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Presentación 
de Iris Clert
Damas y caballeros, ten-

go el placer de presentar 
esta noche a Yves Klein.

Yves Klein es hijo de pinto-
res. Después de haber estudiado 
en la Escuela Nacional de la Ma-
rina Mercante y en la Escuela Na-
cional de Lenguas Orientales, fue 
sucesivamente librero en Niza y 
entrenador de caballos de carre-
ras en Irlanda. De 1949 a 1951 
hace un viaje por toda Europa. En 
1952 se hace a la mar con rumbo 
a Japón con el fin de estudiar las 
antiguas artes marciales. En el Ins-
tituto Kōdōkan de Tokio se con-
vierte en cinta negra (cuarto dan) 
y, en 1954, la Federación Españo-
la de Judo le ofrece el puesto de 
director técnico. En todos estos 
años no ha dejado de pintar y, ya 
en su etapa monocroma, publica 
simultáneamente en 1946 Los fun-
damentos del judo (editorial Ber-
nard Grasset, París) y un recuento 

a color con las reproducciones de 
sus obras (ediciones Franco Sara-
bia de Madrid), que, importado a 
París, empieza a atraer la atención 
desde esta época. En 1955 decide 
abandonar toda actividad relacio-
nada con el judo y se viene a vivir 
a París, para dedicarse de lleno a 
la pintura.

Debo admitir que cuando 
vi por primera vez sus cuadros, 
me quedé atónita. Al principio 
pensé “esto es una tomadura 
de pelo”, pero después, poco a 
poco, y a pesar mío, me dejé fas-
cinar por la magia del color puro 
y entendí. ¿Pero entender qué? 
No hay nada, exclama de repente 
para sí misma la personalidad al 
despertar de un sobresalto.

Yves Klein había expues-
to en 1955 y 1956 en la galería 
Colette Allendy en París. Deci-
dí exponerlo en la mía en 1957. 
Acababa de entrar en su época 
azul, una de sus más importan-
tes manifestaciones en su carrera 
de pintor. Fue ahí cuando ense-
guida me di cuenta del poder 

extraordinario de este estilo, in-
admisible no obstante a simple 
vista, en el marco de los concep-
tos, incluso de los más audaces, 
establecidos y reconocidos hoy 
en día. Si Kazimir Malévich lle-
gó hasta la exasperación de la 
forma, Yves Klein llegó, por su 
parte, hasta la exasperación del 
color, e incluso todavía más le-
jos, hasta la inmaterialización 
del cuadro, en una exposición 
que presenté en mi galería en 
abril de 1958 y que fue un éxito 
total. Mientras tanto, él empren-
dió la realización de dos cuadros 
gigantescos en el vestíbulo de la 
Ópera de Gelsenkirchen, cuya 
maqueta, en estos momentos, 
está expuesta en mi galería. 

Hoy en día, toda una olea-
da de seguidores apasionados 
sigue sus pasos por toda Euro-
pa, acompañando a su ética, lo 
que de repente convierte a este 
joven de treinta y un años, a su 
pesar, en el líder de una escue-
la. Es por ello que esta tarde les 
hablará, junto con el arquitecto 
Werner Ruhnau, su colaborador 
en la arquitectura del aire, sobre 
la inmaterialización en el arte. 

La evolución del arte 
hacia lo inmaterial
Damas y caballeros, me tomo 
el atrevimiento, primero, de de-
volverle a Iris el título que tuvo 
a bien atribuirme de líder de es-
cuela. Creo que es ella la líder de 
escuela que nos reúne a todos en 
su galería y que nos estimula en 
nuestro trabajo e investigaciones. 

