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Il Duo Casagrande&Recalcati, inseparabili professionisti, sono artisti virtuosi e raffinati la cui ope-

ra denota sapienza, capacità tecnica, forbita ricerca e perizia esecutiva. Dalla tela al pennello, dalla 

forma al colore ed ecco che si compie la magia: capolavori di pura contemplazione. I dipinti di 

C&R sono memoria della permanenza delle cose, strumento che si fa carico di fissare il fascino 

effimero e immutato del tempo, antidoto contro la brutalità dei tempi moderni. Sono riflesso 

della vita e fine della stessa. Sono memoria del passato, affezione del presente e testimonianza 

per il futuro. Opere che diventano uno zoom sulla realtà naturalistica, dall’elegante perfezionismo 

estetico, ma se abbiamo la capacità di volgere lo sguardo, al di là del puro piacere visivo, guar-

dando oltre la forma e il colore, ci imbattiamo nella totale e travolgente bellezza del creato, della 

nostra stessa esistenza e della caducità dell’umano vivere. 

Quando e come nasce il duo Casagrande&Recalcati?

E’ quasi storia! Il nostro legame nasce sui banchi della facoltà di Architettura del Politecnico di 

Milano, dove, insieme, abbiamo seguito la maggior parte dei corsi, dal primo esame alla laurea, 

sviluppando un’affinità nell’approccio al progetto e, soprattutto, approfondendo lo studio delle 

relazioni tra arte e architettura. Contemporaneamente agli studi universitari abbiamo iniziato 

a dipingere insieme, affrontando le problematiche relative alla conservazione del patrimonio 

costruito e al restauro, con particolare attenzione alla materia e al suo degradarsi nel tempo.

Conseguita la laurea abbiamo iniziato l’attività collaborando con diversi studi di architettura, 

realizzando dipinti in stretta sinergia con l’ambiente che li andava a contenere creando così un 

dialogo specifico tra pittura e spazio costruito.

LA NATURA COME MEMORIA 
Susanne Capolongo

“La scelta di presentare l’opera di Casagrande e Recalcati in una mostra personale ha rappresentato 

per la galleria un serio momento di riflessione ed una grande responsabilità, come sempre quando 

dobbiamo scegliere quali artisti, fra i tanti, proporre.

 

All’inizio c’è stato un istintivo e subitaneo entusiasmo per la bellezza del loro lavoro che suscita poesia 

e meraviglia ma poi è comparsa una domanda terribile: il lavoro sarà troppo “bello”? 

Questo sembra sia infatti uno dei giudizi più temuti rispetto al contemporaneo oggi. La risposta che 

ci siamo dati e’ stata un no fermo.

Anche senza fare riferimento alle innumerevoli “nature morte” della storia dell’arte, le opere hanno 

un’enorme potenza espressiva: gli artisti sanno fermare con sapienza il nostro sguardo su un soggetto 

sotto i nostri occhi costantemente nella vita di tutti i giorni, come a dire che la bellezza la dobbiamo 

proprio cercare li, nella vita che ci circonda.

 

“Dipingo i fiori per non farli morire”, scriveva Frida Kahlo. Allo stesso modo il lavoro di Sandra e Roberto 

per noi rappresenta un inno alla vita e alla sua bellezza (nel senso classico del termine) e ci ricorda, 

grazie proprio alla estrema capacità tecnica degli artisti - i loro quadri sono frutto di mesi di lavoro - 

che tutte le cose eccellenti sono difficili quanto rare.

Siamo lieti di dedicarVi tutto ciò.”



Come avviene il vostro processo creativo? 

In verità il processo creativo non segue un metodo preciso, ogni opera segue un suo percorso 

che non è mai predeterminato. A volte il punto di partenza può essere il soggetto, altre è pre-

dominante il significato, ma molto spesso le direzioni mutano ed è la pittura stessa a ridefinire 

il processo.

Siete totalmente intercambiabili nel vostro agire?

Il nostro modo di lavorare non prevede nessuna separazione di ruoli, ogni dipinto richiede una 

visione complessiva da parte di entrambi; può capitare che uno di noi abbia un’idea che viene 

poi sviluppata dall’altro e poi completata insieme. Non è sempre facile lavorare in due e succede 

che si abbiano opinioni diverse soprattutto nelle fasi iniziali dei progetti. Il confronto e i differenti 

punti di vista sono comunque sempre costruttivi, un arricchimento per entrambi.

I vostri dipinti rimandano alla tradizione pittorica, sia sotto il profilo tecnico che rappresen-

tativo, penso alle composizioni floreali e alle nature rinascimentali. Sono opere estremamente 

eleganti e raffinate, nelle quali si comprende l’elaborato lavoro che le compone. A cosa si deve 

la scelta di dedicarsi prevalentemente alle rappresentazioni della natura floreale?

