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GABRIELE GRONES, UN DIALOGO ININTERROTTO 
CON LE COLLEZIONI DI CA’ PESARO
Elisabetta Barisoni

L’11 dicembre 2021 si tiene la 17° edizione della Giornata del 
Contemporaneo, promossa da AMACI - Associazione dei Musei 
d’Arte Contemporanea Italiani con il sostegno della Direzione 
Generale Creatività Contemporanea del Ministero della Cultura. 
La Fondazione Musei Civici di Venezia è socio AMACI con la 
Galleria Internazionale d’Arte Moderna di Ca’ Pesaro.

La 17° Giornata è quest’anno finalmente dedicata ad attività in 
presenza, dopo la scorsa edizione, tenuta il 5 dicembre 2020 
esclusivamente in modalità online. Ritorna nel Museo, dopo quasi 
due anni di pandemia, un dialogo vivo, e dal vivo, con gli artisti 
e con i processi creativi vissuti nel loro nascere e concretizzarsi, 
senza mediazioni digitali ma con l’uso di tutti i sensi. Proprio 
questo è il significato intimo della rinnovata stagione espositiva 
di Ca’ Pesaro, usare tutti i sensi dopo un periodo storico che ci 
ha obbligati a prediligere quasi solo vista e udito. Ritornano i 
suoni dei visitatori nel Museo e ritornano gli odori della pittura e 
delle opere appena finite, che Gabriele Grones porta in collezione 
permanente e che mette a disposizione dei visitatori anche in 
un’azione performativa, di work in progress.

Grones è stato scelto da Ca’ Pesaro nel 2020 per il programma 
Level 0 di Artverona ed era già entrato nella selezione del Premio 
Mestre di Pittura dello stesso anno. Per lui, che ha studiato al 
Liceo Artistico Statale e all’Accademia di Belle Arti di Venezia, 
si tratta di un ritorno a casa e di un momento di riflessione sulla 
produzione recente. Tornare ‘a casa’ è spesso un’occasione per 
fare dei bilanci della propria vita; per lui il ritorno nella città 
lagunare, che ha contribuito in larga parte alla sua formazione, 
penso costituisca un importante momento di arrivo e anche, 
inevitabilmente, l’avvio di una nuova fase creativa.

Grones ha lavorato nei mesi passati in dialogo continuo con la 
collezione permanente del Museo, trascorrendo giornate nelle 

sale e riflettendo sulle opere e gli autori una volta tornato nel suo 
studio. A Ca’ Pesaro presenta sette momenti di dialogo site specific 
collocati in alcuni punti cruciali del percorso.

Per la Galleria, dal 1902 impegnata in un confronto ininterrotto 
tra Maestri e nuove leve dell’arte contemporanea, il valore di 
queste esperienze è sempre quello di far parlare entrambi gli 
interlocutori. Da un lato ci sono i capolavori dei Maestri che 
vivono nuova vita negli omaggi dei giovani autori, dall’altro 
i contemporanei rivedono, ricollocano, ripensano la propria 
esperienza e si confrontano, con grande successo, con autori già 
passati al vaglio della Storia. È stato questo il caso delle esperienze 
espositive inaugurate già nel 2019 con Sophie Ko in dialogo con Il 
pensatore di Auguste Rodin e proseguite nel 2020 con la residenza 
di Paola Angelini nelle sale di Ca’ Pesaro, il cui esito è stato 
presentato prima online a causa delle restrizioni sanitarie e di 
recente nella project room del Museo. Anche con Grones si rinnova 
la vocazione del Museo come luogo di scambio reciproco tra 
passato e presente. 

Le ricerche di Gabriele sono messe a confronto in sala 1 con i 
ritratti in cera realizzati da Medardo Rosso, che il giovane artista 
ha avuto modo di studiare a Ca’ Pesaro durante il suo periodo 
di apprendistato veneziano. Un ritratto dai toni bruni e ambrati, 
quasi monocromo, risulta “in equilibrio tra nitidezza della forma e 
dissoluzione nel puro colore”.

