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Adamo ed Eva

La Vienna, in cui questo artista si 
trovò ad operare, era in quel 
momento una delle capitali 
europee più raffinate e colte. 
La presenza di musicisti quali 
Mahle. di intellettuali come 
Freud, rendeva Vienna una delle 
città più affascinanti d’Europa. 
L’aura "biedermeier" (stile della 
restaurazione – romantico – in 
contrapposizione allo stile impero) di 
Vienna era tuttavia l’apoteosi di 
un mondo che stava per 
scomparire, consapevole della 
sua prossima fine. Ciò avvenne 
effettivamente con lo scoppio 
della prima guerra mondiale, che 
decretò la dissoluzione 
dell’Impero Austro-Ungarico. 
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Questa coscienza della fine, tratto comune in gran parte della cultura decadentista 
di fine secolo, pone anche la Secessione viennese nell’alveo della pittura 
simbolista. Tale caratteristica è riscontrabile anche nella pittura di Klimt che rimane il 
personaggio più vitale ed emblematico della Secessione viennese. 

le Secessioni introdussero in Austria e in Germania le novità stilistiche dell’Art 
Nouveau che in quel momento dilagavano per tutta Europa. La prima Secessione 
nacque a Monaco di Baviera nel 1892 seguita nel 1897 da quella di Vienna e nel 
1898 da quella di Berlino. 

Josef Hoffmann, Palazzo della Secessione
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La pittura di Klimt, legata al clima simbolista 
europeo, acquista il suo inconfondibile stile con il 
quadro «Giuditta (I)» del 1901 e matura dopo i due 
viaggi compiuti a Ravenna nel 1903. Da quel 
momento l’oro, aggiunge maggiore valenza 
espressiva alle sue opere, fornendo la trama 
coloristica principale degli sfondi. 

Gustav Klimt nacque il 14 luglio 1862 a 
Baumgarten, un sobborgo di Vienna. Nel 1876 si 
iscrisse a una scuola di arti e mestieri. Ancora 
molto giovane, insieme al fratello ed un amico, 
diede vita a una società di artisti che si procurò 
diverse commissioni per decorare edifici pubblici. 
Nel 1897 fu tra i fondatori e primo presidente della 
Wiener Secession (Secessione Viennese).

Ritratto
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Il periodo aureo di Klimt si concluse nel 1909 con il quadro «Giuditta (II)». Seguì un periodo di crisi 
esistenziale ed artistica dove nel suo stile scomparvero gli ori e le eleganti linee liberty e divenne 
protagonista il colore innaturale, acceso e vivace della pittura espressionista, conosciuta attraverso i 
due artisti viennesi, già suoi allievi: Egon Schiele e Oscar Kokoschka.  
La decorazione per l'aula magna dell'Università di Vienna, avente per tema la filosofia, la medicina e 
la giurisprudenza, eseguita da Klimt tra il 1900 e il 1903, provocò aspre critiche da parte delle 
autorità viennesi, che gli contestarono il contenuto erotico e l'inedita impostazione compositiva dei 
dipinti. 
Klimt morì per un ictus cerebrale, nel 1918, qualche mese prima della fine della guerra.

