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Bacio	di	klimt	significato

Sono	trascorsi	quasi	trent'anni	dalla	nascita	di	Manifesta,	la	biennale	nomade	europea	di	arte	contemporanea,	fondata	dalla	storica	dell'arte	olandese	Hedwig	Fijen,	che	ancora	ne	guida	le	sorti.	Considerata	tra	le	iniziative	artistiche	più	influenti	a	livello	internazionale,	insieme	alla	Biennale	di	Venezia	e	a	Documenta	di	Kassel,	Manifesta	apre	la	sua
quindicesima	edizione	dall'8	settembre	al	24	novembre	2024	nella	regione	metropolitana	di	Barcellona.	La	grande	mostra	diffusa	raccoglie	92	partecipazioni,	di	cui	58	opere	realizzate	appositamente	per	l’occasione,	e	coinvolge	undici	città:	Badalona,	Cornellà	de	Llobregat,	El	Prat	de	Llobregat,	Granollers,	Hospitalet	de	Llobregat,	Mataró,	Sabadell,
Sant	Adrià	de	Besòs,	Santa	Coloma	de	Gramenet,	Sant	Cugat	del	Vallès	e	Terrassa,	tutte	raggiungibili	con	una	rete	di	trasporto	dedicata,	al	servizio	del	pubblico.	©	Manifesta	15	Barcelona	/	Nomad	StudioCasa	Gomis©	Manifesta	15	Barcelona	/	Nomad	StudioCasa	Gomis	La	storia	di	ManifestaAvviata	nel	giugno	del	1996	a	Rotterdam,	la	prima
Manifesta	rifletteva	un	periodo	storico	in	cui	le	trasformazioni	economiche	del	post-guerra	fredda	ridefinirono	l’intera	realtà	europea	e	il	modo	in	cui	gli	artisti	potevano	leggerla	e	rappresentarla.	In	quel	periodo	di	transizione	si	passò	a	una	narrazione	più	sperimentale,	accompagnata	dalla	necessità	di	adattare	il	linguaggio	artistico	alle	urgenze
politiche	e	sociali.	Si	affermò	l’idea	che	la	voce	dell’arte	potesse	liberarsi	in	mezzo	ai	conflitti,	alle	crisi	finanziarie,	alle	questioni	di	genere,	trovando	non	solo	contenuti	ma	anche	azioni	concrete.	La	decisione	di	svolgersi	ogni	due	anni	in	una	città	diversa	non	fu	casuale:	l’obiettivo	era	creare	una	biennale	capace	di	tradurre	e	rispecchiare	le	specificità
di	ciascun	luogo,	superando	i	tradizionali	confini	geografici	e	culturali	e	rendendo	l’arte	contemporanea	accessibile	e	rilevante	in	una	varietà	di	contesti.	Manifesta	continua	a	perseguire	questo	obiettivo	con	impegno,	senza	mai	imporsi	dall’alto,	ma	innescando	processi	che	proseguono	oltre	la	sua	celebrazione,	alimentando	non	solo	il	pensiero	critico,
ma	anche	l’immaginazione	e	i	sogni.	Manifesta	a	BarcellonaUn	aspetto	che	distingue	Manifesta	è	il	suo	profondo	legame	con	i	luoghi	che	la	ospitano.	Non	è	l'evento	a	scegliere	le	città,	ma	sono	le	città	stesse,	attraverso	sindaci	e	operatori	culturali,	a	convocarla	con	obiettivi	precisi.	Dopo	le	ultime	edizioni	a	Marsiglia	e	a	Pristina,	in	Kosovo,	in	questa
edizione	catalana	è	stata	l'ex	sindaca	di	Barcellona,	Ada	Colau,	in	carica	al	momento	della	proposta,	a	invitare	Manifesta	per	contribuire	alla	trasformazione	della	città.	Come?	Contrastando	il	turismo	di	massa	a	favore	di	uno	sviluppo	più	sostenibile	e	decentralizzato,	spingendo	la	cultura	nelle	periferie,	dove	vivono	molti	"nuovi	catalani"	e	dove	le
infrastrutture	sul	tema	sono	carenti.	IVAN	EROFEEVManifesta	15Manifesta	15,	con	la	curatela	di	Sergio	Pardo,	si	sviluppa	attorno	a	tre	cluster	principali,	ognuno	dei	quali	racconta	un	capitolo	sul	presente,	suggerendo	visioni	di	possibili	soluzioni	future:	Balancing	Conflicts,	Cure	and	Care	e	Imagining	Futures.	Il	cuore	operativo	della	biennale	è	l'ex
sede	della	casa	editrice	Gustavo	Gili,	situata	nel	centro	di	Barcellona.	Questo	spazio	funge	da	punto	di	snodo,	collegando	in	tempo	reale	i	tre	nuclei	tematici	mentre	le	attività	sul	territorio	avanzano,	registrate	in	una	"Magna	Charta	eco-sociale".	Qui	è	stato	allestito	un	laboratorio	che	espone	le	opere	e	le	esperienze	dei	partecipanti,	invitando	i
visitatori	a	interagire	attivamente	con	i	tre	temi	centrali.	Balancing	Conflicts	è	dedicato	al	tema	dello	sviluppo	e	della	conservazione.	Come	molte	altre	metropoli	nel	mondo,	anche	Barcellona	si	trova	a	dover	bilanciare	il	desiderio	di	crescita	con	la	pressante	necessità	di	proteggere	le	sue	risorse	naturali.	Il	Delta	del	Llobregat	rappresenta	il	simbolo	di
questa	sfida,	avendo	progressivamente	ceduto	terreno	all'espansione	urbana	nel	corso	dei	secoli.	Le	città	di	Cornellà	de	Llobregat,	El	Prat	de	Llobregat	e	L'Hospitalet	de	Llobregat,	quest'ultima	tra	le	più	densamente	popolate	d'Europa,	sono	al	centro	di	questo	delicato	equilibrio.	Tra	le	tre	sedi,	da	non	perdere	Casa	Gomis	conosciuta	anche	come	La
Ricarda,	dal	nome	della	laguna	accanto	alla	quale	sorge.	Costruita	nel	1963	dall'architetto	Antoni	Bonet,	è	diventata	l’emblema	dell'architettura	innovativa	spagnola	durante	i	cupi	anni	del	franchismo.	La	dimora,	commissionata	da	Ricardo	Gomis,	un	ingegnere	con	legami	nel	mondo	creativo	e	membro	dei	gruppi	ADLAN	(Amics	de	l’Art	Nou)	e
CLUB49,	è	stata	un	punto	di	riferimento	per	artisti	e	intellettuali	come	John	Cage,	Merce	Cunningham,	Antoni	Tàpies,	Joan	Miró	e	Joan	Brossa.	Tra	i	partecipanti	della	sezione:	Ana	Mendieta,	Anca	Benera	&	Arnold	Estefan,	Annette	Barcelo,	Antoni	Tàpies,	Binta	Diaw,	Carlos	Pérez	Siquier,	Elmo	Vermijs,	Embassy	of	the	North	Sea,	Enrique	Ramírez,
Felipe	Romero	Beltrán,	Fina	Miralles,	Gözde	İlkin,	Ira	Lupu,	Katja	Novitskova,	La	Casa	dels	Futurs,	Larry	Achiampong,	Lin	May	Saeed,	Lola	Lasurt,	Magda	Bolumar,	Manuel	Chavajay,	Matías	Daporta,	Moisès	Villèlia,	Paisanaje,	Ruta	Putramentaite.IVAN	EROFEEVDialect,	2020-2023	©	Felipe	Romero	Beltrán.	Photo	©	Manifesta	15	Barcelona
Metropolitana	_	Ivan	Erofeev	Il	cluster	Cure	and	Care	indaga	il	potere	terapeutico	della	cultura,	sottolineando	l'importanza	di	coltivare	un	rapporto	armonioso	con	noi	stessi,	con	gli	altri	e	con	l'ambiente.	Al	centro	di	questo	concetto	si	trova	la	Collserola,	un'area	naturale	che,	oltre	a	promuovere	la	biodiversità,	funge	da	polmone	verde	per	l'intera
regione.	La	sua	forza	vitale	è	ulteriormente	arricchita	dalla	presenza	storica	del	Monastero	di	Sant	Cugat,	un'abbazia	benedettina	del	IX	secolo	che	assume	un	ruolo	simbolico	e	centrale	nel	cluster.	In	questo	contesto,	Cure	and	Care	esplora	le	complesse	connessioni	tra	mente	e	corpo,	attraverso	opere	che	riflettono	sia	sulla	condizione	umana	sia	sul
nostro	rapporto	con	mondi	che	vanno	oltre	l'umano.	Quattro	le	città	chiave:	Granollers,	Sabadell,	Sant	Cugat	del	Vallès	e	Terrassa,	tutte	protagoniste	della	prima	rivoluzione	industriale	catalana,	in	particolare	nel	settore	tessile.	Tra	i	luoghi	di	maggior	interesse	spiccano	Can	Trinxet,	una	ex	fabbrica	tessile	attiva	dal	1890,	che	si	trasformò	nel	più
