P

H
O

G
E

N
E

T
IC

 C
A

G
E

0
4



C
a
s
t
 
i
r
o
n
,
 
p
a
i
n
t
e
d
 
y
e
l
l
o
w
,
 

3
3
 
x
 
2
7
 
x
 
3
5
h
 
c
m

2
0

2
2

TH
E 

YE
LL

O
W

 T
RE

E
0

5



A work meant to be inhabited. An iron 
crinoline, whith which to exert power or 
compliance, keeping others at a distance.

This work was presented in the solo ex-
hibition CAGE/OUT in a performance by 
the artist. 
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A three-act se-
quence, a choreog-
raphy of agency and 
movement in and out 
of the cage.
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These vessels, laden with symbolic mean-
ing, revolve around the acts of serv-
ing and caring for the other, proposing 
a conception of service in which «... 
serving does not simply mean meeting an 
immediate need, but taking responsibil-
ity for sustaining that which carries 
emotional weight.» Irene Bellini 
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people’s culture or its relationship to 
nature.0
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2025, Installation at Palazzo Litta, the 
boudoir, MDW, Milan



I l  nostro mondo s embra fondarsi  sul le simmetrie,  lo studio del la 
natura ce lo dimostra attravers o strutture r icorrenti  come i  frattal i , 
in  cui  l ’ordine si  r ipete e si  r i f lette.  Eppure,  più ci  si  addentra nel la 
comprensione dei  fenomeni fondamental i ,  più emerge un para-
doss o affas cinante:  quel lo di  una per fezione ass oluta che non 
genera nul la ,  poiché non las cia spazio al l ’acc adere.  Se infatt i  le 
leggi  del l ’univers o mirano al l ’armonia ,  è la loro costante per turba-
zione a innes c are trasformazioni  e rendere possibi le la forma ,  i l 
tempo, i l  divenire.  In questa sintesi ,  di  equi l ibrio e dis continuità ,  si 
innesta la r icerc a ar t ist ic a di  Aless andra Pas qua .  Una piega inat-
tes a che si  muove lungo i l  bordo del l ’ordine per mostrare quanto 
sia fragi le e,  al lo stess o tempo, quanto sia fer t i le la sua rottura .  In 
tal  s ens o,  laddove la simmetria rassicura e chiude,  l ’ar t ista intro-
duce una tensione visiva che disturba l ’armonia del le cos e,  per 
far  emergere l ’energia vitale contenuta nel la dis continuità ,  s enza 
legarsi  necess ariamente ad un’unic a identità . 
Un background nel l ’ ingegneria edi le e una curiosità ist int iva per 
l ’ar te av vicinano Pas qua ,  che ha studiato pittura al la Central  Saint 
Mar tins di  Londra ,  inizialmente a un s egno immediato,  di  matri-
ce espressionista .  Successivamente,  i l  bis ogno di  inc arnare lo 
spazio oltre i  l imit i  del la super ficie bidimensionale del la tela la 
conduce naturalmente vers o la s cultura ,  l inguaggio più aff ine al la 
sua visione.  «Dipingendo – spiega – non r ius civo a visual izzare i l 
tr idimensionale e di  cons eguenza ho cominciato a modellare og-
getti  tr idimensional i ,  iniziando ad andare in fonderia con mio zio, 
l ’ar t ista romano Giampietro Pas qua ,  oggi  s compars o,  dove ho ap-
pres o la lavorazione dei  metal l i  come bronzo e al luminio con la 
tecnic a del la cera pers a ,  che ormai pratico da più di  dieci  anni». 
Nel  2022 fonda a Roma Wanderar t ,  atel ier  contemporaneo di  ar te 

