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Lorena Domingo.
Cuando la pintura conforma
un lugar propio.

“...el mundo se halla desintegrado, y sélo si
uno se atreve a mostrarlo en su disolucion es posible
ofrecer de él alguna imagen verosimil.”

Enrique Vila-Matas, El mal de Montano.

Nada mejor que el estudio de un artista para revelarnos la temperatura de sus
obras. Una mirada atenta al de Lorena Domingo nos permite establecer ricas
conexiones, entre la luz que bafa sus cuadros y un suelo frio que contrasta
con la tensién del encuentro con la pintura, un aconteci-
miento fugaz que se cuela entre los margenes para con-
vocar un interesante estado de suspensién. En mi prime-
ra visita, una de las cosas que mas llamé mi atencion es
coémo Lorena Domingo consigue temperar el peso y los equilibrios. Es algo
que se advierte cuando la artista comienza a manejar sus cuadros proponien-
do distintas combinaciones, con un marcado sentido serendipico. No hace
falta mucho mas para que su pintura se despliegue, inquieta, reflexiva pero
también emocional. Una pintura en la que la accién corporal nunca deja de es-
tar presente; en sus pinturas abstractas son las lineas que su brazo y su hom-
bro inscriben en el lienzo; en sus obras con figuras es el rastro, la velocidad de
ejecucidn que se insinda y que permite adivinar cémo la ejecucién del proce-
so acompana al pensamiento, en otras palabras, cémo la artista pinta dentro
de la pintura, de sus formas, de sus estados, de su historia.

Su serie Paisaje de actos es un ejemplo de todo ello. Son imagenes del con-
tacto de la pintura. Como esas lineas que se deslizan, ultimamente invadien-
do sus pinturas figurativas. Hay mucha historia de la pintura contenida en esa
suerte de performatividad. Desde Mondrian a Silvia Bachli, pasando por Mo-
rris Louis o Barnett Newman. Sus lineas y superficies son producto de un au-
tomatismo secreto, de una relacién intima de la artista en su estudio donde
esconde lo encriptado de su pintura. Es asi como en las pinturas de Lorena
Domingo se convocan las dislocacionesy lo irrepetible. En su serie Presencias
me viene a la cabeza la etapa final de Mondrian, la mas ludica de su trayectoria.
Hay momentos donde la pintura se convoca para escaparse, dejando que pa-
sen cosas en el cuadro, pero también que desaparezcan, proyectando un ca-
mino, un lugar para la pintura. Las lineas chocan unas con otras, en ocasiones
se pisan, otras se distancian, caminando en distintas direcciones, algunas ho-
rizontales, otras verticales, pero siempre semejan estar de paso, inacabadas.

En las obras que podriamos definir como abstractas de Lorena Domingo intu-
yo una inclinacién hacia el bullicio ordenado. Pienso, entonces, en aquel em-
peio de David Reed de provocar un efecto de movimiento a partir del forma-
to panoramico. Reed advierte que, al mirar una parte aislada de sus alarga-
das pinturas horizontales, las otras partes, que ves fuera de las esquinas de tu
ojo, parecen moverse, porque la vision periférica es especialmente sensible al
movimiento. “Puedo reforzar este efecto con la pintura, algunas zonas estan
borrosas como el fuera de foco fotografico, y otras estan representadas clara-
mente”, llegara a decir. Lorena Domingo no busca lo mismo, pero trabaja con
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la pintura como residuo y eso solo esta al alcance de quién sabe cémo pintar
y conoce también qué quiere hacer con la pintura. Escruta asi las figuras para
convertirlas en manchas que flotan y funcionan del mismo modo que sus su-
perficies abstractas, buscando la fugacidad del material, la maleabilidad de
la pintura.

Es una pintura que busca los ruidos, las sensaciones, la presencia auténoma
del trazo. Aunque nunca abandona el cuadro, la composicién, su peso. Es su
manera de conjugar las distancias, de mirar entre las cosas. Por eso no en-
cuentro significante el que su pintura se plasme desde la figura o desde el
gesto abstracto, porque de lo que realmente se trata es de auscultar la exége-
sis de la pintura, sus procesos, los problemas de lo pictérico.