grande	complesso	industriale	di	L'Hospitalet	de	Llobregat	e	Roca	Umbert.	Fàbrica	de	les	Arts,	una	fabbrica	tessile	fondata	nel	1904,	poi	trasformata	in	un	centro	artistico	e	culturale.	Gli	artisti	di	questa	sezione	includono:	Alba	G.	Corral,	Antoni	Miralda,	Bea	Bonafini,	Buhlebezwe	Siwani,	Chiara	Camoni,	Diana	Policarpo,	Eva	Chettle,	Fanja	Bouts,	Félix
Blume,	Hugo	Canoilas,	Jonathas	de	Andrade,	José	Bedia,	Judy	Chicago,	Marcos	Kueh,	Marianna	Simnett,	Marie-Claire	Messouma	Manlanbien,	Martin	Toloku,	MASBEDO,	Mónica	Rikić,	Nora	Ancarola,	Radio	Slumber,	Seyni	Awa	Camara,	Tanja	Smeets,	Wu	Tsang.Les	Petites	Coses	[The	Small	Things]	,	2024	©	Alba	G.	Corral.	Photo	©	Manifesta	15
Barcelona	Metropolitana	/	Cecília	CocaImagining	Futures	si	sviluppa	invece	intorno	al	fiume	Besòs	e	al	suo	vasto	bacino,	una	zona	di	circa	80	km²	abitata	da	un	milione	di	persone.	Questo	territorio,	storicamente	caratterizzato	da	una	crescita	urbana	disordinata	e	da	profonde	disuguaglianze	socioeconomiche,	oggi	significa,	per	chi	è	in	grado	di
vederla,	un'opportunità	di	rinascita.	Emblema	della	transizione	è	la	cosidetta	"Sagrada	Familia	dei	lavoratori"	vale	a	dire	le	Tre	Ciminiere	di	Sant	Adrià,	un	residuo	dell'era	industriale	che	svetta	prepotente	sul	paesaggio.	Ora	sede	focale	del	cluster,	le	Tre	Ciminiere	non	sono	solo	un	simbolo	del	passato	industriale,	ma	incarnano	la	speranza	per	un
futuro	in	cui	pratiche	sostenibili	e	comunità	locale	si	alleino.	Altro	simbolo	di	rinascita	di	questo	capitolo	è	il	carcere	di	Mataró,	progettato	da	Elies	Rogent	nel	1863,	come	primo	esempio	di	struttura	panottica	in	Spagna,	ovvero	un	modello	architettonico	che	consentiva	a	un	singolo	sorvegliante	di	monitorare	tutti	i	detenuti	senza	che	questi	sapessero
di	essere	osservati.	Il	carcere	di	Mataró	non	fu	solo	una	rivoluzione	nell’architettura	penitenziaria,	ma	un	luogo	di	detenzione	per	numerosi	prigionieri	politici	durante	il	regime	franchista,	rimanendo	in	uso	fino	al	1967.	Il	collegamento	tra	architettura	industriale	e	penitenziaria	è	voluto,	parla	di	una	Spagna	in	trasformazione,	dove	le	rovine	del
passato	convivono	con	nuove	visioni	di	inclusività	e	giustizia	sociale,	e	la	cultura	diventa	strumento	per	ridisegnare	il	futuro.	Gli	artisti	di	questa	sezione	sono	Aurèlia	Muñoz,	Asad	Raza,	Alexandra	Daisy	Ginsberg,	Carlos	Bunga,	Carolina	Caycedo,	Chiara	Camoni,	Choi+Shine	Architects,	Claire	Fontaine,	Diana	Scherer,	Domènec,	Dziga	Vertov,	Emilija
Škarnulytė,	Eva	Fàbregas,	Félix	Blume,	Institute	for	Postnatural	Studies	&	Juan	Pablo	Pacheco	Bejarano,	Jeremy	Deller,	Jokkoo,	Julian	Charrière,	Kiluanji	Kia	Henda,	Korakrit	Arunanondchai,	Maja	Escher,	Martha	Atienza,	Maya	Watanabe,	Mike	Nelson,	Niels	Albers,	OJO	estudio,	Priyageetha	Dia,	Rosa	Tharrats	&	Gabriel	Ventura,	Ugo	Schiavi.IVAN
EROFEEV//MakiesSpeak	to	the	earth	and	it	will	tell	you,	2024	©	Jeremy	Deller.Il	cammino	è	ampio,	e	stavolta	anche	l’invito	raccomanda	scarpe	comode,	ma	Manifesta	15	ci	offre	la	rara	possibilità	di	vivere	una	narrazione	alternativa	della	contemporaneità	e,	come	dice	la	fondatrice,	opporci	con	fermezza	alla	disinformazione.	Gustav	Klimt	(Clicca	qui
per	approfondire)	è	uno	dei	pittori	più	rinomati	e	influenti	del	periodo	dell’Art	Nouveau,	noto	anche	come	Jugendstil.	Nato	nel	1862	a	Vienna,	in	Austria,	Klimt	è	diventato	famoso	per	il	suo	stile	distintivo	che	combinava	simbolismo,	decorativismo	e	sensualità.	Fin	dai	suoi	primi	lavori,	Klimt	dimostrò	un	interesse	per	l’espressione	della	bellezza
attraverso	forme	decorative	e	simboliche.	Le	sue	opere	spesso	presentano	figure	femminili	eleganti	e	sensuali,	immerse	in	ambientazioni	ornamentali	e	ricche	di	dettagli.	Una	delle	caratteristiche	distintive	di	Klimt	è	l’uso	audace	dei	colori,	con	una	predilezione	per	le	tonalità	dorate	e	luminose.	Questo	contribuisce	a	conferire	alle	sue	opere	un’aura	di
lusso	e	mistero.	Tra	le	opere	più	celebri	di	Klimt	vi	è	“Il	bacio”,	un	dipinto	iconico	che	rappresenta	l’amore	e	l’unione	tra	due	figure	avvolte	in	un	abbraccio	appassionato.	Altre	opere	di	rilievo	includono	“Il	ritratto	di	Adele	Bloch-Bauer	I”	e	“La	donna	in	oro”,	entrambe	caratterizzate	da	una	straordinaria	ricchezza	ornamentale	e	simbolica.	Oltre	alla	sua
produzione	pittorica,	Klimt	fu	anche	coinvolto	nella	decorazione	di	edifici	pubblici	a	Vienna,	contribuendo	così	a	diffondere	il	suo	stile	distintivo	anche	nell’architettura	e	nell’arte	applicata.	Nonostante	la	sua	morte	nel	1918,	l’eredità	artistica	di	Gustav	Klimt	continua	a	esercitare	un’influenza	duratura	sull’arte	moderna	e	contemporanea,	ispirando
generazioni	di	artisti	con	la	sua	visione	unica	e	suggestiva	della	bellezza	e	del	simbolismo.	“Il	bacio”	è	uno	dei	dipinti	più	celebri	di	Gustav	Klimt,	realizzato	tra	il	1907	e	il	1908	durante	il	periodo	d’oro	della	sua	carriera.	Quest’opera	è	un’icona	dell’Art	Nouveau	e	del	simbolismo,	e	rappresenta	uno	dei	capolavori	più	significativi	dell’intera	produzione
artistica	di	Klimt.	Rappresenta	una	coppia	avvolta	in	un	intenso	e	appassionato	bacio.	La	figura	maschile,	inclinata	verso	la	figura	femminile,	è	completamente	nuda,	tranne	che	per	una	corona	di	foglie	che	adorna	la	sua	testa.	La	figura	femminile,	vestita	in	un	abito	dai	colori	vivaci,	è	avvolta	in	un	abbraccio	amoroso.	La	coppia	è	circondata	da
drappeggi	ornamentali	e	motivi	decorativi,	tipici	dello	stile	distintivo	di	Klimt.	Lo	sfondo	è	composto	da	una	varietà	di	forme	geometriche	e	motivi	ornamentali,	alcuni	dei	quali	sono	resi	con	foglie	d’oro.	Questo	uso	del	dorato	contribuisce	a	conferire	al	dipinto	una	luminosità	e	una	ricchezza	straordinarie.	La	composizione	è	caratterizzata	da	linee
sinuose	e	curve,	che	conferiscono	al	dipinto	un	senso	di	fluidità	e	armonia.	Le	espressioni	dei	volti	della	coppia	sono	serene	e	intense,	trasmettendo	un	senso	di	passione	e	amore	profondo.	“Il	bacio”	è	un’opera	ricca	di	simbolismo,	aperta	a	diverse	interpretazioni.	Alcuni	vedono	nella	coppia	una	rappresentazione	dell’amore	divino	o	spirituale,	mentre
altri	interpretano	il	dipinto	come	un’espressione	della	passione	umana	e	della	sensualità.	La	corona	di	foglie	sul	capo	del	maschio	è	stata	interpretata	come	un	simbolo	di	trionfo	e	vittoria,	mentre	i	drappeggi	e	i	motivi	decorativi	che	circondano	la	coppia	aggiungono	un	senso	di	lussuria	e	opulenza.	In	definitiva,	“Il	bacio”	è	un’opera	iconica	della	storia