Il dialogo con il passato è serrato anche in sala 2, dove la grande 
opera di Joaquìn Sorolla, Cucendo la vela, riecheggia nei blow-up di 
scala ridotta che indagano con intensità e precisione scientifica 
le piante e la natura umana. Così ne parla l’artista, ricordando 
quanto la tela sia stata fondamentale per il suo studio della tecnica 
pittorica durante il periodo di formazione: “I due elementi presi 
in esame nel dittico rimandano alla nostra esperienza diretta della 
realtà: dei gerani gettati a terra evocano il nostro rapporto con la 
natura, in bilico tra cura e sopraffazione, mentre il dettaglio delle 
mani che lavorano sulla vela ci permette di rivolgere uno sguardo 
contemporaneo alla figura, rispecchiandosi nella narrazione 



suggerita dall’opera di Sorolla”. Il rapporto tra immagine e sua 
rappresentazione, tra Storia e Presente, tra realtà e artificio, tra 
visione generale e dettaglio ritorna anche nella sala di Klimt e 
della Secessione dove Grones innesca un dialogo in contrappunto 
pittorico con La maschera bianca di Fernand Khnopff.

Il rapporto di scambio tra riproduzione quasi fotografica e 
iperrealismo della pittura emerge con evidenza nella sala 5, dove 
Grones si mette a confronto con i Maestri della corrente capesarina 
tra cui Felice Casorati e Le signorine, 1912. Nella sala dedicata 
alla compagine che si riunisce nei primi anni del ‘900 intorno a 
Ca’ Pesaro e al suo primo Direttore, Nino Barbantini, il giovane 
autore espone un polittico di quattro piccole tavole che indagano 
la ricchissima natura morta del capolavoro di Casorati e la natura 
viva del paesaggio in cui la scena è ambientata. Sulla stessa linea 
si colloca anche il frammento che Gabriele ‘ruba’ dai quadri del 
trentino Umberto Moggioli, sottolineando l’amore per la natura 
che avvicina i due artisti lontani nel tempo. Gli ingrandimenti e 
le definizioni preziose e minuziose di particolari apparentemente 
insignificanti ricordano il processo di creazione dell’opera di 
numerosi autori della seconda avanguardia del XX secolo, come 
Christo che nascondeva per portare in evidenza. Gabriele Grones 
invece analizza e ritaglia, seziona, ingrandisce, per farci vedere e 
farci pensare a particolari che forse ci stavano sfuggendo.

Nella sala 5, con Casorati, Moggioli, Gino Rossi e Arturo Martini, 
in occasione della 17° edizione della Giornata del Contemporaneo, 
Grones si mette anche fisicamente a confronto con il pubblico di 
Ca’ Pesaro, ricreando un piccolo studio provvisorio. I visitatori 
possono in questo modo vedere l’artista al lavoro e capire quanta 
perizia e quanta attenzione egli dedichi alla ricerca delle piante, 
allo studio di talune morfologie della flora e all’analisi dei più 
piccoli particolari delle opere dei Maestri del passato. Lo studio 
allestito per l’occasione presenta un cavalletto con un lavoro 
in fieri e alcuni volumi, disegni, fotografie insieme a testi ed 
iconografie che l’artista usa come libero riferimento. La sua 
ricerca, come emerge dai materiali di lavoro che lo accompagnano, 

si concentra in questo periodo sulle costanti e le varianti della 
natura, sugli elementi formali e iconografici di cui parlavano già 
André Malraux e Aby Warburg.

Il percorso della collezione permanente presenta poi altre due 
‘stazioni’ del dialogo tra maestri antichi e contemporaneo. In sala 
8 Grones si mette a confronto con i capolavori di Giorgio Morandi 
e le opere legate al periodo del classicismo italiano e del ritorno 
all’ordine, innescando un’atmosfera rarefatta sui toni dei grigi e 
dei bianchi in un lavoro altamente simbolico.