Es una pintura rapida que contiene la pausa. De esas que se inscriben entre
quienes procuraron enfriar la pintura pero que buscan en lo borroso del ras-
tro su razén de ser. Hablo de pintores tan distantes como Alex Katz o Francis
Bacon. El primero, presente de forma explicita, especifica. Mas alla de la pa-
leta de color y de ciertos temas, me interesa como Lorena Domingo consigue,
como Katz, acoger en su obra lo pasajero; co6mo es capaz de contener lo sim-
ple de una escena sin acomodarse en la exhibicién de recursos pictoéricos. Los
avances son tan sutiles como extremos. Porque Lorena Domingo convoca lo
ritmico, tempera la pintura. De ahi que también me recuerde a alguien sobre la
que pueda parecer mas distanciada, como Bacon, que confesaba la intencién
de que su pintura se asimilara al rastro de un caracol que al deslizarse dejara
su baba. Basta un solo cuadro para resumir su postura, para concentrar todas
sus inquietudes, sus creencias, sus problemas. Para este cada cuadro era el
reflejo de un conflicto, de una continua lucha del pintor contra la pintura, del
individuo ante su misma condicién. Bacon retuerce toda razén para explorar
la mas primitiva energia creativa, para desnudar la piel que envuelve las emo-
ciones, que emergen asi descarnadas, sucias, violentas y viscosas como el
rastro de ese citado caracol, el barniz de sus pinturas. Sus figuras se ofrecen
densas y claustrofébicas. En el caso, de Katz son atemporales y sofisticadas.
Katz siempre mantiene el erotismo a raya, como Lorena Domingo. Son figuras
ausentes, producto de un anterior vaciado conceptual y resueltas desde una
economia de medios. Como en el caso de Katz, son excelentes ejemplos de la
pérdida de referencias de la contemporaneidad. Pero en los tres casos habla-
mos de una carga emocional y psicoldgica.

Francis Bacon reconoci6 su tentativa de liberar el elemento animal de lo hu-
mano, valorando lo instintivo. El hombre, enclaustrado en un espacio indefi-
nido, trata de escaparse, de expandirse. En este sentido, advertimos una pin-
tura un tanto convulsa y agitada que resulta dificil de separar de las dificulta-
des con las que tuvo que enfrentarse el artista: su dependencia del alcohol, su
condicién homosexual en momentos complicados, sus problemas de asma,
su extravagancia, su inclinacién por el juego... Resulta facil intuir, entonces,
esa capacidad para transgredir contextos y esa pintura que respira, que tra-
ta de existir, de sobrevivir. En el caso de Katz no hay sufrimiento, ni aparente-
mente mensaje social, es la exterioridad de laimagen la que se impone, abra-
zando lo frivolo, lo elegante, lo irrelevante y fresco, como las pinturas de David
Hockney. Lorena Domingo también buscara el pequefio gesto, el detalle de lo
fugaz con capacidad de permanencia. Otro mundo sin salidas. Como el de la
pintura. Capaz de conectar lo interior y lo exterior en una suerte de banda de
Moebius. Como una naturaleza muerta de Morandi. Nada mas y nada menos
que pintura, unaimagen capaz de permanecer siempre latente.
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Las obras de Lorena Domingo también me llevan a otras artistas como Silvia
Bachli, que sefialara que olvidar es una condicion fundamental de su dibujo.
Pienso entonces en Cézanne, un artista que, sin duda, llegé6 antes de tiempo.
Su manera de primar la materialidad de los pigmentos, sus figuras monumen-
tales, sus retratos inacabados o sus “reservas” o partes vacias que dejan en-
trever el blanco del lienzo, haran que su pincelada nunca semeje definitiva.
Es algo que encontramos de una manera muy fresca en la pintura de Lorena
Domingo. El propio Cézanne reconocera al final de su vida que las sensacio-
nes de color que da la luz son para él causa de abstracciones que no le permi-
ten cubrir la tela ni perseguir la delimitacién de los objetos, derivando en una
dificultad para materializar el cuadro definitivamente. De ahi que podamos
reencontrarnos con Cézanne en pinturas de artistas contemporaneos como
Glinther Férg en su obsesion por aprehender la pintura. Para mi, ain cuando
fotografia, Férg es un pintor de atmésferas, porque persigue lo que transcurre,
desestabilizando la forma para interpretarla como emocion, procurando sus
posibilidades plasticas. Por supuesto, tendriamos que irnos mas atras hasta
ver como Monet abandona el recurso del dibujo para primar el color, fundien-
do la forma con el fondo, una tensién equilibrista que se acelera en Cézanne.
Antes, Manet habia traido el fondo hacia adelante. Mucho mas tarde, los li-
mites de la sensacién se desbordan y exceden, proyectandose al servicio de
lavibracién.

