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Carla Lonzi 
Autoritratto 

Bari: De Donato Editore, 1969 

Ensayo 1: El ensayo (polifónico) comenta tres 
publicaciones de no ficción que a primera vista no guardan 
entre sí excesiva relación. Carla Lonzi, Joyce Wieland y Lucy 
Lippard, norteamericana, canadiense e italiana respetivamente, 
no trabajaron juntas –aunque Lippard y Wieland se conocían–, 
y además estos tres libros suyos han tenido un alcance muy 
desigual: en tanto que Seis años… es considerado desde 
hace décadas una referencia bibliográfica fundamental para 
la historia del arte del siglo XX, Autoritratto, que acaba de 
traducirse al inglés y aún no se ha volcado al español, ha 
circulado mucho menos, y la entrevista de Pierre Théberge a 
Joyce Wieland apenas se ha leído.

Estos tres libros, sin embargo, comparten algunos rasgos 
importantes. Para empezar, se publicaron en la misma época, y 
sus autoras eran mujeres de profundas convicciones feministas 
y muy interesadas en el cruce entre arte y activismo político. 
Además, aunque dos de ellos se presentan como ensayos y el 
tercero parece ser el catálogo de una exposición, el hecho es que 
sus textos constituyen ejemplos de escritura ensayística que 
combinan varias voces, aunque en cada caso ello se haga con 
un punto de partida diferente. Así, cada uno a su manera, estos 
tres «ensayos» desbordan formalmente los cauces clásicos del 
género, abriendo caminos hacia formas de experimentación 
textual que, aún hoy, siguen conservando su potencial inspirador 
en el terreno de la escritura crítica y académica sobre arte. 
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Carla Lonzi (1931-1982) fue una escritora y feminista 
italiana que se desempeñó como crítica de arte durante los 
años sesenta, pero en 1970 decidió abandonar la crítica para 
fundar en Roma, junto con Elvira Banotti y Carla Accardi, 
el colectivo «Rivolta femminile». Este grupo, que alcanzaría 
gran relevancia en la historia del feminismo en Italia, publicó 
en el sello editorial del mismo nombre muchos de los escritos 
que generaba su propia actividad, algunos firmados por 
Lonzi, y otros de autoría colectiva. Entre ellos, Sputiamo su 
Hegel: la donna clitoridea e la donna vaginale e altri scritti 
(1970) es el único traducido al español hasta la fecha.

Autorretrato –así arranca el prólogo de Lonzi– «nace 
de la recopilación y edición de conversaciones con artistas. 
Pero las charlas no nacieron como material para un libro: 
no responden tanto a la necesidad de entender como a 
la de entretenerse con alguien de forma ampliamente 
comunicativa y humanamente satisfactoria.» Ciertamente, 
el libro reproduce las transcripciones de muchas 
conversaciones de Lonzi con artistas como Luciano Fabro, 
Lucio Fontana, Iannis Kounellis y Pino Pascali, entre 
otros. Algunas de estas conversaciones se mantuvieron en 
vivo y Lonzi las grabó en casete; otras tuvieron lugar por 
escrito, en respuesta a una serie de preguntas enviadas a 
l*s artistas por carta. Estas entrevistas, sin embargo, no 
aparecen en el libro de forma separada: Lonzi las desguazó 
primero para recomponer con los fragmentos resultantes, 
después, un único texto, un largo diálogo en el que se diría 
que todos participan en la misma conversación… Incluso 
aquellos que no reaccionaron a la llamada, como el pintor 
Cy Twombly, que no llegó a contestar a las preguntas de 
Lonzi y, por lo tanto, contribuye a la charla invariablemente 
con «(Silencio)». La cuestión de la linealidad –o su 
ausencia– desborda en el texto de Lonzi el estatus de 
mero tema, fagocitando la propia forma del texto, que 
en su desmembración y posterior recomposición parece 
desafiarla también en el plano formal. Alison Grimaldi 
Donahue, traductora de Lonzi al inglés, ha señalado que 
Autorretrato es uno de los primeros ejemplos en los que 
«una autora que ejerce la crítica de arte, al centrarse en los 
procesos y en la subjetividad artística, se transforma, en 
última instancia, en artista».
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Joyce Wieland 
True Patriot Love 