L’ultima, ma non meno affascinante, tra le relazioni instaurate 
dall’artista con Ca’ Pesaro è quella con l’opera di Giovanni 
Anselmo in sala 15. La scultura Senza titolo, celebre lavoro 
dell’Arte povera in cui letteralmente l’oggetto ‘mangia’ una foglia 
di lattuga, indaga il nostro rapporto con l’ambiente e con la natura. 
Sono riflessioni che dalla temperie artistica poverista degli anni 
Sessanta arrivano ad oggi come emergenze di grande attualità. 
Protagonista dell’opera di Grones è qui l’ortica, per definizione 
pianta infestante e irritante tuttavia nota fin dall’antichità per le 
sue proprietà farmacologiche e alimentari. Anche in questo caso si 
innestano doppie letture tra un maestro del nostro passato recente 
come Giovanni Anselmo e un giovane autore contemporaneo e 
riflessioni sul nostro ambivalente rapporto con la natura, amata 
e celebrata, fonte di ispirazione lirica e al contempo devastata, 
umiliata, depredata, ‘mangiata’ dall’uomo del presente.



GABRIELE GRONES: AN UNINTERRUPTED 
DIALOGUE WITH THE CA’ PESARO COLLECTIONS
Elisabetta Barisoni

11 December 2021 will mark the seventeenth edition of the 
Giornata del Contemporaneo, promoted by AMACI (the 
Association of Italian Contemporary Art Museums) with the 
support of the Directorate-General of Contemporary Creativity of 
the Ministry of Culture. The Fondazione Musei Civici of Venice 
is an AMACI member with the Galleria Internazionale d’Arte 
Moderna at Ca’ Pesaro. 

The seventeenth ‘Contemporary Art Day’ is at last dedicated 
this year to in-person activities, after the last edition, held on 5 
December 2020, which took place exclusively online. Following 
almost two years of the pandemic, a live dialogue returns to the 
Museum both with the artists and with the creative processes 
experienced in their conception and implementation, without 
digital mediation and through with the use of all the senses. This 
is the underlying meaning of the new exhibition season at Ca’ 
Pesaro: using all the senses after a historical period that forced 
us to favour almost exclusively sight and hearing. Here we have 
the sounds of the visitors returning to the Museum and the 
smells of the paintings and newly finished works, ones which 
Gabriele Grones will be adding to the permanent collection as 
well as making available to visitors as part of a work-in-progress 
performance action.

Grones was chosen by Ca’ Pesaro in 2020 for Artverona’s 
Level 0 programme, and had already been shortlisted for the 
Mestre Painting Prize that same year. For Grones, who studied 
at the Liceo Artistico Statale and the Academy of Fine Arts in 
Venice, this is a return home and a moment to reflect on recent 
production. A homecoming is often an opportunity to take stock 
of one’s life, and his return to the lagoon city – which contributed 
so much to his education – I believe to be an important moment of 
arrival and, inevitably, the start of a new creative phase as well.

Over the past few months, Grones has been working in 
continuous dialogue with the Museum’s permanent collection, 
spending days in the rooms and reflecting on the works and artists 
once back in his studio. At Ca’ Pesaro, he thus presents seven 
moments of site-specific dialogue placed along crucial points of 
the itinerary. 

For the Gallery, which since 1902 has been engaged in an 
uninterrupted confrontation between established masters and 
newcomers to contemporary art, the value of these experiences 
is always that of passing the word to both interlocutors. On 
one hand, the classic masterpieces are given a new lease of life 
through the tributes paid by young artists; on the other hand, 
contemporary artists have the chance to review, reposition and 
rethink their own experience and, with great success, compare 
their work to that of artists who have already been subjected to 
the scrutiny of history. This was the case with the exhibitions 
inaugurated previously in 2019 with Sophie Ko, in dialogue with 
Auguste Rodin’s The Thinker, and which continued in 2020 with 
Paola Angelini’s artist residency in the rooms of Ca’ Pesaro, 
the outcome of which was first presented online due to Covid 
restrictions, and then more recently in the Museum’s project 
room. Grones thereby also renews the Museum’s vocation as a 
place of mutual exchange between past and present. 