La natura in generale è sempre stata una fonte essenziale di ispirazione, non solo nella storia 

dell’arte. I fiori per noi rappresentano una forma di bellezza semplice e condivisa. Molto spesso 

è difficile soffermarsi sulla bellezza che ci circonda e a volte si ha bisogno di uno specchio meta-

forico affinché sia pienamente apprezzata. Il fiore porta esso stesso a multiple interpretazioni, sia 

simboliche che formali, e attraverso la rappresentazione di uno specifico fiore, nella sua specifica 

fase di fioritura o sfioritura, può trasmettere differenti sensazioni che ognuno può a sua volta 

reinterpretare. 

Ma il fine non è ritrarre ciò che è bello, ciò che maggiormente ci interessa non è la descrizione 

scientifica del fiore, non il soggetto quanto il suo potere evocativo; l’aspetto a volte sospeso e 

rarefatto dei nostri dipinti vuole enfatizzare, nella sua esecuzione, una profonda relazione con 

ciò che ne costituisce la materia rappresentata. Ci interessa rivelare quelle incessanti variazioni 

della materia in disfacimento, documentare come “il tempo grande scultore” (per dirla con la 

Yourcenar) modella e trasforma il corpo stesso della materia portandolo ad un diverso stadio 

di bellezza.

La materia corruttibile e in continua metamorfosi non può essere considerata solo un “acci-

dente”, così come gli effetti del passaggio del tempo non possono essere visti sempre e solo 

come un evento negativo, da cancellare o da negare. La materia, fragile e corruttibile, non è solo 

il “sostegno” sostituibile di un’idea, ma è, anche nella sua trasformazione, l’unica custode di ogni 

idea e di ogni significato.

Il nostro approccio è fortemente collegato alla corporea materialità della pittura - all’uso dei 

colori a olio su tavola, tela o altro supporto - che occupa spazio e che si trasforma invecchiando 

nel tempo. Questo implica una inevitabile relazione con la dimensione spaziale e temporale che 

domina il nostro fare artistico. La materia stessa documenta il nostro lavoro; è la pittura stessa 

che diviene indispensabile mezzo di trasformazione, modellandosi sulla relazione tra spazio e 

tempo. Il carattere effimero dei nostri dipinti è qualcosa a cui teniamo molto e che a volte espri-

miamo tautologicamente attraverso i soggetti rappresentati.

Il fatto di ritrarre elementi reali con estrema precisione e meticolosità potrebbe portare a 

interpretare il nostro lavoro come iperrealista, anche se l’obiettivo finale del nostro operare è 

raggiungere la massima astrazione proprio attraverso la massima aderenza al visibile.

Ipervanitas è il titolo che utilizzate per quasi tutte le vostre opere, perché includete il suffisso 

Iper?

Abbiamo deciso di intitolare tutti i nostri lavori di soggetto floreale Ipervanitas, un termine 

d’invenzione composto dalla parola latina “vanitas” per ricollegarci idealmente a quel genere 

di pittura, fiorita in particolare tra il XVII e il XVIII secolo, che voleva mostrare la vanità delle 

cose mondane rappresentate simbolicamente da fiori, oggetti e teschi, emblemi dell’inesorabile 

scorrere del tempo. A vanitas abbiamo aggiunto il suffisso di origine greca “iper” per sottolineare 

come i nostri dipinti siano soprattutto una celebrazione della fragilità dell’esistenza e di tutto ciò 

che è effimero e fuggevole.

Se la tecnica è un linguaggio, avere una buona tecnica vuol dire avere padronanza totale nel 

rappresentare l’immagine. E se parliamo di tecnica e capacità rappresentativa non possiamo 

che annoverarvi tra i grandi contemporanei. Come mai dipingete solo con la pittura ad olio?

I colori a olio sono lo strumento che maggiormente ci permette di creare immagini che aderi-

scano il più possibile alla vita delle cose e di modulare la profondità della superficie bidimensio-

nale della tela ottenendo, attraverso una materia cremosa e seducente, la massima definizione 

e fissità atemporale. Questa tecnica ci permette nel contempo di mantenere una forte carica di 

materialità, di relazionarci con il corpo vivo della pittura. 

Il dipinto si sviluppa sulla tela nel tempo lento della sua esecuzione, seguendo i ritmi imposti dalle 

fasi di essiccatura e acquisisce una sorta di vita propria, indipendente, che lo porta in quel punto 

ibrido in cui è allo stesso tempo rappresentazione di qualcosa e cosa in sé.

Pochi sanno che avete collaborato con grandi aziende nazionali come: Costa Crociere, Dolce 

& Gabbana e Fendi Casa. Di che progetti si trattava?

La collaborazione con Costa Crociere, durata diversi anni, è stata molto stimolante specialmente 



per la sinergia che si era creata e la fiducia che ci è stata concessa. Per le navi abbiamo realizzato 

una serie di cicli pittorici di grandi dimensioni e ci siamo occupati, in veste di curatori, del proget-

to artistico di quattro navi coinvolgendo e collaborando con artisti internazionali, ma anche con 

giovani artisti, creando un percorso narrativo che si sviluppa nelle diverse aree della navi.

