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Vorwort

In Shakespeares Drama sind die letzten Worte des sterbenden Ham-
let: “The rest is silence.”
Solches ist grundfalsch, denn über jeden Verstorbenen wird gespro-
chen, und vor allem Lebenswerk und Lebensende historisch bedeu-
tender Menschen haben uns Nachfahren immer etwas zu sagen. 
Zwar sieht ein Arzt den Ablauf eines Lebens anders als ein Histori-
ker, denn es werden jeweils andere Aspekte als wichtig erachtet und 
in den Vordergrund gerückt – die Darstellung wird also subjektiv. 
Genau das ist aber bei den hier vorgelegten medizinhistorischen Bio-
grafien beabsichtigt.
Das Wissen um Leiden und Sterben herausragender Persönlichkeiten 
des Kulturlebens ist für das Verständnis ihres Lebenswerkes von einer 
Bedeutung, die weit über das biografische Interesse am Schicksal des 
einzelnen hinausreicht. Es handelt sich ja um Personen, die uns allen 
etwas gebracht haben, von denen wir lernen durften und auf deren 
verloschenem Dasein wir weiter aufbauen können.

Die berufliche und wissenschaftliche Aufgabe eines Pathologen ist 
die Erfassung von Krankheits- und Todesursachen. Wenn dazu ein 
privates Interesse für Geschichte und historische Persönlichkeiten 
kommt, so ist der Weg eigentlich klar, der zu diesem Buch führte.
Wie einige andere Menschen auch, denen es vergönnt ist, ihren Nei-
gungen nachzugehen, bin ich Sammler, jedoch auf einem besonde-
ren Gebiet – ich sammle Todesursachen und Obduktionsprotokolle.
Es gibt nur eine Möglichkeit, mit Sicherheit zu klären, was den Tod 
eines Menschen verursacht hat: die wissenschaftlich durchgeführte 
Leichenöffnung, die Obduktion. Das ist deshalb so wichtig, weil die 
ärztlichen Fehldiagnosen zu Lebzeiten der Patienten bis zu 40% be-
tragen. Im Laufe meiner 25jährigen Tätigkeit als Pathologe habe ich 
im Seziersaal etwa 30.000 Leichenöffnungen gesehen, einen Großteil 
davon selbst durchgeführt. Die genaue Zahl kann ich nicht ange-
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ben, bei 800 habe ich zu zählen aufgehört. Eine solch große Zahl 
an untersuchten Toten und gleichzeitig die streng morphologische 
Erziehung in der Wiener Medizinischen Schule berechtigen einen 
Pathologen zur kritischen Bewertung von Krankengeschichten und 
Todesursachen.
In diesem Buch habe ich versucht, an exemplarischen Beispielen von 
zwölf historischen Persönlichkeiten deren Krankheiten zu analysie-
ren und die Todesursachen klarzulegen. In allen Fällen, wo ein Ob-
duktionsbefund vorlag, konnte ich mich vor allem auf diesen stützen 
und die Krankengeschichte rekonstruieren: Dass dies nicht immer 
einfach war, zeigen etwa die Fälle Semmelweis, wo zwei verschiedene 
Obduktionsbefunde existieren, ganz zu schweigen von der Affäre um 
Kronprinz Rudolf und Baronesse Mary Vetsera in Mayerling, da in 
dieser Sache von Regierung und Kaiserhaus Österreich eine kategori-
sche Vertuschungsstrategie durchgeführt wurde.
Im Falle Sigmund Freud stand nur eine ausführlich dokumentierte 
Krankengeschichte zur Verfügung, der Psychoanalytiker wurde nicht 
seziert, da dies keine weiteren Erkenntnisse gebracht hätte, seine 
Krankheit und sein Sterben waren ärztlich klar.

Hans Bankl †

Unsere Sonderedition mit neu zusammengestellten Geschichten 
von Hans Bankl ist viel mehr als nur eine Ansammlung von Doku-
menten aus der Vergangenheit. Jedes einzelne erinnert an eine „True  
Crime-Geschichte“ und zeigt, dass die spektakulären Todesfälle nicht 
erst niedergeschrieben werden müssen, sondern schon längst passiert 
sind!
 