In Room 1, Gabriele’s research comes face to face with the wax 
portraits by Medardo Rosso, whom the young artist studied at Ca’ 
Pesaro during his Venetian apprenticeship. A portrait in brown 
and amber tones, almost monochrome, is “poised between the 
sharpness of form and dissolution into pure colour.”

Dialogue with the past is also close on hand in Room 2, where 
Joaquìn Sorolla’s great work, Sewing the Sail, is echoed in the 
small-scale blow-ups that investigate plants and human nature 
with great intensity and scientific precision. The artist describes 
the canvas as having been fundamental to his study of painting 
technique during his training: “The two elements examined in 
the diptych refer to our direct experience of reality: the geraniums 



thrown to the ground evoke our relationship with nature, poised 
between care and abuse, while the detail of the hands working 
on the sail allows us to take a contemporary look at the figure, 
mirroring the narrative suggested by Sorolla’s work.” The 
relationship between the image and its representation, between 
history and the present, reality and artifice, the overview and 
the detail also returns in the Klimt and Secession Room, where 
Grones triggers a dialogue which unfolds in pictorial counterpoint 
with Fernand Khnopff’s White Mask.

The interplay between almost photographic reproduction and 
painterly hyperrealism emerges clearly in Room 5, where Grones 
weighs up against the masters of the Ca’ Pesaro school, including 
Felice Casorati and The Young Maidens from 1912. In the room 
dedicated to the group that gathered in the early 1900s around 
Ca’ Pesaro and its first director, Nino Barbantini, the young artist 
exhibits a polyptych of four small panels investigating the rich still 
life of Casorati’s masterpiece and the vivid nature of the landscape 
against which the scene is set. In the same vein is the fragment 
that Gabriele ‘steals’ from the paintings of Umberto Moggioli 
from Trentino, underlining the love of nature that brings the two 
artists together, despite being so distant in time. The precious 
and meticulous enlargements and definitions of apparently 
insignificant details recall the process of creating the work of 
many authors of the second avant-garde of the twentieth century, 
such as Christo, hiding his subjects in order to bring them to the 
fore. Gabriele Grones, on the other hand, analyses and cuts out, 
dissects and enlarges to make us spot and think about details that 
we may have missed.

In Room 5, in the company of Casorati, Moggioli, Gino Rossi and 
Arturo Martini, on the occasion of the seventeenth Giornata del 
Contemporaneo, Grones also physically comes into contact with 
the public at Ca’ Pesaro, recreating a small temporary studio. In 
this way, visitors can see the artist at work and understand how 
much skill and attention he dedicates to his research into plants, 
to his study of certain morphologies of the flora and to his analysis 

of the tiniest details of the works of past masters. The studio 
set up for the occasion features an easel with a work in progress 
and a number of volumes, drawings and photographs along with 
texts and iconographies that the artist uses to draw on freely. 
His research, as emerges from the accompanying work materials, 
focuses in this period on the constants and variants of nature, on 
the formal and iconographic elements already mentioned by André 
Malraux and Aby Warburg.

The route through the permanent collection then features two 
more ‘stations’ in the dialogue between masters old and new. 
In Room 8, Grones comes to terms with Giorgio Morandi’s 
masterpieces and works related to the period of Italian classicism 
and the return to order, triggering a rarefied atmosphere of grey 
and white tones in a highly symbolic work.