Per Dolce&Gabbana abbiamo realizzato degli interventi pittorici in alcune loro residenze - Por-

tofino, Milano e Courmayer - e nel negozio Uomo di Milano, mentre per Fendi Casa abbiamo 

disegnato dei tappeti monocromatici ispirati all’architettura italiana.

La vostra carriera è stata un crescendo di successi, in particolare, negli ultimi anni, con le mo-

stre all’estero, avete ottenuto grandi riconoscimenti da parte della critica e dei collezionisti. 

Un punto di arrivo per la vostra carriera o di partenza?

I riconoscimenti ottenuti negli ultimi anni sono sicuramente uno stimolo a fare sempre di più e 

sempre meglio e li consideriamo un punto di partenza e non di arrivo. 

Secondo voi quale è la funzione dell’arte contemporanea?

Crediamo che l’arte contemporanea dovrebbe avere oggi lo stesso compito sotteso che l’arte 

di tutti i tempi ha sempre avuto: dare nuovi punti di vista, nuove linee d’orizzonte e porre sem-

pre nuove domande. Certo ogni tempo ha avuto una propria specificità e un proprio rapporto 

con la produzione artistica: dalla relazione magica con il reale alla narratività della grande arte 

medioevale, dalla celebrazione del potere fino alla critica sociale e politica. Oggi forse la fram-

mentazione del pensiero porta a una compresenza di tutte queste varianti.

Fare arte può essere un atto rivoluzionario?

Fare arte è sicuramente un rivolgimento ed è quindi un atto rivoluzionario nell’opporre la 

propria visione del reale al costante fluire delle cose, nell’offrire il proprio pensiero tradotto in 

materia come punto di riflessione e libera interpretazione. 

Nella nostra attuale situazione politico-sociale in cui sembra che tutto ciò che ha a che fare con 

la cultura sia relegato a contorno non essenziale, occuparsi di arte e di bellezza è una forma di 

ribellione che può indicare un diverso modo di porsi nel mondo.

Ci sono artisti del passato ai quali vi ispirate?

Molti sono gli artisti del passato che hanno avuto un forte impatto sulla nostra vita e conseguen-

temente sul nostro lavoro. Sono artisti molto diversi tra loro, appartenenti inoltre a diversi mo-

menti storici: da Giovanni Bellini a Giandomenico Gnoli, da Pontormo a Felice Casorati, da Lucia 

Anguissola (sorella della più famosa Sofonisba) a Cosmè Tura, da Giulio Paolini a Lucien Freud.

OPERE



ipervanitas 1707, 2018
olio su tela, 50x50 cm

ipervanitas 1711, 2019
olio su tela, 50x50 cm



ipervanitas 1709, 2019
olio su tela, 100x100 cm



ipervanitas 1631, 2019
olio su tela, 100x100 cm



ipervanitas 1710, 2019
olio su tela, 100x150 cm



ipervanitas 1708, 2018
olio su tela, 100x100 cm



ipervanitas 1632, 2019
olio su tela, 150x150 cm



ipervanitas 1605, 2017
olio su tela, 100x100 cm



ipervanitas 1604, 2017
olio su tela, 100x100 cm



ipervanitas 1634, 2019
olio su tela, 50x50 cm

ipervanitas 1635, 2019
olio su tela, 50x50 cm



ipervanitas 1636, 2019
olio su tela, 100x150 cm



ipervanitas 1629, 2018
olio su tela, 80x120 cm



ipervanitas 1633,2019
olio su tela, 50x50 cm

ipervanitas 1624, 2018
olio su tela, 50x50 cm



Sintesi biografica

SANDRA CASAGRANDE E ROBERTO RECALCATI si laureano in Architettura al Politecni-

co di Milano dove ha inizio il loro sodalizio artistico. Dal 2004 al 2014 collaborano con Costa 

Crociere, per la quale creano diversi cicli pittorici e firmano i progetti di curatela artistica di 

quattro navi. Per Dolce & Gabbana realizzano diversi dipinti nelle loro case di Portofino, Milano, 

Courmayeur e nel Dolce&Gabbana Uomo di Milano. A Palazzo della Regione Lombardia dal 

2012 è esposta la grande tela Flowers 07 installata nella hall del nucleo presidenziale. Partecipano 

all’evento collaterale della 54° Biennale di Venezia Cracked Culture?/Eastern borders. The Quest for 

Identity in Contemporary Chinese Art.

Tra le ultime esposizioni: Ipervanitas, Sladmore Contemporary, Londra; Io sono natura, Associa-

zione Culturale Renzo Cortina, Milano; Natura viva, Federico Rui Arte Contemporanea, Milano; 

China Town Biennial, Galleria Davide Gallo, Milano; The Mayfair Dog Show, Sladmore Contempo-

rary, Londra; IN:SIGHT, Birmingham; Autenticit(t)à, Regie Poste degli Uffizi, Firenze; I Bronzi di Riace. 

Nostos. Il Ritorno, Museo Archeologico Nazionale di Reggio Calabria; Open 14 e 16, Esposizione 

Internazionale di Sculture e Installazioni, Venezia.
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