do.  «I l  mio svi luppo pers onale negl i  ult imi  anni  mi  ha por tato vers o 
lavori  simbolici ,  qual i  s ono gl i  ult imi  -  TRAY -  e qual i  s ono i  progetti 
nuovi  che attualmente sto svi luppando.  Gl i  studi  più recenti  s ono 
di  matrice antropologic a e spir ituale,  volt i  a  indagare i  s imboli  che 
abitano dentro di  noi .  I l  metal lo da fusione mi affas cina per la sua 
dutt i l i tà ,  ma possiede anche una precis a estetic a :  è freddo,  pe-
s ante,  e a l ivel lo psicologico mi grava .  L’ho s celto in un periodo in 
cui  mi  s entivo interiormente in questo modo.  Con i l  tempo, però, 
ho attravers ato una trasformazione,  e per me la trasformazione 
implic a anche la s celta di  material i  diversi». 
Nei  suoi  lavori ,  perennemente in continuo divenire,  i l  colore è un 
potente veicolo emotivo,  che amplif ic a i l  s ignif ic ato del la forma . 
Così ,  i  coloratissimi Soundmakers – ros a ,  rossi ,  blu,  verde,  bianchi 
– real izzati  dal  2021 in al luminio fus o e poi  dipinti ,  s i  pres entano
come piccole creazioni  organiche aper te e attravers abil i  dal-
la luce e dagl i  st imoli  esterni ,  suggerendo una visione mutativa
dell ’esperienza umana .  Riunit i ,  gl i  elementi  orientano s emantic a-
mente una geografia col lett iva che entra in r is onanza con chi  oss -
er va ,  coinvolgendo lo spettatore non s olo visivamente ma anche
s ens orialmente.
«Queste s culture s ono visual izzazioni  di  protrusioni  emotive – chi-
aris ce l ’ar t ista – ferite,  megafoni ,  bocche che emettono url i  muti».
Le forme sporgono prepotentemente dal le pareti ,  interrompono
l’equi l ibrio,  perché troppo intens e per restare confinate.  In questa
dinamic a ,  la s cultura agis ce come un archivio percett ivo che non
parla con una voce propria ,  ma registra e r imanda indietro i l  ru-
more interiore di  chi  la  incontra ,  rendendo l ’oss er vatore par te att i-
va del  process o.  Integrando suono e luce,  l ’ instal lazione We wil l  be
l ight ,  concepita in occ asione del la Milano Design Week nel  2025,
include pezzi  dei  Soundmakers:  fenditure e s quarci  definis cono i l
s ens o mecc anicist ico del l ’uomo in una suggestione l ir ic a ed es -
perienziale che evoc a la r icerc a di  Luce nel  nostro tempo. Conte-
nuti  al l ’ interno del l ’opera del  rumore di  fondo integrato nel l ’opera ,
applausi ,  rumori  di  strada ,  di  c antieri ,  vagit i  di  bambini .
«Solamente trasformando le nostre ferite in qualcos a di  migl iore
possiamo accorgerci  di  dove siamo» – commenta Pas qua .  Ad es -
s ere mess a in s cena è dunque una condizione contemporanea in
cui  la lacerazione è i l  punto di  par tenza di  una possibi le i l luminazi-
one:  la luce non arriva nonostante le ferite,  ma attravers o di  ess e.
L’ indagine sul l ’ess ere umano pros egue nel  ciclo Humanity Edit ion
(Umanetti) ,  entità giocos e es eguite dal  2021 in al luminio con la
tecnic a antic a del la fusione a staffa ,  che si  interrogano sul  s en-
s o del l ’ identità e sul  modo di  relazionarsi  con l ’ambiente:  «Sono
forme che sfuggono e contengono – suggeris ce – che vogliono
ess er viste e far  par te di  un insieme e traggono confor to dal  con-
tatto affett ivo condivis o».  Fusi  a cera pers a in bronzo in patina
nera i  Tombolini  di  dolore,  la  cui  produzione è iniziata nel  2020,
s ono invece ess eri  compressi ,  av volt i  in  fas ce emotive che del im-
itano i l  s é pres er vandone l ’ integrità e che – continua l ’ar t ista – «ai-
utano i l  fruitore a una pres a di  cos cienza s ensibi le,  a un r isveglio».
Tra le altre potenti  tematiche esplorate – in The woman trestle o
in Bride of  Quietness – fer t i l i tà ,  prosperità e spir itual ità :  mor folo-
gie ibride,  esuberanze proteiformi e intrecci  di  contorni  al lunga-