The last – but by no means no less fascinating – of the 
relationships established by the artist with Ca’ Pesaro is that 
with the work by Giovanni Anselmo in Room 15. The untitled 
sculpture, a famous Arte Povera work in which the object 
literally ‘eats’ a lettuce leaf, investigates our relationship with 
the environment and nature. These are reflections which, from 
the Arte Povera temperament of the 1960s, have come down to 
us as highly topical elements. The protagonist of Grones’s work 
here is the nettle: by definition a weed and an irritant, yet known 
since antiquity for its pharmacological and culinary properties. 
Once again, there are double-edged readings, poised between a 
master of our recent past such as Giovanni Anselmo and a young 
contemporary author, as well as reflections on our ambivalent 
relationship with nature: both loved and celebrated, a source of 
lyrical inspiration, yet at the same time devastated, humiliated, 
ransacked and ‘devoured’ by present day man.



Hortus conclusus (II)
2021, olio su tela | oil on canvas
20x28 cm | 8x11 in



Hortus conclusus
2021, olio su tela | oil on canvas
25x35 cm | 10x13.75 in



“PER QUANTO TEMPO È PER SEMPRE?”
Giovanna Nicoletti 

La pittura di Gabriele Grones si esprime per somiglianze, 
attraverso pennellate che raccontano verità del mondo naturale. In 
realtà quello che i suoi dipinti descrivono è molto di più.

Dipingere o scolpire dando corpo ad una possibile imitazione 
della natura è stato nei secoli il motivo che fin dall’inizio della 
storia dell’arte ha spinto uomini, artigiani e poi artisti, di diversa 
provenienza e formazione, a osservare, indagare, appropriarsi 
e restituire immagini e frammenti della realtà. Da sempre si è 
trattato, per molte e differenti ragioni, di una necessità insita 
nell’uomo di narrare eventi o storie, attraverso l’uso di forme e 
colori, dando corpo a significati che, per chi osserva, fanno pensare 
di avere la possibilità di essere dentro l’origine delle cose.

Gabriele Grones utilizza il linguaggio della figurazione dando 
forma agli elementi del quotidiano. Racconta della sua esperienza 
personale, elaborando, attraverso la propria sensibilità, i generi 
tradizionali della composizione pittorica: ritratti, nature morte, 
natura. Di fronte ai suoi lavori si potrebbe parlare di iperrealismo, 
di una visione amplificata dei soggetti, ma questo vorrebbe 
ammettere di essere incapaci di elaborare visivamente il contenuto 
dello spazio pittorico che l’artista sapientemente ci restituisce.

In questo contesto è particolarmente significativo l’approccio 
che Gabriele Grones usa nella definizione del progetto dedicato 
alla costruzione di un dialogo possibile con alcune opere della 
collezione di Ca’ Pesaro.

Nei primi anni dieci del novecento, i giovani artisti capesarini, 
incoraggiati da Nino Barbantini a inseguire il rinnovamento della 
pittura, cercano soluzioni originali e creative legate ai linguaggi 
delle avanguardie storiche. Per Gino Rossi e Umberto Moggioli, 
ad esempio, sono le luci della laguna a comporre gli elementi 
trovando soluzioni innovative dal punto di vista formale con 
pennellate abbreviate alla maniera impressionista e interessanti 

quanto inaspettati accorpamenti cromatici, interpretati dalla 
sintesi espressiva delle esperienze francesi di Pont Aven.

Nascono, dunque, notevoli rimandi dove la profondità prospettica 
della pittura tradizionale viene ritradotta come una superficie 
bidimensionale sulla quale si affermano visioni volutamente 
precarie e sospese quasi a sottolineare che c’è sempre qualcosa 
al di là della tela, qualcosa di sotteso, oltre il frammento visibile. 
Non a caso Gabriele Grones sceglie di costruire un dialogo 
con alcune opere in particolare: dai ritratti (Klimt), alle nature 
morte (Moggioli), alle possibili wunderkammer (Casorati), alla 
trasformazione dell’opera viva come la scultura che mangia 
insalata di Giovanni Anselmo, che rappresenta e sintetizza 
un inaspettato incontro tra eternità della scultura e fragilità 
della natura. Una quasi contraddizione, rispetto alla scultura 
considerata ‘lingua morta’ come scriveva Arturo Martini (anche lui 
artista legato a Ca’ Pesaro), che ci fa rileggere l’opera di Gabriele 
Grones.