dell’arte	occidentale,	celebre	per	la	sua	bellezza,	il	suo	simbolismo	e	la	sua	ricchezza	visiva.	“Il	bacio”	di	Gustav	Klimt	è	un’opera	ricca	di	significati	simbolici	e	interpretazioni.	Una	delle	interpretazioni	più	comuni	è	che	il	dipinto	rappresenti	l’amore	romantico	e	la	passione	umana.	La	coppia	avvolta	in	un	abbraccio	intenso	e	appassionato	potrebbe
simboleggiare	l’unità	e	la	fusione	delle	anime	innamorate.	Le	curve	sinuose	e	i	motivi	ornamentali	che	circondano	la	coppia	aggiungono	un	senso	di	lussuria	e	opulenza,	enfatizzando	l’idea	di	amore	sensuale.	Alcuni	critici	hanno	anche	interpretato	il	dipinto	in	un	contesto	più	spirituale,	vedendo	la	coppia	come	un	simbolo	di	trascendenza	o	amore
divino.	La	corona	di	foglie	d’oro	sul	capo	del	maschio	potrebbe	essere	interpretata	come	un’icona	di	divinità	o	potere	spirituale.	In	definitiva,	“Il	bacio”	può	essere	visto	come	un’opera	che	celebra	l’amore	e	l’unione	tra	due	individui,	sia	fisicamente	che	spiritualmente,	suscitando	emozioni	di	bellezza,	passione	e	trascendenza	nell’osservatore.	Lo	stile	di
Gustav	Klimt,	evidente	anche	in	“Il	bacio”,	è	caratterizzato	da	una	combinazione	di	influenze	artistiche,	tra	cui	il	simbolismo,	l’Art	Nouveau	e	la	decorazione	geometrica.	Klimt	si	distingue	per	l’uso	di	linee	sinuose	e	curve,	che	conferiscono	un	senso	di	movimento	e	fluidità	alle	sue	opere.	La	sua	pittura	è	ricca	di	decorazioni	ornamentali,	che	includono
motivi	geometrici,	floreali	e	astratti.	Questi	elementi	decorativi	sono	spesso	arricchiti	dall’uso	di	foglie	d’oro,	che	conferiscono	alle	opere	di	Klimt	una	luminosità	e	una	ricchezza	straordinarie.	Oltre	alla	decorazione,	Klimt	è	noto	per	la	sua	rappresentazione	di	figure	umane,	spesso	ritratte	in	pose	sensuali	e	suggestive.	La	sua	combinazione	di
simbolismo,	decorazione	e	ritratto	umano	ha	reso	il	suo	stile	unico	e	riconoscibile.	Il	dipinto	“Il	bacio”	di	Gustav	Klimt	è	stato	realizzato	utilizzando	la	tecnica	dell’olio	su	tela,	una	pratica	comune	nell’arte	pittorica.	Tuttavia,	ci	sono	elementi	distintivi	nella	tecnica	di	Klimt	che	contribuiscono	alla	sua	singolarità.	Una	delle	caratteristiche	più
sorprendenti	è	l’ampio	utilizzo	di	foglie	d’oro.	Klimt	impiegava	abilmente	queste	foglie	per	creare	una	sensazione	di	lusso	e	splendore	nel	dipinto,	applicandole	sia	come	sfondo	brillante	sia	come	decorazione	sugli	abiti	dei	personaggi.	Oltre	all’uso	delle	foglie	d’oro,	la	tecnica	decorativa	di	Klimt	è	evidente	nei	suoi	intricati	motivi	ornamentali,	che
circondano	la	coppia	di	amanti	con	una	ricchezza	di	dettagli	floreali	e	geometrici.	Questi	motivi	sono	dipinti	con	cura	meticolosa,	conferendo	al	dipinto	un	aspetto	ornamentale	e	lussuoso.	Il	tratto	distintivo	di	Klimt,	caratterizzato	da	linee	sinuose	e	curve,	aggiunge	un	senso	di	movimento	e	fluidità	al	dipinto.	Questo	stile	conferisce	un’atmosfera	di
sensualità	e	armonia,	enfatizzando	ulteriormente	il	tema	dell’amore	romantico	rappresentato	nella	scena.	In	sintesi,	la	tecnica	di	Klimt	nel	dipinto	“Il	bacio”	è	caratterizzata	dall’uso	di	foglie	d’oro,	da	motivi	ornamentali	intricati	e	da	un	tratto	distintivo	che	conferisce	al	dipinto	un	aspetto	lussuoso	e	sensuale.	Gli	amanti	raffigurati	nel	dipinto	“Il	bacio”
di	Gustav	Klimt	sono	spesso	interpretati	come	un’incarnazione	dell’amore	romantico	e	della	passione	umana.	Non	ci	sono	prove	concrete	che	identifichino	specifici	individui	come	modelli	per	i	personaggi	nel	dipinto.	Invece,	si	ritiene	che	Klimt	abbia	creato	le	figure	come	rappresentazioni	idealizzate	dell’amore	universale.	Poiché	il	dipinto	non	è	un
ritratto	specifico	di	persone	reali,	gli	“amanti”	nel	dipinto	sono	più	comunemente	interpretati	come	un	simbolo	dell’amore	e	della	connessione	umana,	piuttosto	che	come	rappresentazioni	di	persone	specifiche.	La	loro	posa	intima	e	il	loro	abbraccio	appassionato	hanno	reso	il	dipinto	un’icona	dell’amore	romantico	e	della	bellezza	artistica,	attirando
l’ammirazione	di	milioni	di	spettatori	in	tutto	il	mondo.	“Il	bacio”	di	Gustav	Klimt	è	attualmente	esposto	all’Österreichische	Galerie	Belvedere	a	Vienna,	in	Austria.	Questa	galleria	ospita	una	vasta	collezione	d’arte	austriaca,	tra	cui	molte	opere	della	Secessione	viennese,	a	cui	Klimt	era	associato.	“Il	bacio”	è	una	delle	opere	più	celebri	e	ammirate	della
collezione	del	Belvedere	e	continua	ad	attirare	numerosi	visitatori	da	tutto	il	mondo.	Il	valore	de	“Il	bacio”	di	Gustav	Klimt	è	stato	oggetto	di	discussioni	e	fluttuazioni	nel	corso	degli	anni,	con	cifre	che	variano	a	seconda	di	diversi	fattori,	tra	cui	lo	stato	di	conservazione	del	dipinto,	la	domanda	sul	mercato	dell’arte	e	le	transazioni	avvenute	in	passato.
Ad	esempio,	nel	2006,	il	dipinto	“Il	bacio	di	Giuda”	di	Klimt	è	stato	venduto	all’asta	per	circa	135	milioni	di	dollari,	stabilendo	un	nuovo	record	mondiale	per	il	prezzo	più	alto	mai	pagato	per	un’opera	d’arte	all’epoca.	Tuttavia,	va	notato	che	“Il	bacio”	non	è	stato	venduto	al	pubblico	in	modo	simile	e	che	il	suo	valore	potrebbe	essere	diverso.	Inoltre,	“Il
bacio”	è	considerato	un’opera	d’arte	di	inestimabile	valore	culturale	e	storico,	il	che	rende	difficile	stabilire	un	valore	monetario	preciso.	La	sua	importanza	nel	panorama	artistico	e	la	sua	fama	internazionale	lo	rendono	un’opera	molto	ambita	da	collezionisti	e	istituzioni	d’arte,	il	che	potrebbe	influenzare	il	suo	valore	sul	mercato	dell’arte.	Il	Bacio	di
Gustav	Klimt	è	una	delle	opere	più	iconiche	dell’arte	contemporanea	che,	per	le	sue	caratteristiche,	è	universalmente	conosciuto	in	tutto	il	mondo.	Realizzato	tra	il	1907	e	il	1908,	questo	dipinto	non	cattura	solo	un	momento	di	intimità	tra	due	amanti,	ma	incarna	anche	la	fusione	di	stili	artistici	e	simbolismi	complessi,	proprio	come	il	sentimento	che
rappresenta.	L’ideazione	e	la	realizzazione	de	Il	Bacio	avvenne	in	un	periodo	di	grande	fervore	artistico	per	Klimt,	già	conosciuto	per	il	suo	approccio	innovativo	e	audace	all’arte	figurative.	Il	dipinto	nasce	durante	il	suo	periodo	aureo,	ovvero	una	fase	caratterizzata	dall’uso	abbondante	della	foglia	d’oro	e	da	un’estetica	decorativa.	Il	dipinto	venne
commissionato	dalla	città	di	Vienna	e	presentato	per	la	prima	volta	alla	Kunstschau	nel	1908,	dove	venne	accolto	con	entusiasmo	e	ammirazione.	La	sua	particolarità	tecnica	e	il	simbolismo	profondo	colpirono	il	pubblico,	permettendo	a	Klimt	di	consolidare	la	sua	reputazione	come	uno	dei	maggiori	artisti	della	Belle	Époque.	Inizialmente	intitolato
