“Nessun settore della vita è tanto esiguo e insignificante da non offrire spazio alle aspirazioni artistiche”
Gustav Klimt

Gustav Klimt è stato un enfant prodige della pittura accademica del tardo Ottocento, e sembrò per qualche tempo uno dei principali fautori dello stile pompier in Austria. Raggiunti i trent’anni d’età divenne il leader indiscusso della Secessione viennese, movimento artistico di radicale ammodernamento. Timido, schivo e introverso, fu pittore erotico di rara intensità, artista provocatorio dai risultati altamente originali. Si conquistò così un posto di tutto rispetto nel panorama del simbolismo internazionale. Quella di Klimt rappresenta così una delle voci più significative del momento di passaggio dai canoni vetusti della tradizione accademica di fine Ottocento ad una nuova consapevolezza artistica carica di disagio e contraddizioni, il cosiddetto “Jugendstil”, che in Italia sarà conosciuto come “Liberty” o “stile floreale”. 
Una Formazione Storicista - Gustav Klimt nacque il 14 luglio 1862 a Baumgarten. Dal padre Ernst, di professione incisore, ereditò l’amore per l’artigianato e per la preziosità dei materiali, mentre dalla madre Anna ereditò la passione per il mondo della musica. Il giovane Gustav condivise il suo amore per l’arte con i due fratelli Ernst e Georg. Il primo lo accompagnò nelle sue precoci imprese pittoriche, mentre il secondo, scultore e cesellatore, fabbricò alcune splendide cornici per i suoi dipinti. L’educazione ricevuta durante gli studi artistici fu di tipo assai convenzionale, improntata cioè, ai principi dello storicismo, tendenza che consisteva nella rielaborazione degli stili dell’arte del passato. 

I Lavori del Ring - A partire dal 1857, si decise di smantellare la cinta muraria medievale della città di Vienna: si tratta della Ringstrasse, strada che cinge ad anello il centro storico della capitale austriaca. Anche Klimt partecipò ai lavori del Ring, cominciando dalle vetrate della Chiesa votiva, il primo dei grandi edifici della strada. Intanto, il giovane artista aveva fondato con il fratello Ernst e il compagno di studi Franz Matsch la compagnia degli artisti “Kϋnstlercompagnie”, la quale eseguì la decorazione dei teatri Reichenberg, Fiume, Bucarest e Carlsbad, il castello reale Pelesch, il palazzo Sturany e la villa Hermes. 
I Primi Capolavori - L’episodio che segnò una svolta nella carriera dell’artista, fu la morte del padre e del fratello nel 1892. Klimt entrò in un periodo di crisi creativa, dalla quale uscì solo tre anni dopo avendo ormai mutato in modo definitivo i caratteri della sua poetica. Così ad un allontanamento dai modi dello storicismo accademico dei suoi maestri, si unì un raggiungimento di un’estetica originale. Quest’ultimo aspetto si nota in particolar modo se si mettono a paragone le due edizioni di Allegorie ed emblemi, la prima del 1882-84, la seconda del 1895-97. Infatti, se nelle prime l’interesse di Klimt per il nudo e l’ornamentazione è ancora bloccato e irrigidito da un’impostazione classicista, le seconde risultano più leggere e delicate, con un’organizzazione dello spazio più libera ed efficace che rispondeva meglio alle novità formali dell’epoca. Tra le più importanti citiamo: Junius, L’ allegoria della scultura e L’ allegoria della tragedia. In tutte, l’immagine centrale, marcata dall’uso di neri decisi, è incorniciata da uno spazio vuoto che alleggerisce la composizione. Nello stesso periodo nascono i primi capolavori klimtiani: L’amore (Figura 1), e Il ritratto dell’attore Josef Lewinsky in costume da Carlos. Compare in modo evidente l’oro, un non-colore che verrà usato da Klimt con funzioni decorative, ed espressive molto intense e che diventerà quasi il suo marchio di fabbrica. In particolare L’ amore propone un tema assai caro all’artista: la passione minacciata dalle forze ostili della vita. Il passaggio alla nuova maniera modernista appare pienamente raggiunto nei lavori eseguiti per Nikolaus von Dumba, per il quale dipinse due sovrapporte della sala da musica nell’attuale Stadtpalais. Shubert al piano II, tuttavia, può essere considerato il dipinto che più contribuì al riconoscimento di Klimt come maggior artista moderno viennese. 
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Figura 1 L'Amore
La Svolta Secessionista - Nel 1897 i giovani pittori, scultori e architetti austriaci che si ribellarono contro le convenzioni accademiche e contro lo storicismo dei loro maestri, richiedendo una modernità che avrebbe dovuto coinvolgere anche le arti figurative, si radunarono sotto la bandiera della Secessione. Il nuovo gruppo, che fu battezzato “ Unione degli artisti figurativi austriaci” riunì gli artisti più moderni e audaci presenti in tutto lo scenario austriaco come Otto Wagner, Alfred Roller, Carl Moll, Joseph Maria Olbrich, e Gustav Klimt. Il loro programma era fondato su due punti principali: diffondere una rinnovata sensibilità artistica nella quotidianità, e aprirsi alle novità provenienti dall’estero. Il governo e l’imperatore appoggiarono le petizioni secessioniste, svolgendo un ruolo di prima importanza per lo stabilirsi di un nuovo gusto in grado di rappresentare la pluralità, e al tempo stesso l’unità, del territorio austro-ungarico. La secessione inoltre si dotò anche di una sede espositiva ufficiale. Il bizzarro edificio, progettato da Joseph Maria Olbrich, sorge sulla Ringstrasse. 