L’approccio pittorico figurativo di Grones avviene attraverso un 
procedimento lento di appropriazione dell’immagine. L’artista 
scatta numerosi scatti fotografici che, una volta accostati, 
andranno a suggerire il modello compositivo. L’esito pittorico 
è però diverso dalla realtà: per scarti minimi la composizione 
vive una vita propria. Il volto ritratto sfugge dalla riconoscibilità 
domestica pronto a diventare icona. Il volto, sia esso femminile 
o maschile, definisce un modello ideale di rappresentazione per 
somiglianza ma dunque non per verità.

Sembra utile ricordare la reazione scatenata dalla nascita della 
fotografia come mezzo di documentazione nel 1829 quando la 
pratica pittorica si trova a confrontarsi non più solamente con 
una necessità di rappresentazione veritiera rispetto alla realtà ma 
anche a trasmettere un sentimento o una informazione puntuale 
rispetto al soggetto raffigurato. Certamente ci si aspetta che 
l’artista sia in grado di essere interprete e portatore di contenuti 
che la freddezza della tecnica meccanica non consente.



La pratica di Gabriele Grones sintetizza questa doppia 
intenzionalità: l’immediatezza del documento nello scatto e la sua 
traduzione dal punto di vista estetico. Nei ritratti il volto amplifica 
tutti i dettagli, sfida lo sfondo, quasi assorbendolo completamente, 
fino ad acquisire un’aura metafisica. Il ritratto definisce l’identità 
della persona che si pone davanti all’artista per essere ripreso ma, 
nello stesso tempo, ne esprime la neutralità quando l’artista opera 
alla ricerca del ritratto ideale.

Gabriele Grones affianca il ritratto alla scultura di Medardo 
Rosso quasi a ricreare una possibile soluzione classicheggiante. 
Pittura e scultura si incontrano nell’uso della materia. La pittura 
‘levigata’ e quasi monocroma assorbe quella luce che la scultura, 
fatta di piccole sfaccettature, continua ad emanare. Le molte 
variazioni della singola immagine fotografica che Grones riassume 
nell’unicità del ritratto corrispondono ai molteplici punti di vista 
inseguiti dalla scultura di Medardo Rosso.

Lo scatto significa anche esprimere una forma di pudore rispetto 
al modello in posa. Vuol dire rispettare l’intimità della posa, 
dell’identità, del carattere, per elaborare in un secondo momento, 
nella solitudine dello studio, la figura in oggetto, quasi fosse un 
elemento comune, e non una singolare e unica forma pensante. 
Il materiale sembra fragile fatto di terre e di terracotta. La luce si 
fa liquida e scivola qui, nella pittura, a creare un tempo zero, una 
pelle che nasconde l’enigma, là, nella scultura, scompone le pieghe 
della materia suggerendo una idea dinamica di movimento.

Se nell’approccio con il ritratto esiste un minimo legame 
biografico tra autore e soggetto questa relazione è ancora più 
evidente quando l’artista definisce lo spazio della natura. Per 
prima cosa colpisce l’apparente umiltà del soggetto rappresentato: 
erba comune, prato calpestato ma anche la pianta fatta crescere 
alla luce ultravioletta in laboratorio o quella officinale studiata 
e descritta negli erbari o dagli antichi maestri. L’erba, allora, 
incarna una storia. Non rappresenta la casualità ma piuttosto il 
racconto di un momento personale, di un ricordo, di una memoria 
particolare forse appena vissuta. I gerani buttati a terra, come si 

usa fare quando arriva l’inverno, sono quelli di casa; l’erba pigiata 
è quella vissuta; il soffione, l’ortica, il cardo spiegano il rapporto 
con la natura come elemento da studiare e di cui avere cura. 
Dipingere frammenti di natura significa entrare nel dettaglio di 
quel sottile e particolare frammento che riesce a rendere unico il 
tutto. Dipingere il prato calpestato vuol dire restituire alla natura 
il suo significato, anche simbolico, di perfezione e di bellezza 
ideale nella sua fragilità di memento mori che rivive nella pratica 
contemporanea. Se i ritratti sono autoritratti sintetizzati nel 
frammento anche nei dipinti di natura sono i frammenti a definire 
la forma della realtà.