— 
Véritable 

amour patriotique 
Ottawa: National Gallery of Canada, 1971 
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Joyce Wieland (Toronto, 1931-1998) fue pintora, collagista, bordadora, fotógrafa, 
costurera y artista de mixed media además de cineasta, aunque es conocida sobre 
todo por este último aspecto de su trabajo. Vivió en Nueva York desde 1962 hasta 
1971, momento en que, debido a su posición crítica contra la guerra de Vietnam, 
se sintió obligada a abandonar el país y decidió regresar a Canadá, aunque sin 
renunciar a su voluntad de participar activamente en los debates políticos. Al poco 
Wieland presentó en Ottawa su primera retrospectiva, True Patriot Love / Véritable 
amour patriotique. La publicación del mismo título –el único «libro de artista» de 
Wieland– apareció como pieza de acompañamiento para aquella exposición, sobre 
la cual la crítica no lograría alcanzar un consenso: lo que para unos era una farsa 
política que llegaba al punto de mofarse de los símbolos identitarios canadienses, 
para otros encarnaba la más pura expresión de amor al propio país; lo que unos 
leían como una lúcida expresión de antiamericanismo denotaba para otros una 
posición claramente proamericana.

Sobre la naturaleza del libro True Patriot Love / Véritable amour 
patriotique, igual que sucedió en su día con la muestra, es difícil llegar a una 
conclusión. En primera instancia se trata del facsímil de un tratado sobre la botánica 
de una región canadiense, cuyas páginas Wieland intervino superponiéndoles, o 
intercalando entre ellas, textos manuscritos, notas, fotografías, clips y todo tipo 
de otros materiales. En cambio, tanto la encuadernación como el diseño de la 
portada —de tapa dura y color marrón, con el título y el sello del gobierno de Canadá 
estampados en letras doradas— contradicen el carácter visual de la tripa para 
remitir, más bien, al estilo de las publicaciones oficiales o administrativas. Y no es 
este el único desplazamiento formal que descoloca o provoca sorpresa: en la tripa se 
reproducen tan solo imágenes, en tanto que los textos no están encuadernados, sino 
encartados en forma de separatas en un sobre encolado a la contracubierta. Una de 
estas separatas es un folleto grapado de pocas páginas con las fichas técnicas de las 
obras expuestas. En el otro, un cartel grande plegado, es donde por fin se encuentra 
el único «texto crítico» de esta publicación: una entrevista a Wieland realizada por 
el historiador y curador Pierre Théberge. No solo la maquetación de la entrevista en 
forma de cartel resulta insólita, sino también su configuración lingüística: Théberge 
se expresa solo en francés, Wieland habla solo en inglés, y el artista Michael Snow –a 
la sazón, esposo de Wieland– actúa como improvisado intérprete entre ambos. Snow 
ejecuta su cometido traduciendo libremente, trabándose en ocasiones y, a veces, 
malinterpretando o bien tomándose la libertad de completar las frases de Théberge 
o de Wieland antes de que ellos terminen de hablar. Todos estos incidentes, al igual 
que las preguntas originales y sus respectivas traducciones, se recogen con riguroso 
detalle en la transcripción publicada. Tan es así que el constante ir y venir entre el 
francés y el inglés, a medida que avanza la lectura, termina por eclipsar el sentido 
de las respuestas de Wieland a las preguntas de Théberge, y acaba erigiéndose en la 
verdadera cuestión protagonista del texto.
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Lucy Lippard 
Six Years: The 

Dematerialization 
of the Art Object 

from 1966 to 1972… 
Nueva York: Praeger, 1973 
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Lucy Lippard (Nueva York, 1937) es «activista, feminista, crítica de arte y 
comisaria estadounidense, conocida por sus numerosos artículos y libros sobre 
arte contemporáneo» (Enciclopedia Britannica). Comenzó su carrera como crítica 
literaria a principios de los años sesenta, participó activamente en la vida artística 
—y la militancia política— de su ciudad durante esa década y las siguientes y 
cultivó estrechas amistades con muchos de los protagonistas de la vanguardia 
norteamericana, entre ellos Sol Lewitt, al que Seis años… está dedicado. Fue una de 
las fundadoras del Art Workers’ Coalition y de la librería y editorial Printed Matter. 
Y ha sido, asimismo, una autora literaria de corte marcadamente experimental, 
circunstancia mucho menos conocida pero que, sin duda, condiciona también su 
forma de escribir sobre el arte.