La pintura de Lorena Domingo, heredera consciente de estos avances para
con la pintura, es una suerte de elogio de lo efimero, una belleza que se preci-
pita a una especie de abismo horizontal. Algo asi como aquella situacién que
escribia Borges en Los conjurados, “sé que he perdido tantas cosas que no
podria contarlas y que esas perdiciones, ahora, son lo que es mio”. Esa pér-
dida es en este caso una suerte de acumulacién o de palimpsesto. Capas de
pintura. Lecturas de pintura. Su historia. El oficio. El mismo Borges lo sefialaba
a proposito de Marco Aurelio, afirmando que cualquier lapso, ya sea un siglo,
un afo, una sola noche o tal vez el inasible presente contiene integramente
la historia. Para Lorena Domingo todo forma parte de algo y ninguna realidad,
ningun motivo, funciona aislado. Uno de sus mayores logros reside precisa-
mente en que aun en sus cuadros figurativos continda hablandonos de los
progresos de la pintura abstracta, o si se prefiere del acto de pintar la pintura.
En otras palabras, si alguien se extrafia del por qué Lorena Domingo pasa con
total naturalidad de un cuadro figurativo a uno abstracto o viceversa, la res-
puesta esta en que su tema no es otro sino los problemas pictéricos. Eso es
asi cuando pinta rayas, pero también cuando esa problematica se canaliza en
un paisaje o una mujer. Siempre con formas que semejan caminar hacia su ex-
tincion y que abrazan el sentido de pérdida al que se refiere Georges Didi-Hu-
berman cuando sefiala que “la modalidad de lo visible deviene ineluctable -es
decir, condenada a una cuestién de ser- cuando ver es sentir que algo se nos
escapa ineluctablemente: dicho de otra manera, cuando ver es perder”!

De ahi que, aunque pueda resultar extrafio que entre sus referentes la artista
cite a Robert Ryman, una mirada atenta a los matices descubrira que esa afi-
nidad no solo no es gratuita, sino que se sustenta en lo fundamental del ejer-
cicio de lo pictérico. Por un lado, en esa idea de Ryman que la neutralidad del
blanco le permite clarificar los matices de la pintura. Esa misma neutralidad
maxima era la que llevé a Ryman a utilizar el formato cuadrado. No se trataba
de un artista de escalas sino de peso, de mirada. Asi, pinturas de gran tama-
fio en su caso pueden resultar intimas, una vez que la modulacién de su luz
invita a examinarlas de cerca. Es algo que también sucede en las pinturas de

1 Georges Didi-Huberman, Lo que vemos, lo que nos mira. Ed. Manantial, Buenos Aires, 1997
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Lorena Domingo, en las que al acercarnos descubrimos detalles que nos pue-
den conducir a figurativos como Katz pero también a otros artistas que traba-
jan la pintura como acto y proceso, como Juan Uslé, que ausculta la pintura
como medio de representacion del registro intelectual y vital de larealidad. Es
dentro de los cuadros figurativos de Lorena Domingo donde descubrimos un
proceso discontinuo y fluido, asi como una pasion paradéjicamente manieris-
ta por el gesto que remite a otros autores y que la artista consigue conjugar en
un cuadro desde su conocimiento de la pintura. Porque la pintura se piensay
se arrastra; se pierde; se encuentray se conjuga.