Coppia	di	amanti,	nel	1911	il	dipinto	assunse	il	titolo	definitivo	di	Il	Bacio.	Perché?	Per	riflettere	l’evoluzione	del	significato	attribuito	all’opera,	che	si	è	trasformata	in	un	simbolo	universale	dell’amore	romantico.	A	prima	vista	questo	dipinto	può	sembrare	la	riproduzione	di	un	momento	d’affetto	tra	due	innamorati,	ma	gli	strati	di	significato	proposti
da	Klimt	sono	molteplici	e	profondi.	Attraverso	Il	Bacio,	l’artista	esplora	temi	complessi	come	l’amore,	l’unione	e	la	trascendenza,	rappresentando	l’unione	tra	l’universo	maschile	e	quello	femminile.	L’abbraccio	tra	i	due	protagonisti	simboleggia	la	potenza	dell’amore,	capace	di	superare	le	differenze	e	di	unire	due	mondi	distinti.	La	donna,	con	il	volto
sereno	e	gli	occhi	chiusi,	sembra	abbandonarsi	completamente	a	questo	sentimento,	mentre	l’uomo	la	circonda	con	una	protezione	affettuosa.	Ogni	dettaglio	del	dipinto	è	carico	di	significato.	Le	tuniche	dorate,	i	fiori	e	i	motivi	decorativi	non	sono	solo	abbellimenti,	ma	rappresentano	la	fertilità,	la	sensualità	e	l’armonia.	La	presenza	di	elementi
geometrici	nella	tunica	maschile	contrasta	con	le	forme	morbide	e	circolari	di	quella	femminile,	evidenziando	le	differenze	tra	i	due	generi.	Non	esiste	una	vera	e	propria	risposta	a	questa	domanda.	L’identità	dei	due	protagonisti	è	avvolta	nel	mistero,	ma	molti	esperti	concordano	nel	ritenere	che	rappresentino	Gustav	Klimt	stesso	e	la	sua	musa,
Emilie	Flöge,	stilista	di	successo	e	una	figura	di	spicco	nella	Vienna	della	Belle	Époque.	Klimt	ed	Emilie	si	conobbero	attraverso	legami	familiari	e	svilupparono	un’amicizia	profonda	che	durò	per	oltre	vent’anni.	Anche	se	non	ci	sono	prove	certe	di	una	relazione	romantica,	il	loro	legame	è	stato	descritto	come	intenso	e	significativo.	La	presenza	di
Emilie	nel	lavoro	di	Klimt	suggerisce	che	fosse	una	fonte	di	ispirazione	e	creatività	per	l’artista.	Il	dipinto,	come	abbiamo	visto,	è	una	celebrazione	della	fusione	tra	il	maschile	e	il	femminile.	Le	differenze	tra	i	due	protagonisti,	evidenziate	attraverso	i	colori	e	i	motivi	delle	loro	vesti,	non	sono	un	ostacolo,	ma	piuttosto	un	elemento	che	arricchisce	la
loro	relazione.	Klimt	riesce	a	trasmettere	l’idea	che	l’amore	può	superare	le	distinzioni	e	creare	un’armonia	unica.	La	foglia	d’oro	utilizzata	nel	dipinto	non	è	solo	un	elemento	decorativo,	ma	rappresenta	anche	l’idea	di	eternità.	Questo	materiale	luminoso	conferisce	all’opera	un’aura	mistica,	suggerendo	che	l’amore	rappresentato	è	destinato	a	durare
nel	tempo.	L’oro	riflette	la	luce	e	crea	un’atmosfera	onirica,	trasportando	lo	spettatore	in	un	mondo	di	bellezza	e	meraviglia.	Il	prato	fiorito	su	cui	si	trovano	i	due	amanti	simboleggia	la	vita	e	la	fertilità.	I	fiori	colorati	che	circondano	la	coppia	richiamano	la	bellezza	della	natura	e	l’idea	che	l’amore	possa	fiorire	in	ogni	contesto.	Questo	legame	con	la
natura	sottolinea	l’idea	che	l’amore	è	una	forza	vitale,	essenziale	per	l’esistenza	umana.	Il	significato	di	Il	Bacio	è	complesso	e	stratificato.	L’opera	rappresenta	una	sintesi	di	emozioni,	simboli	e	idee	che	si	intrecciano	per	creare	un	messaggio	potente	e	universale.	Klimt	riesce	a	catturare	non	solo	l’aspetto	passionale	dell’amore,	ma	anche	quello	più
profondo	e	spirituale.	Il	bacio	diventa	un	atto	sacro,	un	momento	in	cui	due	anime	si	uniscono	in	un	abbraccio	che	trascende	il	tempo	e	lo	spazio.	Questa	dualità	tra	eros	(l’amore	romantico)	e	agape	(l’amore	incondizionato)	è	centrale	nel	messaggio	dell’opera.	Il	dipinto	invita	lo	spettatore	a	riflettere	sul	concetto	di	tempo.	Mentre	i	due	amanti
sembrano	sospesi	in	un	momento	di	pura	bellezza,	l’uso	dell’oro	e	dei	motivi	decorativi	crea	un	senso	di	eternità.	Questo	contrasto	tra	il	momento	fugace	e	l’idea	di	un	amore	duraturo	è	ciò	che	rende	Il	Bacio	un’opera	così	toccante.	Il	Bacio	nella	sua	versione	originale	è	conservato	presso	l’Österreichische	Galerie	Belvedere	di	Vienna,	dove	è	diventato
uno	dei	punti	focali	della	collezione.	Il	dipinto	è	stato	esposto	per	la	prima	volta	nel	1908	e	ha	mantenuto	la	sua	posizione	di	rilievo	nel	panorama	artistico	mondiale.	La	galleria	ha	investito	notevoli	risorse	nella	conservazione	dell’opera,	garantendo	che	le	future	generazioni	possano	apprezzarne	la	bellezza.	La	storia	di	Il	Bacio	è	intrinsecamente	legata
alla	vita	e	all’opera	di	Gustav	Klimt,	riflettendo	le	sue	esperienze	personali	e	le	influenze	artistiche.	Klimt	crebbe	in	un	ambiente	familiare	che	incoraggiava	l’arte	e	la	cultura.	Dopo	aver	studiato	all’Accademia	di	Belle	Arti	di	Vienna,	iniziò	a	lavorare	come	ritrattista,	ma	presto	si	distaccò	dalle	convenzioni	accademiche	per	esplorare	nuove	forme
espressive.	La	visita	a	Ravenna	nel	1903	fu	un	momento	cruciale	per	Klimt.	I	mosaici	bizantini	che	vide	in	Italia	lo	ispirarono	a	utilizzare	la	foglia	d’oro	e	a	sviluppare	uno	stile	decorativo	che	avrebbe	caratterizzato	le	sue	opere	successive,	tra	cui	Il	Bacio.	Klimt	fu	uno	dei	fondatori	della	Secessione	viennese,	un	movimento	artistico	che	cercava	di
rompere	con	le	tradizioni	accademiche.	Questo	contesto	influenzò	profondamente	il	suo	lavoro	e	contribuì	alla	creazione	di	opere	innovative	e	provocatorie.	La	composizione	del	quadro	è	simmetrica	e	armoniosa,	con	i	due	amanti	al	centro,	circondati	da	un’aura	dorata.	I	colori	caldi	e	luminosi	creano	un’atmosfera	intima	e	accogliente,	invitando	lo
spettatore	a	immergersi	nella	scena.	Le	differenze	tra	i	due	protagonisti,	sia	fisiche	che	simboliche,	sono	evidenti.	Questi	contrasti	non	sono	un	ostacolo,	ma	piuttosto	un	elemento	che	arricchisce	la	loro	relazione,	sottolineando	l’armonia	che	può	derivare	dall’unione	di	opposti.	Spiegare	Il	Bacio	ai	bambini	può	essere	un	modo	efficace	per	trasmettere
l’importanza	dell’amore	e	avvicinarli	al	mondo	dell’arte.	Ma	come	possiamo	trasformare	concetti	così	complessi	in	pillole	che	possano	catturare	l’attenzione	dei	più	piccoli?	Prima	di	tutto,	si	potrebbe	raccontare	la	storia	di	Klimt	e	di	come	ha	creato	questo	bellissimo	dipinto,	focalizzandosi	su	come	rappresentare	due	persone	che	si	amano	e	si
abbracciano	possa	rendere	il	concetto	di	amore	più	accessibile.	Un’altra	chiave	da	usare	potrebbe	essere	quella	di	indirizzare	l’attenzione	dei	più	piccoli	verso	i	colori	brillanti,	i	fiori	e	l’oro,	aiutandoli	a	capire	l’importanza	della	bellezza	nell’arte.	Il	valore	di	Il	Bacio	va	oltre	quello	monetario	perché	rappresenta	una	pietra	miliare	nella	storia	dell’arte.