la Medicina
Università di Vienna

Giovani amiche



Lo stile di Klimt è caratterizzato, quasi sempre dalla contrapposizione degli sfondi, 
estremamente ornati e bidimensionali, e l’incarnato delle figure, rappresentato con 
estremo realismo, quasi fotografico, tanto da risaltare come un altorilievo su una 
superficie impreziosita. L’artista costruisce attorno alle figure uno sfondo a mosaico 
che come un velo ha lo scopo di coprire e nascondere tutte le problematiche e le 
inquietudini della decadenza.
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Il soggetto è una rivisitazione della storia biblica di 
Giuditta, una nobile vedova ebrea che riuscì a 
salvare la sua città (Betulla) dall’assedio degli 
Assiri, ordinato da Nabucodonosor, seducendo e 
poi decapitando il loro generale Oloferne. 
Nel clima simbolista la figura di Giuditta si presta 
alla esaltazione della «femme fatale» quale simbolo 
di seduzione fino a confondere i confini tra Eros e 
Thanatos: Klimt infatti rappresenta Giuditta non 
come una guerriera vendicatrice, come fecero 
Donatello o Caravaggio, ma come essenza 
esasperata di femminilità e di sensualità, armi che 
uccidono più della spada. 
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L'immagine ha un taglio verticale molto accentuato 
con la figura di Giuditta che ha il totale controllo di 
tutto lo spazio fino ai bordi, così come domina 
ormai i resti brutali di Oloferne. 
La testa di Oloferne, appena visibile in basso a 
destra, infatti è tagliata ed è mostrata solo in parte. 
L’incarnato della figura ha una resa 
tridimensionale, mentre le vesti, sono trattate con 
decorativismo bidimensionale. 
Klimt riprende dai mosaici bizantini, ma con la 
volumetria mette in evidenza la figura, al contempo 
riesce a  fondere mirabilmente la pelle rosea con 
lo sfondo aureo e astratto.
I tratti di Giuditta sono probabilmente quelli di 
Adele Blochbauer, esponente dell'alta società 
viennese, ma l’immagine mantiene comunque la 
sua valenza di icona sacra come suggerisce lo 
sfondo e la preziosa cornice dorata 
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La posa, proiettata in avanti, è volutamente 
sensuale: la veste semitrasparente lascia 
intravedere un morbido incarnato. L’espressione 
distaccata degli occhi socchiusi comunica il 
perfetto controllo dell’estasi dei sensi e le labbra 
semiaperte esprimono un crudele trionfo.
i folti capelli neri cingono la testa come un’aureola, 
alludendo a un’atmosfera ambigua, misteriosa e 
oscura, fra sacro e profano. 
Giuditta ha al collo un pesante gioiello in stile 
liberty, forse riferimento alla decapitazione, e con 
le dita lunghe ed affusolate, più simili ad artigli, 
accarezza subdolamente la testa del generale. Il 
paesaggio arcaico e stilizzato di alberi di fico e viti 
è tratto da un fregio assiro 
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Il quadro, conservato nella Galleria 
Nazionale d’Arte Moderna di Roma, 
è una delle poche opere di Klimt 
presenti in Italia. 
Nel 1911, nell’ambito delle 
celebrazioni per il cinquantenario 
dell’Unità d’Italia, si tenne un vasto 
programma di manifestazioni 
artistiche, tra cui una mostra 
internazionale svolta a Valle Giulia. 
L’Austria dedicò a Klimt il suo 
padiglione, che in quest’occasione fu 
allestito su progetto di Hoffmann, e 
tra le opere esposte vi fu «Le tre età 
della donna», che si aggiudicò il 
primo premio e fu, quindi, acquistato 
dallo Stato Italiano. 



Le tre figure sono simboli delle fasi della vita della donna: l'infanzia, la maternità e il 
declino della vecchiaia e l’artista le presenta come figure asciutte e sintetiche al 
centro di un decorativismo geometrico che si concretizza in forme che ricordano 
pulviscoli preziosi, sete raffinate e pietre preziose. Il diverso sentimento della vita è 
suggerito dalle posizioni assunte dalle figure e dalla scelta di rappresentarle nude, 
sul piano bidimensionale di un fondo astratto, privo di elementi naturalistici. 
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Il pittore ritrae la donna anziana di 
profilo, per evidenziare, attraverso un 
forte realismo del modellato, la 
deformazione provocata dal tempo sul 
corpo. La giovane madre, l’unica 
idealizzata, perché l’unica feconda, è in 
contrasto con i volumi delle altre due 
figure. questa si offre frontalmente alla 
visione: il nudo risulta piatto nel rilievo e 
luminoso nella colorazione e, quasi ad 
evocare una dimensione sacra, ha i 
capelli di fiori che si intrecciano con gli 
altri, estremamente realisti. La bambina, 
infine, assorbita totalmente nella figura 
materna, è ritratta di tre quarti con il 
corpo arrotondato, abbandonata in un 
sonno tranquillo. le tre età rappresentano 
il progressivo degrado dall’innocenza 
dell’infanzia alla tristezza della vecchiaia 
oppure, al contrario, possono essere 
interpretate come elemento di continua 
rinascita, come un ritorno alla 
giovinezza. 
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