Nella precarietà dell’esistenza e nella sua continua trasformazione 
si ricompone l’universo di Gabriele Grones. E, il nostro sguardo, 
quando osserva la sua opera sembra scivolare catturato dentro un 
universo che ancora non conosciamo dove i frammenti più minuti 
diventano immagini di grandi proporzioni. Ci sembra di rileggere 
il testo di Lewis Carroll. Stiamo scivolando dietro ad Alice nel 
suo mondo misterioso, quando inseguendo il coniglio bianco, lei 
si lascia cadere nella sua tana scoprendo, per la prima volta, un 
mondo sommerso e sorprendente fatto di straordinari dettagli. E, 
in quel momento di epifania sembra riassumersi il suo dialogo con 
il Bianconiglio. Alice chiede: “Per quanto tempo è per sempre?” E 
il Bianconiglio risponde “A volte, solo un secondo”.



“HOW LONG IS FOREVER?”
Giovanna Nicoletti

Gabriele Grones’s painting expresses itself through likenesses, 
brushstrokes that tell the truths of the natural world. In actual 
fact, what his paintings describe is much more than that.

Over the centuries, since the beginning of the history of art, 
painting or sculpting, giving substance to a possible imitation of 
nature has been the driving force leading men, artisans and then 
artists of various origins and training to observe, investigate, 
appropriate and restore images and fragments of reality. For many 
different reasons, there has always been an inherent need for man 
to narrate events or stories, through the use of form and colour, 
lending substance to meanings that lead onlookers to think they 
have the chance to get right inside the origin of things.

Gabriele Grones uses the language of figuration to give form to 
everyday elements. He recounts his personal experience, and 
through his own sensitivity, elaborates the traditional genres of 
pictorial composition: portraits, still life and natural scenes. Before 
his works, we might speak of hyperrealism, of an amplified vision 
of the subject, but this would mean admitting our inability to 
visually elaborate the contents of the pictorial space that the artist 
so skilfully provides us with.

In this context, the approach Gabriele Grones uses in defining 
the project dedicated to the construction of a possible dialogue 
with some of the works in the Ca’ Pesaro collection is particularly 
significant.

In the early 1910s, the young Capesarini artists, encouraged by 
Nino Barbantini to pursue the renewal of painting, sought original 
and creative solutions linked to the languages of the historical 
avant-garde. For Gino Rossi and Umberto Moggioli, for example, 
it was the light of the lagoon that made up the elements, leading 
them to find innovative solutions from a formal point of view 
with short brushstrokes in the Impressionist style, as well as 

interesting and unexpected chromatic combinations, interpreted 
by the expressive synthesis of the French experiences of Pont 
Aven.

Thus, remarkable cross-references arise where the perspective 
depth of traditional painting is portrayed as a two-dimensional 
surface on which deliberately precarious and suspended visions 
are put forward, as if to underline that there is always something 
beyond the canvas, something underlying, beyond the visible 
fragment. It is no coincidence that Gabriele Grones chooses 
to construct a dialogue with certain works in particular: from 
portraits (Klimt), still lifes (Moggioli), potential wunderkammer 
(Casorati) through to the transformation of the living work, as 
in Giovanni Anselmo’s salad-eating sculpture, which portrays 
an unexpected encounter between the eternity of sculpture and 
the fragility of nature. Almost a contradiction with respect to 
sculpture – considered a ‘dead language’ in the words of Arturo 
Martini (another artist linked to Ca’ Pesaro) – which leads us to 
reread Gabriele Grones’s work.