Come	simbolo	del	movimento	secessionista	e	dell’arte	della	Belle	Époque,	Il	Bacio	è	considerato	un	capolavoro	di	inestimabile	valore	artistico.	La	sua	influenza	continua	a	ispirare	artisti	e	appassionati	di	tutto	il	mondo.	Nel	mercato	dell’arte,	Il	Bacio	ha	un	valore	commerciale	davvero	elevato,	con	stime	che	superano	i	milioni	di	euro.	Tuttavia,	il	suo
vero	valore	risiede	nel	significato	e	nell’impatto	culturale	che	ha	avuto	nel	corso	degli	anni.	Le	luminarie	del	Sud	Italia	non	rappresentano	semplici	ornamenti	luminosi	per	piazze	e	centri	storici,	ma	simboli	di	identità	culturale,	unione	e	speranza.	Da	secoli,	queste	installazioni	illuminano	le	strade	delle	città	meridionali	durante	le	festività	religiose	e
civili,	creando	un’atmosfera	che	rafforza	i	legami	comunitari	e	territoriali,	oltre	il	tempo.	Composte	da	strutture	adornate	da	numerose	piccole	luci	colorate,	le	luminarie	trasformano	i	centri	storici	in	spazi	condivisi.Durante	le	celebrazioni,	gli	abitanti	si	riuniscono	sotto	queste	luci,	trovando	un	senso	di	appartenenza	che	attraversa	il	tempo,
preservando	e	rinnovando	le	tradizioni.	Le	luminarie,	quindi,	sono	collegamenti	simbolici	tra	passato	e	presente,	capaci	di	mantenere	viva	la	memoria	collettiva.Questa	stessa	forza	si	ritrova	nell’opera	di	Marinella	Senatore,	artista	che	nella	propria	pratica	utilizza	anche	le	luminarie	per	esplorare	temi	di	resistenza	collettiva	e	celebrazione	della
comunità.	Marinella	Senatore	tra	arte,	luce	e	comunitàMarinella	Senatore,	nata	a	Cava	de’	Tirreni	nel	1977,	è	un’artista	multidisciplinare	con	una	formazione	in	musica,	belle	arti	e	cinema.	La	sua	pratica	artistica	si	concentra	sul	coinvolgimento	pubblico	e	sul	dialogo	tra	storia,	cultura	e	strutture	sociali.	Le	sue	opere	uniscono	forme	di	resistenza	e
dialetti	locali	con	elementi	di	cultura	popolare,	danza,	musica,	eventi	di	massa	e	attivismo,	dando	vita	a	un	linguaggio	artistico	partecipativo.Attraverso	momenti	di	incontro	e	collaborazione,	Senatore	esamina	la	natura	politica	delle	formazioni	collettive,	offrendo	al	pubblico	l’opportunità	di	contribuire	al	cambiamento	sociale.	Nel	2012	fonda	la	Scuola
di	Danza	Narrativa	(SOND),	un’accademia	nomade,	gratuita	e	non	gerarchica	che	propone	un	sistema	educativo	alternativo	basato	sull'autoeducazione.	Con	SOND,	l'artista	crea	piattaforme	che	invitano	membri	non	professionisti	della	comunità	a	costituire	movimenti	collettivi	e	attività	di	narrazione	site-specific,	ispirati	ai	rituali	dei	festival	pubblici	e
delle	proteste.	Le	attività	della	scuola	si	sono	svolte	in	oltre	24	Paesi,	coinvolgendo	circa	8	milioni	di	persone.Senatore	ha	partecipato	a	numerose	Biennali	d’arte	contemporanea,	tra	cui	la	Biennale	di	San	Paolo,	la	Biennale	di	Venezia,	la	Biennale	di	Lione,	la	Biennale	di	Liverpool	e	Manifesta	12	a	Palermo.	Il	suo	lavoro	è	stato	riconosciuto	con	premi	e
onorificenze,	tra	cui	il	Premio	ACACIA	2021,	il	Premio	MAXXI,	il	Premio	AMACI	e	la	Fellowship	dell’American	Academy	in	Rome.	Dal	2021,	è	l’unica	artista	europea	a	insegnare	presso	The	Alternative	Art	School	(TAAS).La	capacità	di	Senatore	di	intrecciare	l'arte	con	le	dinamiche	sociali	e	comunitarie	si	manifesta	in	opere	che	utilizzano	la	luce	come
elemento	di	coesione	e	partecipazione,	trasformando	l’arte	in	un	mezzo	per	stimolare	il	dialogo	e	la	riflessione	collettiva.Il	Programma	"Napoli	Contemporanea":	un	focus	sul	dialogo	tra	Arte	e	CittadinanzaNel	contesto	del	programma	“Napoli	Contemporanea	2024",	curato	da	Vincenzo	Trione,	Marinella	Senatore	presenta	fino	al	24	ottobre
l’installazione	"Io	Contengo	Moltitudini"	presso	la	Rotonda	Diaz,	sul	lungomare	di	Napoli.	L'opera	site	specific	dialoga	con	lo	spazio	urbano	circostante,	affacciandosi	sul	mare	come	un	invito	alla	partecipazione	collettiva."Napoli	Contemporanea"	è	un	programma	artistico	ideato	per	rafforzare	la	vocazione	della	città	partenopea	verso	il	contemporaneo,
attraverso	progetti	concepiti	appositamente	per	gli	spazi	pubblici	da	parte	di	protagonisti	dell’arte	del	nostro	Tempo.	Il	programma	crea	così	una	relazione	diretta	con	la	cittadinanza,	integrando	l'arte	nel	tessuto	urbano.Grazie	alle	opere	di	artisti	di	diverse	generazioni,	nazionali	e	internazionali,	come	Antonio	Marras,	Michelangelo	Pistoletto	e
Francesco	Vezzoli,	"Napoli	Contemporanea"	ha	contribuito	a	innescare	processi	di	riqualificazione	urbana	e	a	ripensare	l’identità	di	alcuni	luoghi	simbolici	della	città	attraverso	l’arte	e	gli	sguardi	visionari	degli	artisti.	Gli	interventi	creativi,	distribuiti	in	piazze,	strade,	chiostri	e	quartieri,	trasformano	spazi	comuni	in	luoghi	di	riflessione	e	rinascita
culturale,	promuovendo	un	dialogo	continuo	tra	arte	e	comunità.L’ultima	installazione	"Io	Contengo	Moltitudini"	di	Marinella	Senatore	rappresenta	un’opera	di	partecipazione	e	resilienza	per	la	città	di	Napoli.	Il	titolo	dell’opera,	tratto	da	un	celebre	verso	del	poeta	statunitense	Walt	Whitman	–	“Io	contengo	moltitudini”	–	rimanda	a	una	precisa	filosofia
dell’arte.	Intenta	a	salvaguardare	una	dimensione	narrativa,	Marinella	Senatore	pensa	il	suo	lavoro	come	spazio	ibrido	all’interno	del	quale	confluiscono	scultura,	teatro,	musica,	danza,	poesia,	performance,	storia,	culture	e	strutture	sociali.	Una	cerimonia	pubblica	coinvolgente,	nata	dal	confronto	con	le	comunità	locali.	Un	rito	civile,	fondato
sull’intreccio	tra	arte	e	attivismo.View	full	post	on	InstagramL’installazione	si	compone	di	due	grandi	sculture	collegate	da	una	piattaforma	che	funge	da	dancefloor,	quale	simbolo	di	coinvolgimento	comunitario.	La	prima	scultura	richiama	la	struttura	di	un	coro,	ispirato	alle	scenografie	effimere	barocche,	mentre	la	seconda,	alla	base,	è	una	pedana
quadrata	da	cui	si	innalza	una	costruzione	ad	albero	formata	da	sedici	insegne	disposte	a	cono.	Queste	insegne,	che	riprendono	espressioni	della	tradizione	vernacolare,	riportano	frasi	selezionate	in	collaborazione	con	associazioni	e	scuole	locali.Tre	sono	gli	elementi	principali:	un	totem	evocativo	delle	macchine	dei	fuochi	d'artificio	barocchi,	una
pavimentazione	pittorica	rimovibile	con	coreografie	e	passi	di	danza	popolare	e	una	scultura	ispirata	al	concetto	di	coralità.	Tutti	gli	elementi	sono	stati	realizzati	grazie	alla	collaborazione	con	artigiani	salentini,	integrando	tecniche	tradizionali	e	storie	orali	della	regione.I	testi	delle	sculture	luminose	di	Marinella	Senatore	sono	il	risultato	di	una
profonda	interazione	e	scambio	tra	l’artista	e	molteplici	realtà	comunitarie.	Da	questo	dialogo	emergono	sensibilità	collettive	uniche,	che	riflettono	la	complessità	e	la	diversità	di	quelle	comunità.	I	gruppi	locali	sono	stati	incoraggiati	a	intraprendere	un	percorso	di	ricerca	indipendente,	organizzando	sessioni	di	lettura	e	discussione	su	testi	di	carattere
comunitario,	e	individuando	citazioni	di	poeti,	poetesse,	scrittori	e	scrittrici,	traendone	nuovi	significati	e	ispirazioni.Per	questa	installazione,	Marinella	Senatore	ha	collaborato	nello	specifico	con	gli	studenti	delle	sezioni	di	Pittura	e	Decorazione	dell’Accademia	di	Belle	Arti	di	Napoli	e	dell’Istituto	Melissa	Bassi	di	Scampia.	Le	frasi	selezionate	in
collaborazione	con	l’Accademia	sono:-	It's	not	the	song,	it	is	the	singing-	Essere	nel	margine,	eppure	appartenere-	The	body	knows	the	whole-	Jammc	a	piglià	nu	cafè-	上善若水，水善利万物而不争.	(Il	bene	superiore	è	come	l'acqua.	La	bontà	dell'acqua	è	che	porta	beneficio	a	tutte	le	cose	ma	non	compete	con	esse)-	做独一无二的自己	(Sii	te	stesso	unico)-	失