e col lectible design,  laboratorio di  r icerc a aper ta e col laborativa 
che si  nutre di  sperimentazione continua ,  accettando l ’errore e 
l ’ imprevisto come par ti  integranti  del  process o:  non più s olo s cul-
ture da contemplare,  ma oggetti  che coesistono in uno spazio 
narrativo e curatoriale.  Nel la cres cita ar t ist ic a emerge progres -
sivamente una dimensione di  cons apevolezza che va oltre l ’es -
plorazione formale e tecnic a .  I l  lavoro sui  material i  e  i l  confronto 
diretto con i  processi  produttivi  diventano infatt i  i l  punto di  par ten-
za di  una r if lessione più ampia ,  di  natura pol it ic a ,  s ociale e ambi-
entale,  che accompagna e trasforma la sua pratic a nel  tempo e in 
cui  si  ins eris ce i l  racconto di  un’evoluzione professionale e per-
s onale. 
«Nel  2004 lavoravo come ingegnere in una s ocietà in cui  la  s os -
tenibi l i tà ambientale era un valore centrale – racconta .  Tuttavia , 
non avevo ancora maturato la percezione del  nostro posto nel 
mondo.  Oggi,  nel  momento in cui  mi  rappor to con i  metal l i  e  attra-
vers o tutte le fasi  del  process o produttivo,  s ono pienamente co-
s ciente del  loro impatto ambientale e del  fatto che spess o si  tratta 
di  un procedimento con una c arbon footprint  molto elevata :  da qui , 
l ’urgenza di  por tare avanti  r icerche per abbass are l ’ impronta c ar-
bonic a ,  c ambiando alcuni  passi  del  process o di  fusione e la s celta 
di  ut i l izzare material i  da r iciclo o a bass o impatto,  come i l  micel io. 
Inoltre,  sto brevettando un materiale nuovo a bas e di  c alce,  dal le 
alte prestazioni  mecc aniche,  che ho svi luppato con l ’Università 
Sapienza di  Roma e che r icicla e valorizza i  fanghi  di  traver tino 
del le c ave di  Guidonia .  Lo us erò nei  miei  prossimi lavori». 
La poetic a del l ’ar t ista si  del inea attorno un rappor to int imo con 
la materia ,  non r iducibi le a una funzione puramente espressiva , 
ma specchio e coautrice di  un percors o interiore ass ai  più profon-

ti  r icordano al l ’uomo la propria appar tenenza al la Natura ,  di  cui 
troppo spess o s embra dimentic arsi .  Così ,  Yel low Tree e Morpho-
genetic Cage reinterpretano le sbarre di  contenimento radic ale 
degli  alberi  e diventano potente metafora del l ’antropizzazione 
contemporanea :  super fici  impermeabil i ,  tempi accelerati ,  spazi 
pens ati  per i l  pass aggio e non per la permanenza ,  corpi  s ospesi 
costrett i  al la prec arietà ,  rel itt i  di  un’umanità ormai in disus o.  Le 
Iron Distancing,  create a par t ire dal  2024,  si  ins eris cono in ques -
to s cenario come disposit ivi  s cultorei  indoss abil i  che material iz-
zano le gabbie invisibi l i  del  quotidiano,  att ivando una r if lessione 
sul la dialett ic a tra l iber tà e costrizione ins critta nei  corpi . 
Una del le ult ime r icerche orientate al la dimensione simbolic a è 
TRAY, insieme di  oggetti  dichiaratamente (dis)funzional i  svi lup-
pati  a par t ire dal  2021 e pres entati  in  una recente mostra cura-
ta da Valentina Ciaral lo a Roma . Ogni  elemento del la s erie nas ce 
dal  recupero e dal la trasformazione di  un vass oio da pasticceria , 
oggetto domestico e col lett ivo per eccellenza ,  destinato originar-
iamente al l ’atto del  s er vire:  la  c apital izzazione del  t i tolo s ottrae 
i l  termine al  suo us o quotidiano e lo trasforma in una c ategoria 
concettuale. 
«Su cias cun vass oio – des crive – vi  s ono frasi  in  corsivo che ho 
s critto pers onalmente a mano,  che s ono state poi  s c ansionate e 
inf ine incis e e smaltate.  La costruzione sintatt ic a assume un ruolo 
ess enziale nel  definirne i l  tono percepito».  In questo modo costru-
zioni  come “Al l  that is  lost ,  is  not lost .  Al l  is  par t  of  me”,  “ They al l 
have dis appointed you” registrano una s equenza di  os ci l lazioni 
interiori  che r imangono impress e sul la super ficie,  tracce perma-
nenti  diff ici lmente tras curabil i  determinano un gesto del l ’offr ire 
che viene radic almente r iformulato.  I l  vass oio,  privato del la sua 
funzione originaria di  suppor to e offer ta ,  diventa strumento sim-
bolico e affett ivo:  non s er ve più un contenuto materiale,  ma si  fa 
ess o stess o contenuto d’esposizione di  una parola fragi le,  di  un 
pensiero che non chiede di  ess ere consumato. 
Da questa prospettiva ,  i l  s er vire non coincide con i l  s oddisfare 
un bis ogno immediato,  ma con l ’assumersi  la  respons abil i tà di 
s ostenere ciò che è emotivamente c arico,  ed è proprio in questa 
s ospensione funzionale che r isiede la forza di  queste opere.  Come 
una stele che cons er va un testamento,  questi  lavori  custodis cono 
un’eredità immateriale:  la  possibi l i tà di  comprendere l ’altro s enza 
dominarlo,  s enza smetterne di  por tarne i l  pes o,  anche quando i l 
vass oio s embra – s emantic amente e apparentemente – privo di 
contenuto.  Ciò che s ostiene al lora ,  è una respons abil i tà che non 
si  es auris ce nel l ’eco di  ciò che resta ma persiste e (s opra) vive nel 
gesto stess o del la cura .