Aunque Seis años… versa sobre un momento y un contexto específicos del devenir 
del arte en el siglo XX, en realidad se parece muy poco a un ensayo clásico, empezando 
por su título, Seis años: la desmaterialización del objeto artístico de 1966 a 1972, un 
libro de consulta que informa acerca de algunos límites estéticos, consistente en una 
bibliografía en la cual se insertan extractos de textos, obras de arte, documentos, 
entrevistas y coloquios, ordenada cronológicamente y centrada en el llamado arte 
conceptual, arte de la información o arte de la idea, con referencias a áreas de 
denominación tan vaga como el arte minimal, antiforma, arte de sistemas, arte 
de la tierra o arte procesual, que están teniendo lugar en América, Australia y 
Asia (en ocasiones con tonos políticos), editado y anotado por Lucy R. Lippard. 
«Método de esta obra: montaje literario. No tengo nada que decir. Solo que mostrar», 
había apuntado Walter Benjamin en su inacabado Libro de los pasajes (publicado 
por primera vez en 1982), una anotación que hubiera podido ser la declaración de 
intenciones de Lippard cuando emprendió la escritura de Seis años…, puesto que, más 
que un ensayo al uso, este libro es un ejercicio de recopilación y montaje de múltiples 
fragmentos. En estos fragmentos, la autora oscila entre la voz más subjetiva –sus 
propios comentarios personales sobre los acontecimientos o las obras que incluye 
en su rememoración histórica– y la más objetiva –extractos de entrevistas, hojas 
de sala y textos de autoría diversa–, todo ello combinado con listas, referencias 
bibliográficas, diagramas y fotografías que Lippard integra una y otra vez en el tejido 
textual del discurso, de tal manera que no pueden disociarse de él. En Seis años… es 
imposible separar el «texto» de las «ilustraciones», puesto que unos y otras funcionan 
exactamente al mismo nivel, formando parte de un mismo continuo. «Los tiempos 
eran caóticos y también lo eran nuestras vidas. Cada uno de nosotros inventó su 
propia historia, y estas historias no siempre encajan; pero ese abono desordenado 
es la fuente de todas las versiones del pasado», declara Lippard en uno de los cinco 
«prólogos» que anteceden al texto, a saber: una nota aclaratoria sobre el nacimiento 
del arte conceptual, una dedicatoria, una «nota de la autora» a la reedición de 1997, un 
prefacio, y los agradecimientos, Cuando por fin comienza el texto, en la página 10 (en 
realidad la 25, si todas estuviesen numeradas), el primer párrafo es… un pie de foto. 
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Esta publicación aparece en el contexto de sendas presentaciones 
del proyecto de investigación, celebradas el 17 y el 20 diciembre de 
2021 en la Biblioteca de la Facultad de Bellas Artes de la Universidad 
Complutense y en el Grado en Historia del Arte de la Universidad 
Autónoma de Madrid a partir de invitaciones de Javier Pérez Iglesias 
y Juan Albarrán, respectivamente. 

En la UAM, la presentación coincide con el cierre del proyecto Una 
exposición de publicaciones de artista, un ejercicio académico 
desarrollado en el marco de la asignatura «Prácticas artísticas y 
audiovisuales en la actualidad», consistente en una muestra de 
publicaciones de artista inaugurada el 13 de diciembre de 2021 en el 
Departamento de Historia y Teoría del Arte. Esta muestra es resultado 
de «Una exposición de publicaciones de artista: aprendizaje basado 
en proyecto en el Grado en Historia del Arte» (FYL_009.21_INN, 
Convocatoria INNOVA de Proyectos de Innovación Docente, 
Universidad Autónoma de Madrid, 2021-2022). Coordina el proyecto 
Juan Abarrán, y colaboran Mela Dávila, Olga Fernández López, David 
Moriente y Sergio Rubira.

Madrid, diciembre de 2021

Mela Dávila Freire trabaja en un terreno fronterizo que combina 
la investigación y la escritura sobre archivos de arte contemporáneo 
y publicaciones de artista con la enseñanza, el comisariado, la 
creación de modelos organizativos para fondos documentales 
(biblioteca y archivo) y la traducción. 
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El proyecto de investigación 
WomenArtistsBooksArchive se propone 
redefinir el canon que la historiografía 
ha construido para el género del libro de 
artista, en el que las mujeres todavía hoy 
siguen estando ausentes. La intención, 
con ello, es visibilizar las publicaciones 
de numerosas artistas cuyas prácticas 
editoriales han sido consistentes y 
originales y, sin embargo, siguen siendo 
pasadas por alto, minimizadas u omitidas 
por completo por la historia del arte. 

A lo largo de la investigación se irán 
presentando resultados parciales en 
formatos editoriales variados, con la 
voluntad de compartir los contenidos y 
también, al mismo tiempo, de experimentar 
con medios alternativos a los canales a 
través de los que se difunde habitualmente 
la investigación académica. Ensayo 1, 
dedicado a los textos de no ficción, es el 
primero de estos «ejercicios editoriales».
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