[Aplausos]
Parece que llegados a los he-

chos que Werner Ruhau y yo les 
vamos a exponer esta tarde en 
las siguientes comunicaciones,  
debo tomar impulso ante uste-
des remontando hacia atrás el 
trampolín de mi evolución, esto 
a regañadientes, sin perder de 

La evolución 
del arte 
hacia lo 
inmaterial
Conferencia en la Sorbona [fragmento] 
Yves Klein

Traducción de Giovanni Duayhe Zilli
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vista el extremo, alcanzado de 
manera totalmente conscien-
te, de la inmaterialización en el 
arte, para tratar de rebotar, de un 
solo salto extraordinario, desde 
la orilla de la problemática del 
arte a una auténtica realidad in-
material, esto a través de lo que 
llamamos la sensibilidad, cuya 
inteligente existencia creemos 
haber comprendido ya desde 
hace mucho tiempo, quedándo-
nos atrapados, a pesar nuestro, 
en el vértigo psicológico de la 
composición, en los límites del 
inconmensurable prestigio de la 
vida misma, de la vida en sí, de la 
que la personalidad, de ningún 
modo, jamás puede ser parte. El 
arquitecto Werner Ruhnau los 
llevará hacia lo inmaterial, me-
diante un desarrollo histórico de 
la arquitectura a través los tiem-
pos. Por mi parte, como pintor, 
voy a intentar llevarlos a ese mis-
mo inmaterial a través de mis ex-
periencias personales mezcladas 
con reflexiones sobre las sucesi-
vas operaciones que revisaremos 
hacia atrás en el tiempo. 

¿Por qué esa remontada re-
trospectiva en el tiempo? Porque, 
precisamente, no quiero dejarme 
atrapar ni dejar que ustedes que-
den atrapados, ni por un instante, 
por el fenómeno de la ensoña-
ción sentimental y pintoresca 
que causa inevitablemente un 
aterrizaje forzoso en alguna par-
te del pasado, precisamente en el 
psicológico, que es el contra-es-
pacio, el espacio del que intento 
salir con mi trabajo desde hace 
10 años. Trabajo ingrato, pesa-
do y sembrado a menudo de du-
das crueles, que, sin embargo, ha 
terminado por originar la arqui-
tectura del aire, ya casi una rea-
lidad llevada a cabo por Werner 
Ruhnau y yo, y que promete, en 
un mañana que espero cercano, 
la organización a nuestra conve-
niencia del confort físico total 
de los fenómenos y condicio-

nes atmosféricos y térmicos de 
la naturaleza, en la superficie de 
nuestro globo. Por ello, con la ca-
beza bien fría, empiezo agarran-
do el hilo de Ariadna que es para 
mí esa impalpable sensibilidad, 
materia nueva, dimensión nue-
va, antes de entrar en el laberinto 
de la sensiblería, prometiéndome 
firmemente jamás soltarlo hasta 
el regreso. Veamos cómo ocurrie-
ron las cosas.

Para empezar, en Amberes, 
hace apenas dos meses, me invi-
taron a exponer con un grupo de 
artistas entre los que se encon-
traban Bury, Tinguely, Rot, Bre-
er, Mack, Munari, Spœrri, Piene 
y Soto. Me dirijo a Amberes y, a la 
hora de la inauguración, en el sitio 
que me estaba reservado en la sala 
de exposiciones de Hessenhuis, 
en lugar de colocar ahí un cua-
dro u otro objeto tangible y visi-
ble cualquiera, pronuncio frente al 

público, a voz en cuello, estas pala-
bras sacadas de Gaston Bachelard: 
“Primero, no hay nada, luego hay 
una nada profunda y después una 
profundidad azul”.

El organizador belga de esta 
exposición me pregunta en ese 
momento que dónde se encon-
traba mi obra. Respondo: “Aquí, 
aquí donde hablo en este mo-
mento. –¿Y cuál es el precio de esa 
obra? –Un kilo de oro, un lingote 
de oro puro de un kilo me bas-
tará”. ¿Por qué estas condiciones 
extravagantes en lugar de simple 
y sencillamente un precio nor-
mal representado por una suma 
de dinero? Porque a cambio de 
sensibilidad pictórica en estado 
de materia prima, en el espacio 
adaptado y estabilizado por mí, 
al pronunciar esas cuantas pala-
bras a mi llegada, que han hecho 
fluir en la sangre esa sensibilidad 
espacial, no se puede pedir dine-