Wien, im Juli 2014 Das Maudrich-Team
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Ein Künstler in Wien – Gustav Klimt

Gustav Klimts Leben fi el in eine der aufregendsten Epochen der 
Wiener Kulturgeschichte. Hinter der konservativen Fassade der Kai-
serstadt begann der Aufbruch in die Moderne – ein erwachendes In-
teresse am „weiten Land der menschlichen Seele“ (Arthur Schnitzler) 
und die Befreiung der Sexualität durch die Psychoanalyse (Sigmund 
Freud) wurden zu beherrschenden Th emen.

Die Kunst schien um die Jahrhundertwende an eine Grenze gelangt: 
die Natur war durchmessen, die Realität erkannt; nun ahnte man die 
Abgründe, die dahinter lagen, die dämonischen Kräfte der Psyche 
und des Sexus, vor allem deren Kombination, die Erotik.

Klimt war kein Revolutionär, er begründete keine Richtung und kei-
ne Schule. Sein zentrales Th ema, der Lebenszyklus des Menschen, 
stand voll mit der Untergangsstimmung des „Fin de siècle“ im Ein-
klang. Er wollte in seinen Gemälden den ewigen Kreislauf zwischen 
Menschwerdung und Tod darstellen, den unabänderlichen Wechsel 
zwischen Freude und Leid vermitteln. Dies zeigte er aber nicht – wie 
etwa Egon Schiele und Oskar Kokoschka – mit Hilfe von Gesichtern 
und Körpern seiner Modelle in einem Zustand des Schmerzes, der 
Qual oder der Lust, sondern bediente sich strenger Kompositionen 
und symbolischer Details. Seine Menschendarstellungen sind in eine 
dekorative Ornamentik eingebettet, oft hat man den Eindruck als 
seien die Figuren nur Beiwerk; ein phantastisches Mosaik von For-
men und Symbolen beinhaltet die eigentliche Aussage des Bildes. 
Das ornamentale Element wurzelt einerseits in Klimts Ausbildung an 
der Kunstgewerbeschule, andererseits waren viele seiner Bilder Teile 
großangelegter Innendekorationen. Häufi g wurde der Rahmen zum 
festen Bestandteil des Kunstwerkes; mit den wertvollen Materialien, 
die er in seinen Bildern verarbeitete, dokumentierte Klimt, dass er 
die Gemälde als Kostbarkeiten in sich, als Gesamtkunstwerke, be-
trachtete. Seine Art, Natürliches zu abstrahieren sowie Farben und 

Blättern Sie durch das Daumenkino
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Formen ihrer dekorativen Beschaffenheit oder symbolischen Bedeu-
tung wegen darzustellen, machte Klimt zum bahnbrechenden Künst-
ler der Moderne.
Es gibt einen kurzen Text von Klimt – über sich selbst; wann er die-
sen verfasst hat, ist unbekannt.

„Kommentar zu einem nicht existierenden Selbstporträt.
Malen und Zeichnen kann ich. Das glaube ich selbst und auch einige 
Leute sagen, daß sie das glauben. Aber ich bin nicht sicher, ob es wahr 
ist. Sicher ist bloß zweierlei:

1.  Von mir gibt es kein Selbstporträt. Ich interessiere mich nicht für 
die eigene Person als Gegenstand eines Bildes, eher für andere 
Menschen, vor allem weibliche, noch mehr jedoch für andere Er-
scheinungen. Ich bin überzeugt davon, daß ich als Person nicht 
extra interessant bin. An mir ist weiter nichts besonderes zu sehen. 
Ich bin ein Maler, der Tag um Tag vom Morgen bis in den Abend 
malt. Figurenbilder und Landschaften, seltener Porträts.

2.  Das gesprochene wie das geschriebene Wort ist mir nicht geläufig, 
schon gar nicht dann, wenn ich mich über mich oder meine Arbeit 
etwas äußern soll. Schon wenn ich einen einfachen Brief schreiben 
soll, wird mir Angst und bang wie vor drohender Seekrankheit. 
Auf ein artistisches oder literarisches Selbstporträt von mir wird 
man aus diesem Grund verzichten müssen. Was nicht weiter zu 
bedauern ist. Wer über mich – als Künstler, der allein beachtens-
wert ist – etwas wissen will, der soll meine Bilder aufmerksam 
betrachten und daraus zu erkennen suchen, was ich bin und was 
ich will.“

Eigentlich sollte Gustav Klimt Zeichenlehrer an einer Mittelschule 
werden, denn dies war das erste Ausbildungsziel der Kunstgewerbe-
schule. Verständige Professoren haben sein Talent erkannt und ihn 
vor dem Eintritt in den Schuldienst bewahrt.
Die wesentlichsten Ereignisse im Leben Klimts waren die Gründung 
der Secession und später der Mut zum Bruch mit ihr; die markie-
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renden Einschnitte in seiner Arbeit betrafen die Konzeption der 
Universitätsbilder, womit er „öff entliches Ärgernis“ auslöste und sein 
Entschluss zu ihrem Rückkauf, mit dem er seine bedrohte künst-
lerische Freiheit wiedergewann. Seine bedeutendsten Leistungen als 
Zeichner und Maler sind die Enttabuisierung des Erotischen in der 
Österreichischen Kunst und die Portraits von Frauen aus dem Groß-
bürgertum.