ARTICLE    LINK

https://insideart.eu/2026/01/14/unarte-consapevole-di-cura-e-sopravvivenza/


Rome, Insideart 
Solo show curated by Valentina Ciarallo

Rome, Collective exhibition curated by 
Valentina Ciarallo 

Milan, Art Installation at 
Palazzo Litta during MDW

Milan, Art Installation 
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Rome, Solo Show curated by 
Alberto Parres

Sorrento, Collective exhibition at Palazzo 
Fiorentino Museum, curated by Rossella Savarese
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«In 2004, I was working as an engineer at 
a company where environmental sustainabil-
ity was a core value […]. At that time, I 
had not yet fully developed an awareness 
of our place in the world. Today, as I 
work with metals throughout every stage of 
the production process, I am acutely aware 
of their environmental impact and of the 
fact that their processing often carries 
a very high carbon footprint. This aware-
ness has given rise to an urgent commitment 
to research, aimed at reducing that foot-
print by rethinking certain stages of the 
casting process and by choosing recycled 
or low-impact materials, such as recycled 
bronze and aluminum or such as mycelium or 
waste materials from marble processing.»



apasqua.painter@gmail.com www.alessandrapasqua.com @pasquaalessandra 

THE ARTIST

Mother Earth. Bride of Quietness, an anthro-
pomorphic matrix of the eternal feminine — 
and the archetype of the smaller sculptures 
Monsters Monsters — celebrates the aspira-
tion towards the divine and spirituality, 
restoring a sense of connection with Nature 
and the celestial sphere.
In the series The Soundmakers, whose arche-
type is We Will Be Light (a sculpture con-
ceived as a mechanistic representation of 
the human being), human emotions assume the 
force of matter and blow through cracks and 
openings.
More recently, her research has been moving 
towards playful works that reveal a genuine 
pedagogical path. Fragments entitled Qualia 
represent a new season of research, charac-
terised by emancipation and lightness. This 
new phase, based on an anthropological and 
scientific approach, supported by philosoph-
ical and essayistic research, investigates 
the symbols and codes of human experience.
The origin of things, the authenticity of 
everyday life, and the connections with Na-
ture return in Herbarium, a series of colour-
ed watercolours on a rice paper support, 
inspired by ancient herbariums. Boundless 
symbols and emblems, flowers and leaves, roots 
and jets of water unfold in a playful inter-
play of abstract and colourful images.
Alessandra Pasqua reflects on the contempo-
rary age and reveals herself as an artist 
deeply aware of the fragile balance of real-
ity. Through her recycled materials and her 
constant references to Nature, she calls for 
a greater awareness of human experience, be-
ginning above all with herself.

Alessandra Pasqua (Rome, 1975) turned to ar-
tistic research after a long career in the 
fields of engineering and design. Her artistic 
practice is deeply rooted in anthropology, 
exploring human connection and the universal 
experience of belonging. Her work examines 
the forces that shape identity, confronting 
the fears and desires that define our place in 
society. Focusing on the manifestation and 
sharing of emotional states, her conceptual 
investigations revolve around themes such as 
constraint, the sense of freedom, the eter-
nal feminine and the mother earth. The art-
ist considers art as a form of caring for 
the other: an experience that opens itself 
to serving others and becomes an ethical 
act, a space of agency and liberation from 
every form of obstruction and blindness.
Alessandra Pasqua’s works are inhabitable. 
They take the form of experiences of relief 
and forgiveness. Her artistic performances 
possess a poetic and teleological dimension.
In the series Cage, Alessandra Pasqua ad-
dresses the theme of constraint: an exis-
tential and symbolic condition that limits 
and suffocates the human journey. Once ac-
knowledged, visualised, and shared, the con-
straint enables a path towards liberation 
and redemption.
In TRAY, the artist reflects on the double 
meaning of serving someone and being of ser-
vice to someone, denouncing the need for 
liberation from any submissive dynamic. The 
recurring theme of the mother frequently re-
turns, alluding to the patriarchal nature of 
family relationships; or, on the contrary, 
as a reference to fertility, prosperity, and 
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