Yves Klein durante su conferencia en la Sorbona, 1959. La Sorbonne, Paris, France © 
Succession Yves Klein c/o adagp, Paris. Photo © : Harry Shunk and Janos Kender J. 
Paul Getty Trust. The Getty Rsearch Institute, Los Angeles. (2014.R.20)
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ro. “La sangre de la sensibilidad 
es azul” dice Shelley, y es exacta-
mente este mi punto de vista. El 
precio de la sangre azul no puede 
ser en ningún caso el del dinero. 
Tiene que ser de oro. 

Y además, como lo veremos 
más tarde, en el análisis del sue-
ño despierto del doctor Robert 
Desoille, el azul, el oro y el rosa 
son de la misma naturaleza. El 
trueque entre estos tres estados 
es justo. El público está muy re-
ceptivo, embargado por un valor 
nuevo, y lleno de buena volun-
tad, se queda perplejo y espera 
algo, porque todavía no ve nada 
con sus ojos, ni pintura, ni fe-
nómeno visual cualquiera. Me 
decido a comentar mi acto y de-
claro: “Tal vez les parezca que 
intento aquí lo imposible, que 
me abalanzo sobre algo inhu-
mano… A decir verdad, casi lo 
desearía por mi parte; quiero de-
cir que con este acto me gustaría 
comenzar hoy mi carrera pictóri-
ca, pero por desgracia todo esto 
sin lugar a dudas es humano en 
el sentido más auténtico y cons-
tructivo posible, el más clásico 
posible, ya que es el resultado de 
una larga evolución, de una con-
tinua y perseverante búsqueda 
personal, con frecuencia difícil, 
a lo largo de los años, de una li-
beración, de un confort cada vez 
más real, más justo y más ligero, 
en la existencia material y tangi-
ble en la que vivimos, existencia 
asfixiada y oscurecida por la téc-
nica, que es la falsa perspectiva 
ilusoria de la ciencia. La verda-
dera ciencia, que es arte puro”. 
Para esta exposición quise pre-
cisamente reducir al límite más 
extremo mi acción pictórica. 
Habría podido hacer gestos sim-
bólicos, como barrer el sitio que 
me estaba reservado en esa sala. 
Incluso habría podido pintar las 
paredes con un pincel seco, sin 
color. ¡No! Estas cuantas pala-
bras que he pronunciado ya han 

sido demasiado. No debería ha-
ber venido en absoluto, y ni si-
quiera mi nombre tendría que 
haber figurado en el programa. 
[Aplausos]

La cooperación 
en el arte
“Donde falla la técnica, comien-
za la ciencia”, dijo Herschel. Y 
creo poder decir esta tarde, con 
sentido común, que no será con 
naves, sputniks o cohetes como 
la humanidad llevará a cabo la 
conquista del espacio, porque, 
si es así, seguiría siendo todavía 
un turista de ese espacio; sino 
más bien, habitándolo en la 
sensibilidad, es decir, no sien-
do parte de él, sino impregnán-
dose de él, haciéndose uno solo 
con la vida misma, este espacio 
donde reina la fuerza tranquila 
y formidable de la imaginación 
pura y de un mundo feudal que, 
como nosotros, la Humanidad, 
no ha tenido jamás ¡ni princi-
pio ni fin!

No significa que condene la 
técnica, no, pero hay que dejarla 
en su lugar. Cuanto más vivimos 
en lo inmaterial, más amamos la 
materia. La técnica es un medio; la 
ciencia, como el arte, es un fin. En 
ningún caso la técnica puede con-
vertirse en una identidad comple-
ta, autónoma, como lo es el hecho 
científico o la obra de arte. “¡Ay 
del cuadro que no muestra nada 
más allá de lo finito! El mérito del 
cuadro es lo indefinible: es jus-
tamente lo que escapa a la preci-
sión”, copia Delacroix en su diario. 