Was war das für ein Mann, der all dies zusammenbrachte?

Ein Zeitgenosse1 beschrieb ihn so: „Er ist untersetzt, eher dick, Athlet, 
... hat lustige, derbe naturburschenhafte Manieren, die braune Haut ei-
nes Seemanns, starke Backenknochen und fl inke kleine Augen. Vielleicht 
um sein Gesicht länger zu machen, trägt er über den Schläfen das Haar 
etwas zu hoch. Das ist das einzige, das entfernt auf ein mit Kunst befaß-
tes Individuum deutet. Wenn er spricht, tönt es laut, und mit starkem 
Dialekt. Er neckt gern und kräftig ...“
Auf dem kraftstrotzenden Körper eines Herkules saß der Kopf eines 
Fauns, mit üppigem Bartwuchs und einem schalkhaften Zug um die 
Augen. Albert Paris Gütersloh2 charakterisierte ihn als „Mann mit ... 
den geheimnisvollen Zügen des Pan unter Bart und Haar des gealterten 
Petrus.“

In der Gestalt eines Bären lebte eine empfi ndsame Seele, ablehnende 
Kritik seiner Bilder hat ihn immer tief verletzt. Klimts Persönlichkeit 
faszinierte: Der bis auf die Knöchel fallende Malerkittel verstärkte 
den Eindruck eines Propheten; er war großzügig, gesellig und ge-
nussfroh, manchmal überwältigte ihn sein Temperament zu chole-
rischen Anfällen. Lange Fußmärsche und gymnastische Übungen 
halfen, die überschüssige Kraft loszuwerden. Gegen die Verführung 
durch sinnliche Reize war er hilfl os. Er verdiente sehr viel, doch gab 
er auch alles aus. „Das Geld muß rollen, dann interessiert es mich.“
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In Klimts Atelierräumen hielten sich meist – mehr oder weniger be-
kleidet – mehrere Modelle gleichzeitig auf; wenn dem Künstler da-
nach war, standen die Mädchen sofort für seine erotischen Skizzen 
zur Verfügung. Immer wieder erzählte man auch, dass Klimt unter 
seinem langen Mantelkleid nichts weiter anhatte, und dies auch, je 
nach Laune, demonstrierte.

Als der Häuserkomplex in der Josefstädterstraße 1914 demoliert 
wurde, musste sich Klimt von seinem versteckten Häuschen trennen 
und zog nach Unter St. Veit im Bezirk Hietzing in ein ebenerdiges 
Haus in der Feldmühlgasse 11.
Im Sommer, den er viele Jahre hindurch mit seiner Freundin Emi-
lie Flöge am Attersee verbrachte, wanderte er stundenlang durch die 
Wälder und Berge oder ruderte auf dem Wasser. Um seine Gesundheit 
scheint er sehr besorgt gewesen zu sein, ebenso war ihm das Wetter 
wichtig. War Emilie nicht bei ihm, so berichtete er jeden Tag über die 
Wetterverhältnisse sowie über jeden kleinen Schnupfen, der ihn plagte.