之桑榆收之东隅	(Perdere	il	tramonto,	recuperare	l'aurora)-	天地与我并生，而万物与我为一	(Il	cielo	e	la	terra	sorgono	insieme	a	me,	e	tutte	le	cose	sono	una	con	me)Le	due	frasi	selezionate	con	gli	studenti	dell’Istituto	Melissa	Bassi	di	Scampia	sono	in	napoletano:“Lassa	ca	succede,	si	vuò”	e	“E	comme	v'	'o	spiego	l'addore	'e	stu	mare?”Queste	frasi,	parte
dell’installazione	luminosa,	rappresentano	un	intreccio	di	significati	e	aspirazioni	che	rispecchiano	la	ricchezza	culturale	e	la	complessità	della	città,	offrendo	uno	spunto	di	riflessione	sulla	partecipazione	collettiva	e	l’appartenenza.Il	significato	delle	luminarie	e	della	luce	nell’opera	di	Marinella	Senatore	è	ben	espresso	dalle	parole	dell’artista	che
mette	al	centro	il	potenziale	dell’arte	come	strumento	di	riflessione	e	cambiamento	sociale,	dichiarando:	“La	mia	ricerca	sulle	luminarie	nasce	dal	loro	significato	più	sociale	e	politico:	prima	ancora	di	essere	utilizzate	come	elementi	decorativi	durante	le	feste	religiose,	le	luminarie	avevano	nel	loro	significato	più	pagano	l’idea	di	assemblea,	di
riunione.”	L’artista	ha	inoltre	scelto	di	donare	alla	città	il	coro	ideato	per	Napoli,	rendendo	così	l’opera	parte	del	patrimonio	artistico	cittadino.	La	presenza	di	Marinella	Senatore	nella	città	di	Napoli,	tuttavia,	non	si	limita	alla	Rotonda	Diaz,	perché	parallelamente	a	"Io	Contengo	Moltitudini",	l’artista	presenta	un	altro	progetto	artistico	chiamato
"There	is	so	much	we	can	learn	from	the	sun",	presso	il	Complesso	Monumentale	della	Chiesa	di	San	Giuseppe	delle	Scalze	nel	quartiere	Avvocata.	Promosso	dalla	Collezione	Agovino	in	collaborazione	con	la	Galleria	Mazzoleni,	questo	progetto	esplora	la	luce	non	solo	come	elemento	fisico,	ma	anche	come	metafora	di	connessione	e
trasformazione.View	full	post	on	InstagramL’installazione,	ospitata	in	un’antica	chiesa	dismessa,	sfrutta	la	luce	solare	che	penetra	negli	spazi	sacri,	creando	una	connessione	tra	interno	ed	esterno.	Senatore	ha	concepito	un	percorso	espositivo	che	armonizza	installazioni	luminose,	sculture	di	luce,	collage	e	stendardi	con	le	preesistenze	storiche	del
luogo,	trasformando	lo	spazio	in	un	laboratorio	di	condivisione	e	partecipazione.Il	progetto	è	stato	arricchito	dalla	presenza	della	Scuola	di	Danza	Narrativa	(SOND),	che	ha	proposto	workshop	e	attività	partecipative	coinvolgendo	la	comunità	locale.	Il	percorso	espositivo	culmina	nell'installazione	centrale	dove	l'oro,	simbolo	di	connessione	tra	umano
e	ultraterreno,	risplende	in	un	sole	al	tramonto.	In	questo	contesto,	diviene	un	faro	di	luce	che	diffonde	calore	e	unità,	collegando	le	storie	delle	persone	incontrate	dall'artista	in	un'esperienza	di	celebrazione	collettiva.L'arte	tra	impegno	sociale	e	innovazioneAttraverso	opere	come	"Io	Contengo	Moltitudini"	e	"There	is	so	much	we	can	learn	from	the
sun",	Senatore	mostra	come	l'arte	possa	favorire	il	dialogo	e	la	partecipazione	sociale.	Queste	installazioni	trasformano	gli	spazi	pubblici	in	luoghi	di	incontro	e	riflessione,	incoraggiando	la	partecipazione	attiva	e	promuovendo	un	senso	di	comunità	e	appartenenza.	Il	programma	"Napoli	Contemporanea",	includendo	opere	come	quelle	di	Marinella
Senatore,	sottolinea	il	ruolo	dell'arte	contemporanea	nel	contesto	urbano,	evidenziando	come	interventi	artistici	possano	contribuire	alla	riqualificazione	e	alla	rivitalizzazione	degli	spazi	cittadini.	Il	lavoro	di	Marinella	Senatore	rappresenta	un	esempio	di	come	l'arte	possa	promuovere	la	partecipazione	e	il	dialogo	sociale,	rafforzando	le	connessioni	tra
le	persone	e	il	loro	ambiente.Il	progetto	d’arte	utopistico	di	HypermaremmaCalze	Stampa	UT	KAWS	+	Warhol	Due	amanti	che	si	uniscono	nell’estasi	dell’amore:	è	questa	la	rappresentazione	de	Il	bacio,	il	dipinto	più	celebre	del	“periodo	aureo”	di	Gustav	Klimt.	Un'incredibile	quantità	di	riproduzioni	ha	reso	questo	quadro	estremamente	popolare,	al
punto	che	è	entrato	a	far	parte	di	quelle	opere	universalmente	conosciute	che	formano	il	nostro	immaginario	collettivo.	Il	bacio	è	forse	uno	dei	dipinti	più	riusciti	dell’artista	viennese:	Klimt	realizza	qui	la	completa	fusione	tra	l’universo	femminile	e	quello	maschile.	Anche	se,	attraverso	piccoli	dettagli	visivi,	vengono	rappresentate	le	nette
contrapposizioni	esistenti	tra	i	due	mondi,	grazie	alla	forza	dell’amore,	i	due	amanti	riescono	a	compenetrarsi	in	un’unica	figura.Il	bacio	di	Klimt:	descrizione	e	significato	dell’operaIl	celebre	quadro	Il	bacio	di	Klimt	raffigura	un	uomo	e	una	donna,	collocati	in	un	luogo	etereo	e	astratto	e	avvolti	in	un	tenero	abbraccio.	L’uomo	ha	la	testa	inchinata
nell’atto	di	dare	un	bacio	alla	fanciulla	che,	con	il	volto	poggiato	sulla	sua	spalla	sinistra	e	rivolto	verso	l’osservatore,	ha	un’espressione	estatica,	con	gli	occhi	chiusi,	abbandonata	pienamente	all’amplesso.	Lui	stringe	delicatamente	la	testa	dell’amata	e	si	protende	verso	di	lei	in	segno	di	protezione	e	di	affetto.	Entrambi,	inginocchiati	su	un	piccolo
rettangolo	erboso,	indossano	delle	tuniche	dorate	e	mosaicate	che	coprono	interamente	i	loro	corpi.	La	capigliatura	della	donna	è	adornata	con	dei	piccoli	fiori,	mentre	l’amante	indossa	sul	capo	una	ghirlanda	di	foglie	d’erba.Significato	e	simbologia	del	quadroIn	questo	quadro	ritorna	il	tema	dell’amore	tanto	caro	al	pittore	viennese,	che	riesce	a
trasportare	in	pittura	quel	momento	effimero	in	cui	l’universo	maschile	e	quello	femminile	riescono	a	compenetrarsi.Il	significato	de	Il	bacio	di	Klimt	è	infatti	il	trionfo	della	potenza	vivificatrice	dell’eros,	capace	di	trascendere	le	antitesi	tra	sesso	machile	e	sesso	femminile.	Queste	differenze	sono	evidenti	nell’opera	attraverso	alcuni	dettagli	visivi.	Le
mani	nodose,	affusolate	dell’uomo,	dalla	colorazione	grigiastra,	contrastano	con	il	colorito	diafano	e	la	lucentezza	del	viso	della	fanciulla.	Le	tuniche,	pur	essendo	entrambe	dorate,	differiscono	per	la	loro	decorazione:	quella	dell’uomo	ha	elementi	geometrici	spigolosi	colorati	di	bianco,	nero	e	grigio,	mentre	quella	della	ragazza	ha	forme	circolari,
morbide	e	variopinte.Questa	apparente	separazione	fra	i	due	viene	superata	dal	luminoso	“contenitore”	dorato	che	racchiude	i	due	protagonisti.	In	quest’opera	viene,	quindi,	celebrato	il	potere	dell’amore:	l’unica	cosa	in	grado	di	unire	due	essere	così	diversi.Osservando	Il	bacio	di	Klimt	:	le	emozioni	che	suscita	il	disegno	dei	due	amantiIl	bacio	di
Klimt	è	forse	una	delle	opere	più	romantiche	del	mondo	dell’arte.	Vedere	l’uomo	e	la	donna,	due	universi	completamente	differenti,	fondersi	assieme,	grazie	al	potere	dell’amore,	è	qualcosa	di	profondamente	romantico	e	profondamente	vero,	perché	universale.	Osservando	questo	spazio	indefinito,	avvolto	in	un'aura	quasi	mistica,	si	ha	la	sensazione
che	il	tempo	e	lo	spazio	non	esistano	più.	L’immagine	della	donna,	in	totale	abbandono,	che	si	affida	completamente	alla	forza	dell’eros	ha	un	potere	così	travolgente	e	intenso	che	dà	alla	vita	un	significato	profondo.	Il	Bacio	di	Klimt:	la	tecnica	con	cui	è	stato	realizzato	il	quadroIl	bacio	di	Klimt,	per	la	sua	eleganza	dello	stile	e	la	sua	aura	mistico-
erotica,	rappresenta	il	manifesto	dell’arte	secessionista	viennese	e	il	maggior	esempio	della	corrente	artistica	dell’Art	Nouveau	della	Belle	Époque,	di	cui	il	pittore	viennese	fu	protagonista.Il	quadro	viene	realizzato	tra	il	1907	e	il	1908,	qualche	anno	dopo	il	viaggio	di	Klimt	in	Italia	(1903),	dove	il	pittore	poté	ammirare	i	mosaici	bizantini	di	Ravenna.