Le Allegorie - Nel primo decennio del XX secolo, i capolavori di Klimt sono numerosi, e opere come Giuditta, Il bacio, Pesci d’oro, Bisce d’acqua, e La speranza rappresentano alcuni dei lavori di Klimt ancora oggi più ammirati. In questi ultimi i temi che l’artista aveva esplorato fin dal periodo della sua formazione giungono alla loro massima definizione. La figura femminile è interpretata in modo sempre più sensuale (si pensi a Pesci rossi) e il tipo della “femme fatale” klimtiana, seducente e spietata, si concretizza in modo perfetto in Giuditta I e II. Un’altra opera in cui Klimt rappresenta la sua concezione languidamente demoniaca della femminilità è Pesci d’ oro in cui le fanciulle dai capelli color del fuoco ci fissano con sguardi maliziosi e un poco derisori. L’artista ha spesso dipinto motivi acquatici riprendendo più volte il tema delle Ondine e delle Sirene, come in Sangue di pesce, Bisce d’acqua II (Figura 2), e Bisce d’acqua I, in cui Klimt fa sì che la forma umana si tramuti in un motivo vegetale. Comunque, il dipinto più celebre di questo periodo è sicuramente Il bacio (Figura 3). Dalla ricchezza della decorazione emergono i volti degli amanti uniti insieme nell’estasi dell’amore. Gli elementi maschili (i rettangoli scuri) e femminili (spirali e cerchi colorati) sono congiunti in una “campana”, e i corpi dell’uomo e della donna si fondono in una sola e unica figura, un “bozzolo” protettivo che contiene i due principi generatori della vita. Altro lavoro che ci ricorda che Klimt ha sempre adottato come emblema della mascolinità elementi geometrici quadrati è Danae in cui l’artista abbandona per la prima volta il formato verticale, concentrando l’immagine al centro della tela. Appartiene ancora al gruppo delle allegorie il dipinto La Speranza I in cui Klimt rappresenta un soggetto davvero inconsueto nella storia dell’arte, la gravidanza, facendo di questo evento una metafora dei pericoli che aspettano il nascituro. La nudità della giovane madre, esibita senza falsi pudori, fece sì che quest’opera fosse considerata uno scandalo dalla società del tempo.
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Figura 2 Bisce d'Acqua II
	Figura 3 Il Bacio
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I Paesaggi – Tra il 1900 e il 1916 Klimt passa spesso le vacanze estive sul lago Attersee, a est di Salisburgo. L’ambiente lacustre è uno dei suoi preferiti, perche gli permette di riprendere il tema dell’acqua che così spesso appare nei suoi quadri di figura. In questi paesaggi tutto è in primo piano, e la messa a fuoco degli oggetti più lontani, come di quelli più vicini, è identica. L’essere umano è stranamente assente anche se i motivi vegetali, cresciuti in modo quasi eutrofico, danno alla natura l’aspetto di un giardino curato nei minimi particolari. La pittura dei paesaggi diventò motivo di una ricerca nel campo del decorativo che sfocerà più tardi nel cosiddetto “stile fiorito”. E tuttavia Klimt non dipinge in studio seguendo un impianto preordinato, ma “en plein air”, direttamente sulla tela, come gli impressionisti. Klimt infatti amava girare con una piccola cornice d’avorio in tasca, attraverso la quale guardava il paesaggio provando e riprovando le inquadrature, e con un binocolo da teatro che, avvicinando i dettagli, gli permetteva quel caratteristico risultato finale del “tutto a fuoco”. Alcune delle opere apparse in questo periodo sono Isola sull’Attersee, Schloss Kammer sull’Attersee (Figura 4), Giardino di campagna con girasoli (Figura 5), e Il girasole.
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Figura 4 Schloss Kammer sull'Attersee    
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Figura 5 Giardino di Campagna con Girasoli