Die Gründung der Wiener Secession war das große künstlerische 
Ereignis im Wien der Jahrhundertwende. Gustav Klimt war maß-
geblich beteiligt. Die „Genossenschaft bildender Künstler Wiens“ hatte 
ihren Sitz im Künstlerhaus und war die einzige Interessenvertretung 
der zeitgenössischen bildenden Künstler. Wenn jemand dem leiten-
den Ausschuss nicht genehm war, gab es für ihn praktisch keine ande-
re Gelegenheit auszustellen. Es musste daher zwangsläufig zu einem 
Eklat kommen, als die alten zwar noch den Vorstand innehatten, 
jedoch viele junge Künstler andere Vorstellungen entwickelten. Ty-
pisch war der Fall des Malers Josef Engelhart (1864–1941), der 1893 
aus Paris zurückgekehrt versuchte, sein Aquarell „Kirschenpflückerin“ 
auszustellen. Die Jury lehnte das Bild ab – ein nacktes Mädchen un-
ter Bäumen in wechselndem Sonnenlicht – aber nicht aus künstle-
rischen Bedenken, sondern weil man ein solches Bild den Damen 
der Gesellschaft nicht zumuten könne. Im selben Jahr 1893 wurde 
Gustav Klimt ohne Gegenkandidaten als Professor für Historienma-
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lerei an der Akademie der (primo et unico loco) Bildenden Künste 
vorgeschlagen. Zur allgemeinen Überraschung und wahrscheinlich 
auf Einspruch des Th ronfolgers Erzherzog Franz Ferdinand wurde 
vom Kaiser ein anderer ernannt, Kasimir Pochwalski, ein Name der 
uns heute nichts mehr sagt.
Solche Konfl ikte waren Munition für die unzufriedenen Künstler 
und als der Aufstand 1897 da war, nannte man ihn Secession. Dies 
sollte sich auf ein antikes Vorbild beziehen, die „secessio plebis“, der 
Auszug des Volkes von Rom (493 v. Chr.) vor die Mauern der Stadt 
mit der Drohung, unmittelbar daneben ein zweites Rom zu gründen, 
sollten gewisse Forderungen nicht erfüllt werden.
Die „Secession“ begann als „Vereinigung österreichischer Künstler“ am 
3. April 1897. Während einer tumultuarischen Sitzung der Künst-
lerhausgenossenschaft am 22. Mai desselben Jahres verließen Klimt 
und acht Kollegen schweigend den Saal. Zwei Tage später traten sie 
offi  ziell aus der Genossenschaft aus.

Die Zeitschrift „Die Zeit“ versuchte das Ziel der „Vereinigung“ zu de-
fi nieren: „Die Vereinigung wirft der Genossenschaft nicht vor: Du bist 
für das ,Alte‘ und sie ruft ihr nicht zu: Werde ,modern‘. Nein, sie sagt 
ihr bloß: Ihr seid Fabrikanten, wir wollen Maler sein! Das ist der ganze 
Streit. Geschäft oder Kunst, das ist die Frage unserer Secession.“

Klimt zeichnete Entwürfe für das Secessionsgebäude, welches später 
von Joseph Maria Olbrich (1867–1908) errichtet wurde; die Kunst-
zeitschrift „Ver sacrum“ wurde herausgegeben und die erste Ausstel-
lung der Secessionisten fand vom 26. März bis 15. Juni 1898 im 
Gartenbaugebäude am Parkring statt. Klimts Plakat zur Ausstellung 
zeigte ursprünglich den nackten Th eseus im Kampf mit dem Mino-
taurus. Die Zensur forderte einen Überdruck von Baumstämmen 
zur Abdeckung der Blöße des griechischen Helden; nicht einmal ein 
Feigenblatt wurde akzeptiert. Die Ausstellung wurde ein gigantischer 
Erfolg. Die neugierigen Wiener kamen und kauften – 57.000 Besu-
cher und 218 verkaufte Objekte, etwas noch nie Dagewesenes!
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Zur Eröffnung erschien der achtundsechzigjährige Kaiser Franz  
Joseph, zeigte sich sehr interessiert und widmete sich den Aquarellen 
von Rudolf von Alt (1812–1905), der 86 Jahre alt war. „Er setzte den 
Zwicker auf“ so berichtet die Presse, „sah jedes der sechs Aquarelle lange 
an und meinte, es sei überraschend und erfreulich, daß der alte Herr 
noch so Vorzügliches leiste.“

Bei einem bizarren Bild eines anderen Malers wiegte der Monarch 
verwundert das Haupt: „Was für Farben die Leute sehen!“ Und als 
er schließlich vor einer Landschaft stehenblieb, die ein Jagdhaus im 
Walde darstellte, fragte er den anwesenden Künstler: „Ist das ein See?“ 
„Nein, Majestät“, war die Antwort, „das ist eine Wiese.“ „Aber die ist 
doch blau ...!“ „Ich sehe sie aber so, Majestät“, erwiderte der Künstler 
stolz. „Na ja“, beschloss der Kaiser das Gespräch lächelnd, „dann hät-
ten S’ halt nicht Maler werden sollen ...“