L’utilizzo	della	foglia	d’oro,	molto	ricorrente	nelle	opere	dell’artista	viennese	nonché	tratto	distintivo,	fu	ispirato	proprio	dalle	tessere	di	questi	mosaici	di	cui	Klimt	rimase	particolarmente	colpito.	Per	questo	intenso	uso	del	colore	oro,	in	pieno	accordo	con	i	canoni	del	Liberty,	dal	punto	di	vista	stilistico,	il	quadro	si	colloca	nel	cosiddetto	“periodo
aureo”	della	produzione	klimtiana.	Il	colore	si	materializza	attraverso	le	eleganti	decorazioni	applicate	a	foglia	sulla	tela.	Questo	oro,	che	riflette	la	sua	luce	su	tutto	lo	sfondo	del	quadro,	elimina	l’effetto	di	profondità	spaziale	dando	vita	a	un’opera	bidimensionale.La	storia	d’amore	dietro	Il	bacio	di	KlimtNon	si	conosce	l’identità	dei	due	amanti
raffigurati	nel	dipinto	de	Il	bacio	di	Klimt,	ma,	grazie	a	dei	collegamenti	biografici,	diversi	esperti	dell'artista	viennese	concordano	sul	che	possa	trattarsi	della	stilista	Emilie	Flöge	e	dello	stesso	Klimt.	La	storia	d’amore	tra	i	due	è	solamente	supposta	perché	non	c’è	nessuna	testimonianza	che	lo	attesti,	quello	che	è	certo	è	che	i	due	si	frequentarono
per	27	anni.	Gustav	conobbe	Emilie,	che	gestiva	un	atelier	d’alta	moda,	perché	la	sorella	della	stilista	aveva	sposato	Ernst,	il	fratello	dell’artista.	Sicuramente	Klimt	rimase	affascinato	dalla	donna:	la	ritroviamo	raffigurata	in	diverse	opere,	come	nel	ritratto	in	abito	blu	lungo	e	lineare	in	stile	Reform	Kleider,	cioè	la	riforma	nell’abbigliamento	che
permetteva,	soprattutto	alle	donne,	di	indossare	abiti	in	ci	si	poteva	muovere	più	liberamente.	Questi	abiti	sono	anche	quelli	che	indossano	i	due	amanti	de	Il	bacio	e	che	utilizzavano	spesso	sia	l’artista	che	Emilie.	I	due	vestivano	in	modo	moderno	per	l’epoca:	ampi	camicioni	come	quelli	dei	protagonisti	del	quadro.	Il	Bacio	di	Klimt:	ecco	dove	si	trova
l’opera	più	famosa	del	pittore	vienneseÖsterreichische	Galerie	Belvedere:	questo	è	il	museo	di	Vienna,	conosciuto	anche	come	Museo	del	Belvedere,	dov’è	custodito	il	quadro	de	il	bacio	di	Gustav	Klimt.I	castelli	del	Belvedere	sono	stati	edificati	all’inizio	del	XVIII	secolo	come	residenza	estiva	per	il	principe	Eugenio	di	Savoia	e	rappresentano	uno	degli
esempi	più	importanti	dell’arte	barocca	austriaca.	Il	museo	ospita	la	più	importante	collezione	d’arte	austriaca	dal	medioevo	a	oggi	e	le	opere	esposte	forniscono	una	vasta	panoramica	sull’evoluzione	dell’arte	austriaca,	rispecchiando	anche	la	storia	del	Paese.	Punto	focale	della	collezione	è	“L’arte	intorno	al	1900”,	collocata	nel	Belvedere	Superiore,
che	costituisce	la	più	grande	raccolta	al	mondo	delle	opere	di	Klimt.	Il	bacio	di	Klimt,	dopo	che	venne	acquistato	nel	1908,	non	ha	mai	lasciato	il	Museo	del	Belvedere.	Il	Bacio	di	Gustav	Klimt	è	una	delle	opere	più	iconiche	dell’arte	contemporanea	che,	per	le	sue	caratteristiche,	è	universalmente	conosciuto	in	tutto	il	mondo.	Realizzato	tra	il	1907	e	il
1908,	questo	dipinto	non	cattura	solo	un	momento	di	intimità	tra	due	amanti,	ma	incarna	anche	la	fusione	di	stili	artistici	e	simbolismi	complessi,	proprio	come	il	sentimento	che	rappresenta.	L’ideazione	e	la	realizzazione	de	Il	Bacio	avvenne	in	un	periodo	di	grande	fervore	artistico	per	Klimt,	già	conosciuto	per	il	suo	approccio	innovativo	e	audace
all’arte	figurative.	Il	dipinto	nasce	durante	il	suo	periodo	aureo,	ovvero	una	fase	caratterizzata	dall’uso	abbondante	della	foglia	d’oro	e	da	un’estetica	decorativa.	Il	dipinto	venne	commissionato	dalla	città	di	Vienna	e	presentato	per	la	prima	volta	alla	Kunstschau	nel	1908,	dove	venne	accolto	con	entusiasmo	e	ammirazione.	La	sua	particolarità	tecnica	e
il	simbolismo	profondo	colpirono	il	pubblico,	permettendo	a	Klimt	di	consolidare	la	sua	reputazione	come	uno	dei	maggiori	artisti	della	Belle	Époque.	Inizialmente	intitolato	Coppia	di	amanti,	nel	1911	il	dipinto	assunse	il	titolo	definitivo	di	Il	Bacio.	Perché?	Per	riflettere	l’evoluzione	del	significato	attribuito	all’opera,	che	si	è	trasformata	in	un	simbolo
universale	dell’amore	romantico.	A	prima	vista	questo	dipinto	può	sembrare	la	riproduzione	di	un	momento	d’affetto	tra	due	innamorati,	ma	gli	strati	di	significato	proposti	da	Klimt	sono	molteplici	e	profondi.	Attraverso	Il	Bacio,	l’artista	esplora	temi	complessi	come	l’amore,	l’unione	e	la	trascendenza,	rappresentando	l’unione	tra	l’universo	maschile	e
quello	femminile.	L’abbraccio	tra	i	due	protagonisti	simboleggia	la	potenza	dell’amore,	capace	di	superare	le	differenze	e	di	unire	due	mondi	distinti.	La	donna,	con	il	volto	sereno	e	gli	occhi	chiusi,	sembra	abbandonarsi	completamente	a	questo	sentimento,	mentre	l’uomo	la	circonda	con	una	protezione	affettuosa.	Ogni	dettaglio	del	dipinto	è	carico	di
significato.	Le	tuniche	dorate,	i	fiori	e	i	motivi	decorativi	non	sono	solo	abbellimenti,	ma	rappresentano	la	fertilità,	la	sensualità	e	l’armonia.	La	presenza	di	elementi	geometrici	nella	tunica	maschile	contrasta	con	le	forme	morbide	e	circolari	di	quella	femminile,	evidenziando	le	differenze	tra	i	due	generi.	Non	esiste	una	vera	e	propria	risposta	a	questa
domanda.	L’identità	dei	due	protagonisti	è	avvolta	nel	mistero,	ma	molti	esperti	concordano	nel	ritenere	che	rappresentino	Gustav	Klimt	stesso	e	la	sua	musa,	Emilie	Flöge,	stilista	di	successo	e	una	figura	di	spicco	nella	Vienna	della	Belle	Époque.	Klimt	ed	Emilie	si	conobbero	attraverso	legami	familiari	e	svilupparono	un’amicizia	profonda	che	durò
per	oltre	vent’anni.	Anche	se	non	ci	sono	prove	certe	di	una	relazione	romantica,	il	loro	legame	è	stato	descritto	come	intenso	e	significativo.	La	presenza	di	Emilie	nel	lavoro	di	Klimt	suggerisce	che	fosse	una	fonte	di	ispirazione	e	creatività	per	l’artista.	Il	dipinto,	come	abbiamo	visto,	è	una	celebrazione	della	fusione	tra	il	maschile	e	il	femminile.	Le
differenze	tra	i	due	protagonisti,	evidenziate	attraverso	i	colori	e	i	motivi	delle	loro	vesti,	non	sono	un	ostacolo,	ma	piuttosto	un	elemento	che	arricchisce	la	loro	relazione.	Klimt	riesce	a	trasmettere	l’idea	che	l’amore	può	superare	le	distinzioni	e	creare	un’armonia	unica.	La	foglia	d’oro	utilizzata	nel	dipinto	non	è	solo	un	elemento	decorativo,	ma
rappresenta	anche	l’idea	di	eternità.	Questo	materiale	luminoso	conferisce	all’opera	un’aura	mistica,	suggerendo	che	l’amore	rappresentato	è	destinato	a	durare	nel	tempo.	L’oro	riflette	la	luce	e	crea	un’atmosfera	onirica,	trasportando	lo	spettatore	in	un	mondo	di	bellezza	e	meraviglia.	Il	prato	fiorito	su	cui	si	trovano	i	due	amanti	simboleggia	la	vita	e
la	fertilità.	I	fiori	colorati	che	circondano	la	coppia	richiamano	la	bellezza	della	natura	e	l’idea	che	l’amore	possa	fiorire	in	ogni	contesto.	Questo	legame	con	la	natura	sottolinea	l’idea	che	l’amore	è	una	forza	vitale,	essenziale	per	l’esistenza	umana.	Il	significato	di	Il	Bacio	è	complesso	e	stratificato.	L’opera	rappresenta	una	sintesi	di	emozioni,	simboli	e
idee	che	si	intrecciano	per	creare	un	messaggio	potente	e	universale.	Klimt	riesce	a	catturare	non	solo	l’aspetto	passionale	dell’amore,	ma	anche	quello	più	profondo	e	spirituale.	Il	bacio	diventa	un	atto	sacro,	un	momento	in	cui	due	anime	si	uniscono	in	un	abbraccio	che	trascende	il	tempo	e	lo	spazio.	Questa	dualità	tra	eros	(l’amore	romantico)	e
agape	(l’amore	incondizionato)	è	centrale	nel	messaggio	dell’opera.	Il	dipinto	invita	lo	spettatore	a	riflettere	sul	concetto	di	tempo.	Mentre	i	due	amanti	sembrano	sospesi	in	un	momento	di	pura	bellezza,	l’uso	dell’oro	e	dei	motivi	decorativi	crea	un	senso	di	eternità.	Questo	contrasto	tra	il	momento	fugace	e	l’idea	di	un	amore	duraturo	è	ciò	che	rende
Il	Bacio	un’opera	così	toccante.	Il	Bacio	nella	sua	versione	originale	è	conservato	presso	l’Österreichische	Galerie	Belvedere	di	Vienna,	dove	è	diventato	uno	dei	punti	focali	della	collezione.	Il	dipinto	è	stato	esposto	per	la	prima	volta	nel	1908	e	ha	mantenuto	la	sua	posizione	di	rilievo	nel	panorama	artistico	mondiale.	La	galleria	ha	investito	notevoli