En el marco de una inaugu-
ración, en enero pasado, de uno 
de mis amigos pintores, pronun-
cié estas cuantas palabras sobre 
uno de los problemas que Wer-
ner Ruhnau y yo consideramos 
entre los más importantes y hu-
manos que hayan existido: la 
cooperación en el arte. 

Esta alocución se reduce en 
esencia a esto: cooperar quiere 
decir conjugar la acción propia 
con los demás, pensando en un 
objetivo a alcanzar. El objetivo 
por el que propongo la coopera-
ción, es el arte. En el arte sin pro-
blemática se encuentra la fuente 
de vida inagotable, a través de 
la cual, si somos artistas de ver-
dad, liberados de la imaginación 
onírica y pintoresca del dominio 
psicológico, que es el contra-es-
pacio, el espacio del pasado, al-
canzaremos la vida eterna, la 
inmortalidad. Esta se conquista 
en común, es una de las leyes de 
la naturaleza de la humanidad, en 
función del universo: para crear, 
nunca debes voltear para apreciar 
tu obra, porque entonces se de-
tiene, es la muerte. La obra debe 
ser como una estela volumétrica 
de penetración por impregnación 
en la sensibilidad, en el espacio 
inmaterial de la vida misma. 

Por lo tanto, en esta aso-
ciación de esfuerzos, debemos 
practicar individualmente la 
imaginación pura. Esta ima-
ginación de la que hablo no es 
una percepción, recuerdo de una 
percepción, memoria familiar, 
hábito de los colores y las for-
mas. No tiene nada que ver con 
los cinco sentidos, con el ámbi-
to sentimental, o incluso con el 
exclusiva y fundamentalmente 
emocional. Esa es la imagina-
ción de los artistas que, de nin-
gún modo, pueden participar, 
pues, por querer salvar a toda 
costa su personalidad, matan a 
su yo fundamental y espiritual, 
y pierden su vida. 

Esos artistas que no pue-
den cooperar trabajan desde el 
estómago, desde el plexo, des-
de las tripas. Los artistas que 
pueden crear en común son los 
que trabajan con el corazón y la 
cabeza. Son artistas que saben 
cuál es la responsabilidad de la 
humanidad para con el univer-

Continúa en página 67 >
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so. Entre estos artistas, la ima-
ginación está en su psiquismo. 
La experiencia continua de la 
apertura, la experiencia misma 
de la novedad, como dice Gas-
ton Bachelard. Para estos artis-
tas, dispuestos a la cooperación, 
imaginar es ausentarse, es lan-
zarse hacia una vida nueva. En 
sus múltiples impulsos, en todas 
las direcciones y dimensiones, 
están, paradójicamente, unidos 
y separados a la vez. La imagina-
ción es para ellos “la audacia de 
la sensibilidad”. 

¿Qué es la sensibilidad? Es 
lo que existe más allá de nuestro 
ser y que, sin embargo, nos perte-
nece siempre. La vida misma no 
nos pertenece. Es con la sensibi-
lidad, que sí nos pertenece, como 
podemos comprarla. La sensibi-
lidad es la moneda del universo, 
del espacio, de la gran naturaleza 
que nos permite comprar vida en 
estado de materia prima. 

La imaginación es el vehículo 
de la sensibilidad. Transporta-
dos por la imaginación, alcan-
zamos la vida, la vida misma, la 
vida que es el arte absoluto. Si-
guiendo los pasos de esos des-
plazamientos volumétricos en 
el terreno mismo, por una velo-
cidad estática vertiginosa, pron-
to se materializa y emerge en el 
mundo tangible el arte absolu-
to, lo que los mortales llaman 
con una sensación de vértigo: el 
“gran arte”. 