Figura 6 Ritratto di Adele Bloch-Bauer
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Il Mondo Femminile – Gustav Klimt è passato alla storia come il più grande pittore dell’universo femminile, e le sue donne sono le uniche creature viventi a popolarne in modo continuo l’immaginazione. Fatto sta che nei numerosi ritratti femminili della società benestante del tempo, Klimt non si dimostra molto interessato all’indagine psicologica delle sue modelle. Infatti realizza figure di donne eleganti, nervose, o sognanti la vita, ma tutte, nonostante le loro differenze, esistono solo ed esclusivamente grazie all’opera dell’artista. Opere come Ritratto di Emilie Flöge, Ritratto di Fritza Riedler, Ritratto di Sonja Knips, Ritratto di Adele Bloch-Bauer (Figura 6) e tanti altri ancora, dimostrano come, per un periodo della sua vita, quest’artista abbia consacrato al soggetto femminile tutta la sua attenzione, con una dedizione che nessun suo contemporaneo è riuscito a pareggiare.
Lo Stile Fiorito – Con il cosiddetto “stile fiorito”, Klimt abbandonò i fondi oro e il minuto decoro geometrico e, accantonando i soggetti mitologici, aggiornò la propria pittura sull’esempio delle invenzioni coloristiche di Van Gogh e di Matisse. Il cromatismo delle sue tele si fece così più acceso e la pennellata divenne più libera, sciogliendo certe asprezze in un gusto per l’improvvisazione. Così alla linearità dello Jugendstil fece posto un esasperato colorismo che tuttavia non si avventura nei territori dell’“allucinazione cromatica”. Klimt rimane sempre un “classico” e tele come La vita e la morte (Figura 7), La vergine, Adamo ed Eva, e La sposa restano bilanciate attraverso un’attenta calibratura delle forme e un sapiente equilibrio dei contrasti cromatici.
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Figura 7 La Vita e la Morte

Gustav Klimt si spense il 6 febbraio 1918, lasciando nello studio alcuni capolavori ancora incompiuti. Il suo allievo e amico Egon Schiele ne eseguì tre splendidi ritratti a gessetto quando il suo corpo giaceva ormai esanime, e scrisse un necrologio che recitava quanto segue:

“Gustav Klimt, un artista d’incredibile perfezione. Un uomo di rara profondità. La sua opera, un santuario”. 
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