Lorena Domingo nos recuerda a toda una serie de artistas que, como Uslé, ca-
minan con agilidad entre lo ligero y lo espeso de la pintura, desde la rapidez
de unas pinceladas a la lentitud de otras. Lo formal y lo conceptual se declinan
para exprimir las posibilidades de la pintura. Por un lado, el flujo del pincel. Por
el otro, la carga de pinturay la luz que despierta. Podemos continuar hablando
de Robert Ryman, pero también de una artista vital para entender el sentido
actual de abstraccion y casi siempre olvidada a la hora de hacer balance, aun
siendo absolutamente béasica a la hora de establecer el discurso contempora-
neo de quienes supieron cuestionar el medio pictérico y su particular historia:
Marcia Hafif. Para ella, el significado de la pintura monocromatica esta intima-
mente asociado al acto de pintar, a laaccion de pintar: “Tal y como funciona en
el presente, este tipo de pintura ni es un medio de representacion de la natu-
raleza, ni tiene como objetivo la auto-expresion del artista. Es, si, un modo de
pensamiento directo a través del cual el artista, recurriendo alarazényalain-
tuicion, elabora (crea) significado por medio de sus materiales o por medio del
proceso de su utilizacion”? Hafif piensa la pintura monocromatica a partir de
su soporte, de los pinceles -analizando los tamafios y materiales-, de la tinta,
del movimiento, de la trayectoria de la mano, hasta los disolventes utilizados.
Todos estos factores, que siempre analiza de forma individualizada, le sirven
para avanzar en eso que llamamos pintura abstracta. Lo mismo sucedera con
Robert Ryman y toda una serie de pintores que trataron de eliminar del cua-
dro todo indicio compositivo. La pintura no debe mostrar nada mas alla de si
misma, como seialara Joseph Marioni, “el propio cuadro es la obra”-.> Marcia
Hafif lo destilé perfectamente: “En un cuadro realista o abstracto las pince-
ladas funcionan (y siempre funcionaran) a nivel subyacente, pero en un cua-
dro monocromo las pinceladas conllevan una carga significativa mayor. En lu-
gar de servir a un proposito, ellas son ese propésito”.* Es evidente que Lorena
Domingo no lleva siempre su pintura a ese extremo, pero las pinceladas de su
serie Sucedié lentamente se han empoderado de la figuracién. La pincelada
protagoniza sus Presencias y por supuesto su serie Paisaje de actos, porque
se trata de evidenciar la pintura.

Para Hafif la pintura no debe estar al servicio de otras causas; en ese sentido
hablaremos de pintura pura, aunque Hafif no encuentre el término adecuado:
“En lugar de aceptar la simple dualidad habitual entre realismo y abstraccién,
debemos subdividir la pintura contemporanea en por lo menos cuatro cate-
gorias diferentes: 1. Representacién de la naturaleza; 2. Abstraccién a partir
de la naturaleza; 3. Abstraccion sin referencia a la naturaleza; y, finalmente, 4.
El tipo de pintura de la que he hablado -categoria para la cual no existe un tér-
mino minimamente satisfactorio. Esta pintura ya fue designada ‘real’, ‘concre-
ta, ‘pura), ‘absoluta’ y ‘pintura-pintura’ Es no figurativa y no icénica; existe por
derecho propio en el mundo y no simboliza ni representa nada (a no ser, tal

2 Marcia Hafif: “De bem com a pintura”, Art in America, Brant Publications, Inc., New York, 1981
3 Joseph Marioni, Blasser Schimmer, Sammlung Mondstudio, Colonia, 2001, p. 207
4 |dem, Hafif.
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vez, pintura). No es una abstraccion de algo exterior a si misma; no utiliza los
dispositivos ilusionistas y pictoricos de anteriores tipos de pintura, ni siquiera
los de la tercera clase de la pintura objetiva”® La clave estara en mirar para la
superficie de esas pinturas y no para dentro de ellas. También en reflexionar
sobre cada una de las decisiones, comenzando por la mas esencial: la propia

eleccién de la pintura como medio.

Lo que nos interesa aqui, aunque para entenderlo necesitemos dar rodeos y
saltos cronolégicos es aquella pintura abstracta que nace después de la pin-
tura abstracta. Un concepto clave para entender también la figuracién de Lo-
rena Domingo. Esa pintura que se manifiesta mas como transicién que como
representacion. Una pintura capaz de fabricarse a si misma, de construirse a
partir de su propia realidad fenomenolégica, ahogando definitivamente cual-
quier atisbo de idealismo propio de la pintura anterior.