Así pues, propongo la crea-
ción en común a los artistas que 
ya saben lo que acabo de enun-
ciar, y acaso todavía más, burlar-
se de su personalidad posesiva, 
egoísta y egocéntrica, a través de 
una suerte de exasperación del 
Yo, en todas sus actividades re-
presentativas del mundo teatral, 
tangible, físico y efímero, donde 
saben muy bien que están desem-
peñando un papel; les propongo 
seguir diciendo “mi obra” cada 

uno por separado, hablándole 
a los muertos vivientes que nos 
rodean en la vida diaria, de la 
obra en común, aunque realiza-
da en cooperación. Les propon-
go seguir diciendo alegremente 
“yo, mí, mi, lo mío” etc., y no el 
hipócrita “nosotros” y “nuestro”, 
pero esto solamente después de 
que todos abracen espiritual-
mente esta idea de unión de los 
recursos en la creación del arte. 

Entonces, me resultará com-
pletamente natural y normal en-
terarme un día que uno de los 
miembros del famoso pacto fir-
mó, repentina y espontáneamen-
te, uno de mis cuadros, en algún 
lugar del mundo, sin siquiera ha-
blar de mí o de nuestra empresa. 
Asimismo, todo lo que llegue a 
gustarme entre las obras de los 
otros integrantes de esta espe-
cie de pacto, me apresuraré a 
firmarlo, sin preocuparme en lo 
más mínimo de señalar que, en 
realidad, no es mío [aplausos]. 
Lo llevo a tal extremo, en apa-
riencia, un tanto básico, ingenuo 
y excéntrico, tal vez, para efec-
tivamente demostrar cómo, en 
esta cooperación que propongo, 
se tratará de burlarse del mun-
do psicológico convencional, 
para realmente librarnos de él. 
No hablo de manera utópica al 
proponer un programa así, para 
intentar volver a echar a andar, 
sobre bases diferentes, una Bau-
haus lograda en pleno 1959. Ha-
blo con conocimiento de causa. 
Desde hace ya más de un año, 
practico con el arquitecto Wer-
ner Ruhnau este tipo de coope-
ración de manera exitosa. Juntos 
hemos creado la arquitectura 
del aire y bastantes otras cosas 
que están todavía en prepara-
tivos. Con el escultor Norbert 
Kricke creamos, aunque sin ha-
berlo realizado todavía, figuras 
de agua, de viento, de fuego y de 
luz. Con Jean Tinguely, excava-

mos juntos una mina de maravi-
llas que desde hace diez meses se 
renueva constantemente: la del 
estremecedor movimiento está-
tico fundamental del universo. 

Por último, quiero rendir ho-
menaje muy especialmente a Iris 
Clert, a nombre de todos sus “pu-
pilos”, como nos dice ella, por su 
espíritu elevado y entusiasta de 
trabajo en común, por su genio 
magnético de organizadora que, 
en apenas dos años, supo reunir 
en su galería, ya lo he dicho, a los 
más arduos y auténticos investi-
gadores del arte de hoy en día. 

En conclusión, al proponer 
una empresa común en el arte a 
los artistas del corazón y de la ca-
beza, les propongo ir más allá del 
arte mismo y trabajar individual-
mente en el regreso a la vida real, 
esa en la que la humanidad pen-
sante ya no es el centro del uni-
verso, sino el universo, el centro 
de la humanidad. Entonces, co-
noceremos el prestigio en rela-
ción al vértigo de antes y así nos 
convertiremos en seres humanos 
aéreos, conoceremos la fuerza de 
atracción hacia lo alto, hacia el es-
pacio, hacia ninguna parte y to-
das partes a la vez. Dominada así 
la fuerza de atracción, literalmen-
te levitaremos en una total liber-
tad física y espiritual. LPyH

Yves Klein (1928-1962) fue un pin-
tor francés interesado en el color. 
Comienza conformando collages 
para posteriormente realizar cuadros 
y exponerlos, las “propuestas mono-
cromas”. Hábil para convencer sobre 
sus ideas, desarrolló el Azul Klein 
Internacional (ikb), tonalidad que 
marcó su trayectoria artística.

Giovanni Duayhe Zilli es licen-
ciado en Comunicación por la uv. 
Ha realizado estancias en Rennes y 
Nantes. Actualmente es profesor de 
lenguas y traductor.

> Viene de la página 48