Gustav Klimt war von 1879 bis 1899 Präsident der Secession. Von 
Anfang an war geplant, die Vereinigung nur zehn Jahre bestehen zu 
lassen, um ihr Ziel, die Kunst dem Geschäft zu entreißen, zu er-
reichen. Die Secession bestand jedoch weiter, allerdings traten nach 
internen Streitereien 1905 Otto Wagner, Josef Hoffmann, Alfred 
Roller, Gustav Klimt und andere aus.
Das Zentrum des Jugendstils verlagerte sich auf die Wiener Werk-
stätten. Klimt ist vom geraden Weg seiner künstlerischen Überzeu-
gung nie abgewichen, obwohl er Phasen pessimistischer Depression 
durchmachte.
1902 vollendete Klimt das Bild „Goldfische“. Es zeigt mehrere weibliche 
Wesen im Wasser, dazu einen goldenen Fisch. Die Figur am unteren 
Bildrand hat dem Betrachter nicht nur den nackten Rücken, sondern 
auch ihr großes Hinterteil zugekehrt, sie hat ihren Kopf gewendet und 
blickt mit einem ironischen Lächeln aus dem Bild. Nur auf Anraten 
guter Freunde unterließ es Klimt, dem Bild den Titel zu geben, den er 
dem Gemälde eigentlich zugedacht hatte. Es sollte ursprünglich „An 
meine Kritiker“ heißen. Er wurde aber auch so verstanden.
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Während der große Gustav Klimt als Reibebaum für die konservative 
Kritik fungierte, wuchsen in seinem Schatten zwei wirklich „wilde“ 
junge Maler heran, Oskar Kokoschka (1886–1980) und Egon Schie-
le (1890–1918).

Das öff entliche Ärgernis

Unverstand, Spießertum, Scheinmoral, bornierte Professoren und 
ein ständig ätzender Karl Kraus bereiteten zu Beginn des Jahrhun-
derts einen Kunstskandal, dessen Leidenschaftlichkeit man sich heu-
te kaum vorstellen kann.
Was war geschehen? Das Ministerium für Kultus und Unterricht 
hatte 1894 Gustav Klimt und Franz Matsch den Auftrag gegeben, 
die Deckengemälde für die Aula der neuerbauten Universität zu ma-
len. Das Mittelfeld mit dem Th ema „Sieg des Lichtes über die Fins-
ternis“ und die „Th eologie“, eines der vier Seitenfelder sollte Franz 
Matsch, die drei anderen Seitenfelder mit den Th emen „Die Philo-
sophie“ „Die Medicin“ und „Die Jurisprudenz“, sollte Gustav Klimt 
gestalten. Klimt entwarf Bilder von bislang unbekannter Kraft und 
Außergewöhnlichkeit in der Komposition des Th emas. Auftraggeber 
und Professoren hatten sich zwar etwas Kolossales, aber Konventi-
onelles erwartet; etwa, dass der Maler die großen Philosophen dar-
stellen würde, mit ein bisschen Drumherum vielleicht. Klimt aber 
malte Allegorien und Symbole von ungeahnter Aussagekraft. In sei-
ner Interpretation der „Philosophie“ steht das Werden und Vergehen 
der Menschen den unlösbaren Welträtseln gegenüber und das Bild 
scheint sagen zu wollen „Ich weiß, daß ich nichts weiß“. Das war ein 
erster harter Schlag für die Betrachter. In gleichem Sinn stellt die 
„Medicin“ nicht den Triumph der ärztlichen Wissenschaft, sondern 
Hilfl osigkeit vor den Grundphänomenen unserer Existenz, Schmerz, 
Krankheit, Alter, Tod dar. Die „Jurisprudenz“ schließlich verweist auf 
die Institutionalisierung des Unrechtes und auf die Gnadenlosigkeit 
der Strafverfolgung, der das Individuum hoff nungslos ausgeliefert ist.
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Die Bilder erschienen befremdlich und aggressiv, die unverhüllten 
Körper waren naturalistisch dargestellt. Aber solch eine, aller mytho-
logischen Verkleidung beraubte Allegorie lag in der Absicht Klimts: 
der nicht-idealisierte nackte Körper, also die Natur selbst, sollte die 
Idee ausdrücken, sie „verkörpern“. Letztendlich ging es Klimt um die 
nuda veritas, aber die nackte Wahrheit war den Auftraggebern in die-
ser verlogenen Zeit zu brutal.
Die Universitätsprofessoren protestierten, es kam zu einer parla-
mentarischen Interpellation, Verteidiger und Kritiker der Bilder be-
schimpften einander, der Skandal war öffentlich. Einer der Professo-
ren äußerte, er kenne weder Klimt noch die Bilder, aber er habe einen 
solchen Hass gegen die moderne Kunst, dass er ihr entgegentrete, wo 
und wie er nur könne. Fürstin Pauline Metternich, krampfhaft um 
eine Bemerkung bemüht, sagte über die Fakultätsbilder: „Wissen Sie, 
bevor ich nicht schreiben gelernt habe, habe ich keine Briefe geschrieben, 
der Maler sollte keine Bilder malen, bevor er nicht malen gelernt hat!‘‘
Einen Tag nach der Veröffentlichung des Protestes der Professoren, 
am 28. März 1900, legte die Secession einen Lorbeerkranz vor die 
ausgestellte „Philosophie“, auf dessen Goldschleife stand: „Der Zeit 
ihre Kunst, der Kunst ihre Freiheit“.
1905 war der Streit um die Fakultätsbilder beendet, Klimt hat nie 
mehr für den Staat gearbeitet. Mit dem Auftrag für den Stoclet-Fries 
in Brüssel eröffnete sich für ihn international die Möglichkeit, an 
einem Gesamtkunstwerk mitzuwirken.
Klimt hatte mittlerweile das Honorar von 30.000 Kronen mit Hilfe 
des Spirituosen-Fabrikanten August Lederer zurückbezahlt. Lederer 
erwarb die „Philosophie“, später kaufte Koloman Moser (1868–1918), 
der durch die Heirat mit Editha Mautner-Markhof finanziell unab-
hängig geworden war, die „Medicin“ und die „Jurisprudenz“. Nach 
Enteignung und Zwangsverkauf gelangten die Bilder in den Besitz 
der Österreichischen Galerie. 1945 verbrannten alle drei Fakultäts-
bilder zusammen mit anderen Werken Klimts im Schloss Immen-
dorf, wo sie ausgelagert waren. Das Schloss wurde von den abziehen-
den deutschen Truppen in Brand gesteckt, weil diese befürchteten, 
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man würde ihre Absetzbewegung nach Westen vom Schlossdach aus 
beobachten.