risorse	nella	conservazione	dell’opera,	garantendo	che	le	future	generazioni	possano	apprezzarne	la	bellezza.	La	storia	di	Il	Bacio	è	intrinsecamente	legata	alla	vita	e	all’opera	di	Gustav	Klimt,	riflettendo	le	sue	esperienze	personali	e	le	influenze	artistiche.	Klimt	crebbe	in	un	ambiente	familiare	che	incoraggiava	l’arte	e	la	cultura.	Dopo	aver	studiato
all’Accademia	di	Belle	Arti	di	Vienna,	iniziò	a	lavorare	come	ritrattista,	ma	presto	si	distaccò	dalle	convenzioni	accademiche	per	esplorare	nuove	forme	espressive.	La	visita	a	Ravenna	nel	1903	fu	un	momento	cruciale	per	Klimt.	I	mosaici	bizantini	che	vide	in	Italia	lo	ispirarono	a	utilizzare	la	foglia	d’oro	e	a	sviluppare	uno	stile	decorativo	che	avrebbe
caratterizzato	le	sue	opere	successive,	tra	cui	Il	Bacio.	Klimt	fu	uno	dei	fondatori	della	Secessione	viennese,	un	movimento	artistico	che	cercava	di	rompere	con	le	tradizioni	accademiche.	Questo	contesto	influenzò	profondamente	il	suo	lavoro	e	contribuì	alla	creazione	di	opere	innovative	e	provocatorie.	La	composizione	del	quadro	è	simmetrica	e
armoniosa,	con	i	due	amanti	al	centro,	circondati	da	un’aura	dorata.	I	colori	caldi	e	luminosi	creano	un’atmosfera	intima	e	accogliente,	invitando	lo	spettatore	a	immergersi	nella	scena.	Le	differenze	tra	i	due	protagonisti,	sia	fisiche	che	simboliche,	sono	evidenti.	Questi	contrasti	non	sono	un	ostacolo,	ma	piuttosto	un	elemento	che	arricchisce	la	loro
relazione,	sottolineando	l’armonia	che	può	derivare	dall’unione	di	opposti.	Spiegare	Il	Bacio	ai	bambini	può	essere	un	modo	efficace	per	trasmettere	l’importanza	dell’amore	e	avvicinarli	al	mondo	dell’arte.	Ma	come	possiamo	trasformare	concetti	così	complessi	in	pillole	che	possano	catturare	l’attenzione	dei	più	piccoli?	Prima	di	tutto,	si	potrebbe
raccontare	la	storia	di	Klimt	e	di	come	ha	creato	questo	bellissimo	dipinto,	focalizzandosi	su	come	rappresentare	due	persone	che	si	amano	e	si	abbracciano	possa	rendere	il	concetto	di	amore	più	accessibile.	Un’altra	chiave	da	usare	potrebbe	essere	quella	di	indirizzare	l’attenzione	dei	più	piccoli	verso	i	colori	brillanti,	i	fiori	e	l’oro,	aiutandoli	a	capire
l’importanza	della	bellezza	nell’arte.	Il	valore	di	Il	Bacio	va	oltre	quello	monetario	perché	rappresenta	una	pietra	miliare	nella	storia	dell’arte.	Come	simbolo	del	movimento	secessionista	e	dell’arte	della	Belle	Époque,	Il	Bacio	è	considerato	un	capolavoro	di	inestimabile	valore	artistico.	La	sua	influenza	continua	a	ispirare	artisti	e	appassionati	di	tutto	il
mondo.	Nel	mercato	dell’arte,	Il	Bacio	ha	un	valore	commerciale	davvero	elevato,	con	stime	che	superano	i	milioni	di	euro.	Tuttavia,	il	suo	vero	valore	risiede	nel	significato	e	nell’impatto	culturale	che	ha	avuto	nel	corso	degli	anni.	DEA	/	E.	LESSING	/	Collaboratore//Getty	ImagesIl	bacio	di	Klimt	è	uno	dei	quadri	più	conosciuti	della	storia	dell’arte.	Nel
corso	del	tempo	l’opera	è	stata	riproposta,	copiata	e	celebrata	più	volte,	nella	street	art,	nella	moda	e	sono	stati	numerosi	anche	gli	omaggi	che	il	mondo	dell’illustrazione,	della	musica	e	del	cinema	hanno	fatto	al	quadro.	Ci	sono	riferimenti	al	quadro	in	una	scena	del	film	Shutter	Island	con	protagonisti	Leonardo	DiCaprio	e	Michelle	Williams;	anche
Milo	Manara	ha	reinterpretato	il	famoso	quadro	in	una	sua	illustrazione.	Come	è	nato	e	qual	è	il	significato	del	quadro?Descrizione	de	Il	bacioIl	quadro	di	Klimt	rappresenta	una	scena	nota	a	tutti,	un	uomo	e	una	donna	in	estasi	che	si	scambiano	un	bacio	romantico	mentre	sono	teneramente	abbracciati,	in	un	gesto	di	affetto	e	protezione.	I	due
protagonisti	sono	avvolti	da	vesti	e	sfondo	dorato,	si	trovano	su	un	prato	fiorito	e	sono	loro	a	emanare	la	luce	calda	che	dà	vita	al	quadro.	Come	in	quasi	tutti	i	quadri	del	pittore,	la	vera	protagonista	della	scena	è	la	donna,	l’unica	della	coppia	che	si	vede	in	volto,	appoggiata	sulla	spalla	dell’amato	con	un’espressione	estatica.	Klimt	infatti	durante	la	sua
vita	ha	ritratto	numerose	donne,	rappresentate	con	tenerezza,	eleganza	e	romanticismo,	mai	volgari	anche	quando	in	alcune	opere	sono	ritratte	come	ammaliatrici	provocanti.	Courtesy//Getty	ImagesStoria	di	Il	bacio	di	Klimt	Klimt	dipinge	Il	Bacio	a	Vienna	tra	il	1907	e	il	1908.	Lo	realizza	durante	quello	che	viene	definito	il	suo	periodo	aureo,	in	cui,
influenzato	dal	padre	orafo	e	dai	mosaici	bizantini	ammirati	durante	un	viaggio	in	Italia,	il	pittore	dipinge	i	suoi	quadri	utilizzando	anche	la	foglia	d’oro,	elemento	caratterizzante	lo	Stile	Liberty	dell’epoca.	Nel	quadro	ci	sono	due	protagonisti,	un	uomo	e	una	donna,	di	cui	però	l’identità	è	incerta.	Si	ipotizza	che	i	due	amanti	rappresentati	siano	in	realtà
il	pittore	e	una	delle	sue	più	celebri	muse,	la	stilista	Emilie	Flöge,	rappresentata	da	Klimt	anche	in	altri	quadri.	I	due	sono	stati	legati	per	quasi	trent’anni,	ma	non	è	certo	se	il	loro	fosse	un	rapporto	intimo	o	di	semplice	amicizia.	Cosa	esprime	il	bacio	di	Klimt?Klimt	non	ha	mai	esposto	apertamente	il	significato	delle	sue	opere,	che	molto	spesso
risultano	allegoriche	e	complesse.	Il	significato	di	Il	bacio	di	Klimt	però	è	estremamente	semplice	e	privo	di	retorica,	ovvero	la	celebrazione	dell’amore	e	della	sua	forza	attraverso	la	rappresentazione	di	un	momento	intimo	tra	due	giovani	innamorati.	Secondo	Klimt	l’amore	è	l’unica	forza	in	grado	di	unire	due	mondi	contrastanti	come	quelli	di	uomini	e
donne,	e	lo	rende	chiaro	nel	quadro	attraverso	alcune	differenze	tra	i	due	protagonisti.	La	prima	differenza	è	il	modo	in	cui	l’artista	rappresenta	le	mani,	delicate	e	sottili	quelle	della	donna	e	affusolate	e	spigolose	quelle	dell’uomo.	Un’altra	differenza	si	trova	anche	nella	carnagione	dei	due	amanti,	quella	femminile	diafana	e	olivastra	quella	maschile.
Infine,	la	differenza	principale	tra	i	due	protagonisti	e	di	conseguenza	tra	i	due	mondi	è	la	decorazione	delle	vesti.	La	tunica	dell’uomo	ha	decorazioni	rettangolari	e	quadrate	bianche	e	nere,	con	solo	qualche	piccolo	cerchio	in	alcuni	punti,	mentre	il	vestito	della	donna	ha	decorazioni	tonde	e	morbide,	realizzate	in	più	colori	che	riprendono	il	prato
fiorito	sotto	ai	piedi	degli	amanti,	con	qualche	quadrato	nella	zona	delle	spalle.	Tutte	queste	differenze	nel	momento	del	bacio	si	fondono,	per	far	diventare	la	coppia	un	elemento	unico,	unito	nello	spirito	e	con	l’ambiente	circostante.	Courtesy//Getty	Images	Perché	il	bacio	di	Klimt	è	eterno?Una	delle	caratteristiche	principali	dell’opera	di	Klimt	il	senso
di	incorruttibilità	del	momento	e	del	luogo	in	cui	i	due	amanti	si	stanno	scambiando	il	bacio.	Questo	è	dato	dalla	scena	idilliaca	e	dal	colore	oro	del	fondo	e	delle	vesti	dei	protagonisti,	che	rendono	l’insieme	indefinito,	astratto	e	fisso	nello	spazio	e	nel	tempo.	Nonostante	l’astrazione	della	scena	è	bene	notare	come	l’amore	tra	i	due	personaggi	sia	forte
e	concreto,	evidenziato	da	Klimt	con	la	rappresentazione	realistica	e	fedele	delle	mani	e	dei	volti	dei	protagonisti,	contrapposta	alla	rappresentazione	delle	vesti	che	si	fondono	tra	loro	e	con	lo	sfondo	dorato.	Astrazione	e	realismo	rendono	il	bacio	concreto	ma	allo	stesso	tempo	impossibile	da	collocare	nel	tempo	e	nello	spazio.	La	scena	rappresentata
diventa	così	sospesa,	immutabile	e	destinata	a	durare	in	eterno	in	un	amore	forte	e	capace	di	resistere	a	tutto,	che	unirà	i	due	amanti	per	sempre.	Dove	vedere	Il	bacio	di	KlimtIl	bacio	di	Klimt	si	trova	all’Österreichische	Galerie	Belvedere	di	Vienna.	Si	trova	lì	da	sempre,	il	quadro	infatti	alla	sua	prima	esposizione	alla	Kunstschau	di	Vienna	nel	1908
ottiene	un	notevole	successo	di	critica	e	di	pubblico.	Viene	definito	l’opera	migliore	di	tutta	la	mostra	e	viene	acquistato	subito	dalla	galleria	d’arte	moderna,	dove	è	esposto	ancora	oggi.
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