Hablamos de unos cuadros que ni reproducen objetos ni funcionan como ob-
jetos en si mismos. Artistas como Imi Knoebel asumieron todas las posibili-
dades del color de un modo abierto, sin encorsetamientos ni sistemas. Cada
color seralaexperiencia de su propia historia. Como en la serie En busca de un
encuentro de Lorena Domingo. Es normal que Hafif no encontrara un término
adecuado para este tipo de pintura pura. La pintura se arrastra y el cuadro se
vacia, eliminando contenidos. La pintura se construye desde la ocultacién de
sus referencias, aunque al mismo tiempo hace visibles otras: las de la propia
pintura. Pienso en Imi Knoebel, en la propia Hafif o en Blinky Palermo. Nos refe-
rimos a una pintura capaz de conformarse a partir de sus propias leyes. Como
cuando Lorena Domingo plantea una sola pincelada como protagonista Unica
de un cuadro. Auténoma. Una pincelada, no su representacion. Histéricamen-
te hablariamos de la indeterminacién de Stephan Baumkétter, de Oliver Mos-
set, Helmut Federle, Glinter Umbeg, Joseph Marioni o Agnes Martin; aunque
serd, sobre todo, Robert Ryman, quien genere mas debate y quien me consta
que si ha influenciado directamente en Lorena Domingo, admiradora de sus
pausas activas, de sus paréntesis y de sus abiertos procesos reductivos.

Convendria mencionar aqui el debate que tuvo lugar en 1993 en el Museo de
Arte Moderno de Nueva York a propésito de la obra de Robert Ryman, “Pintu-
ra abstracta: ;fin o comienzo?”. Este tema ocupa un capitulo -imprescindible
para quien desee profundizar en una historia del arte monocromo- en el ensa-
yo de Arthur C. Danto Después del fin del arte. Asi, Danto tacha de “sorpren-
dente que casi la misma confrontacion parece haber sido llevada a cabo con la
primera aparicion seria de la pintura monocromatica en nuestro siglo. Cuando
el Cuadrado negro de Malevitch fue exhibido por primera vez en la gran mues-
tra 0-10 en Petrogrado desde diciembre de 1915 a enero de 1916, colgando en
la esquina de un espacio de forma diagonal y cerca del techo en la posicion
tradicional de un icono ruso, fue irresistible para los criticos asociarlo con la
muerte”® Sin embargo, Malevitch lo entendia como comienzo, un comienzo
relativo que significariaromper con un pasado narrativo. Robert Storr, comisa-
rio de la exposicién de Ryman y moderador del citado debate, se preguntaba
qué sugeria la obra de Ryman en términos de posibilidades pictéricas no pro-
badas. Y Danto interpreta la pregunta con otra: “;podemos imaginar una narra-
tiva para el arte abstracto, que es relativamente nuevo, que pueda ser tanrica
como resulté ser la narrativa del arte ilusionista? (...) ¢(Es posible pensar que
habra, digamos dentro de tres siglos, un artista abstracto cuya obra refiera a

5 Idem.
6 Danto, A.: Después del fin del arte. Ediciones Paid6s Ibérica, Barcelona, 1999
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Ryman como la de Rafael refiere a la de Giotto?"” ;Final o comienzo? Muchas
son las lecturas suscitadas, y es que el cuadrado monocromo goza de gran
“densidad de significado: su vacio es mas una metafora que una verdad formal
-el vacio dejado por el diluvio, el vacio de la pagina en blanco”?