Klimt und die Frauen

Frauen spielten in Klimts Leben und Schaff en eine gleich große 
Rolle. Er liebte die Frauen als „das schönste Geschenk der Natur“, er 
portraitierte die Damen der Wiener Gesellschaft und war schönen 
Frauen in seiner ungestümen Sinnlichkeit verfallen.
Als Portraitist der Frauen vermögender Industrieller kam er früh zu 
Aufträgen und zu Geld; so erschlossen ihm die Frauen die fi nanzielle 
Basis seines Lebens. Klimt malt die Frau seiner Zeit, immer einen 
bestimmten Typ, aber das in drei Varianten.
Die Portraits betrafen Frauen aus dem liberalen Großbürgertum, meist 
jüdischen Ursprungs. Mütter und Töchter saßen ihm Modell und de-
ren Väter konnten ihre eigene Wichtigkeit am Portrait messen. Diese 
mäzenatische Gesellschaftsschicht brauchte einen Künstler wie Klimt, 
und Klimt brauchte sie. Von ihm porträtiert zu werden bedeutete fast 
so viel wie ein Adelsbrief.
In ganz anderer Darstellung schuf Klimt die Allegorie eines Frauen-
typs, die „Femme fatale“, die Verführerin, den Vamp des Fin de siècle. 
Sinnlich, gefährlich, emanzipiert – die Frau, die sich nimmt, was sie 
begehrt.
Off en bekannte sich Klimt in unzähligen Zeichnungen zur Erotik, 
ja zur Sexualität als Triebfeder menschlichen Daseins und Glückstre-
bens. Seine eigene Sinnlichkeit übertrug er in die Bilder, die Laszivi-
tät seiner Darstellung scheuchte die Spießbürger auf.

Die Frauenbilder Klimts bewegen sich zwischen madonnenhaf-
ter Ikone, Luxusweibchen und Sexualobjekt; sie standen damit in 
krassem Gegensatz zum offi  ziellen Bild der Frau in der damaligen 
Zeit. Denn wie hatte die Frau der Jahrhundertwende nach außen zu 
erscheinen? Die jungen Mädchen trugen geschnürte Korsagen und 