Grones’s figurative pictorial approach is based on a slow process 
of image appropriation. The artist takes numerous photographic 
shots which, once put together, form the compositional model. 
However, the pictorial result is rather dissimilar from the reality: 
through minimal differences, the composition takes on a life of its 
own. The face portrayed shuns the label of the household name 
that would make it an icon. The face, whether female or male, 
defines an ideal model of representation through similarity yet not 
through truth.

It is worth recalling the reaction triggered by the emergence of 
photography as a means of documentation in 1829, when the 
practice of painting became no longer endowed merely with the 
need for a truthful representation of reality but also with the need 
to convey a sensation or precise information about the subject 
depicted. The artist is certainly expected to be able to interpret 
and convey contents that the coldness of mechanical technique 
does not foresee.



Gabriele Grones’s practice sums up this two-fold intention: we see 
the immediacy of the document in the shot and at the same time 
its translation from an aesthetic point of view. In the portraits, the 
face amplifies all the details, challenges the background, almost 
absorbing it completely, until it acquires a metaphysical aura. The 
portrait defines the identity of the person who stands before the 
artist to be photographed but, at the same time, expresses their 
neutrality when the artist works in search of the ideal portrait.

Gabriele Grones juxtaposes the portrait with Medardo Rosso’s 
sculpture as if to recreate a possible classical solution. Painting 
and sculpture meet in the use of matter. The ‘polished’ and almost 
monochrome painting absorbs the light that the sculpture, made 
up of small facets, continues to emanate. The many variations 
of the single photographic image that Grones summarises in the 
uniqueness of the portrait correspond to the multiple points of 
view pursued by Medardo Rosso’s sculpture.

The shot also implies expressing a form of modesty with regard to 
the posed model. Respecting the intimacy of the pose, the identity 
and the character, only to then elaborate the figure in question 
from the solitude of the studio, as if it were a common element 
and not a unique and thinking form. The material seems fragile, 
being made of earth and terracotta. The light becomes liquid and 
slips into the painting here, creating a zero time, a skin that hides 
the enigma; there, in the sculpture, it breaks up the folds of the 
material, suggesting a dynamic idea of movement.

While in the approach to portraits there is a minimal biographical 
link between artist and subject, this relationship becomes even 
more evident when the artist defines the natural space. First of all, 
there is the apparent humility of the subject portrayed. Common 
grass: a trampled lawn, but also the plant grown under ultraviolet 
light in a laboratory or the officinal plant studied and described 
in ancient herbaria or by the old masters. Grass thus embodies 
a story. It does not represent randomness but rather the story of 
a personal moment: a recollection, a particular memory perhaps 
one just experienced. The geraniums thrown onto the ground, 

as is customary when winter arrives, are those of the home; the 
crushed grass is that which has been experienced; the dandelion, 
the nettle and the thistle explain the relationship with nature 
as an element to be studied and cared for. Painting fragments of 
nature means going into the detail of that subtle and particular 
fragment that makes everything unique. Painting the trampled 
lawn means giving – symbolic – meaning back to nature: that of 
perfection and ideal beauty in its fragility, the memento mori that 
lives on in contemporary practices.

In the precariousness of existence and its continuous 
transformation, Gabriele Grones’s universe is pieced back 
together. Indeed, when we look at his work, our gaze seems to 
slip into a universe that we do not yet know, where the smallest 
of fragments become images of great proportions. We seem to be 
rereading the work of Lewis Carroll, slipping in behind Alice as 
she enters her mysterious world, chasing after the White Rabbit 
and falling into the rabbit hole, discovering for the very first time 
a hidden and surprising world made up of extraordinary details. 
It is that moment of epiphany that seems to sum up her dialogue 
with the White Rabbit. Alice asks: “How long is forever?” and the 
rabbit replies, “Sometimes, just one second.”
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