Uno quiere entender que si. La propia Lorena Domingo se enmarca en esa tra-
dicién para reinterpretar desde la textura, laforma, laluzy el color, la bidimen-
sionalidad del soporte pictérico. Lo curioso es como también lo hace desde
la figuracion. Algunos de sus trazos y barridos pictéricos, de sus arrastrados,
nos llevan a autores como Jason Martin, con unas obras donde domina una
presencia escultérica. El efecto 6ptico que acompana su obra se debe a su
modus operandi, que consiste en extender la pintura -con artilugios que él
mismo construye-de un lado al otro del soporte irregular en ondulantes trazos
paralelos, desafiando la rugosidad del soporte, a veces de un modo mas obvio
y tridimensional, y otras veces de un modo mas sutil. Jason Martin se detiene
en cuanto le satisface el resultado, provocado por el movimiento de su cuerpo
de un lado a otro, emulando el gesto del expresionismo abstracto desde una
postura mecanica; el grosor no es uniforme y el resultado es diferente segun
la base metalica o rugosa sobre la que se aplica la pintura. Lorena Domingo
juegatambién con el gesto del pincel y de la brocha, pero lejos de quedarse en
un gesto expresionista, canaliza su energia hacia un lado misterioso que esta
mas cerca de pintores como Michaél Borremans, definiendo sus temas obli-
cuamente. Una pintura sin tiempo.

Siendo consciente de las diferencias, a veces procediendo de manera inver-
sa para llegar a un mismo fin, continto fijando la mirada en otros artistas para
contextualizar el trabajo de Lorena Domingo. Pienso entonces en Magnus von
Plessen, que también une sutilmente la abstraccién y la figuracién. En las pin-
turas de Von Plessen de hace algo mas de una década, la barra de tinta era la
unidad pictérica. Para Lorena siempre es esa pincelada que le permite arras-
trar y expandir la pintura. Von Plessen la aplicaba o acrecentando o sustrayen-
do, algo que deriva de un Luc Tuymans preocupado por destacar la sustancia
material de la tinta en detrimento de la mimesis. Son artistas que basculan en-
tre marcas positivas y marcas negativas, lo que genera un tipo especifico de
espacio pictérico. Algo aplicable a Wilhelm Sasnal y que también intuyo en Lo-
rena Domingo, aunque su pintura sea mas amable y sofisticada.

Pero me gustaria volver sobre su serie Paisaje de actos, que es donde la artis-
ta clausura mas agudamente lo narrativo. Se trata de una pintura de sintesis,
donde la economia y la restriccion coquetean con lo simbélico. Tendriamos
que remontarnos al grupo Support-Surface francés o al grupo BMPT, formado
por Daniel Buren, Olivier Mosset, Michel Parmentier y Niele Toroni, que seran
quienes se propongan investigar qué es lo minimo necesario para que algo
en una superficie pueda ser considerado pintura. En obras como las de Bu-
ren o Toroni no se nos ofrece para ver algo determinado, lo que se busca es
preguntarse como es eso percibido. Mientras Mosset se preguntaba qué es
la pinturay c6mo se debe pintar para que esta funcione como pintura, Toroni
se preocupaba por una pintura que lo dice todo y no dice nada. Hablamos de
una pintura que apenas se muestra a si misma, que se da como un objeto mas
en el mundo, si pensamos en Buren. El mismo, sefialara que “aquello que, paso
a paso, me aproximé de la forma que aun ahora utilizo, fue, segun creo, en ul-
timo analisis, una destruccion. El inicio ocurrié en mi propio trabajo, como el
destruir del proceso que lleva a la produccién de una obra de arte, o sea, de

7 ldem.
8 Idem.
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cualquier objeto que puede ser transportado para cualquier lugar y que es,
sobre todo, una mercadoria®? Asi, mientras Mosset constaté que bastaba pin-
tar un circulo en el medio de una superficie para que la articulaciéon minima
de la superficie pictérica fuese alcanzada, Johannes Meinhardt sefiala c6mo
Buren y Toroni fueron mas alla de esa implicacion perceptiva al llegar ala con-
clusién que “hasta la delimitacion de la superficie pictérica (necesaria para la
determinacién de un centro) y, de un modo general, la existencia de un sopor-
te auténomo son condiciones que pueden ser eliminadas, pues cada superfi-
cie material y funcional ya es delimitada, ya sea como pared, como panel para
posters, panel publicitario o superficie textil. Al inscribir en la superficie pre-
existente una simple serie de marcaciones, se obtiene una articulacién mini-
ma que permite ver la superficie material como superficie pictérica”’® A partir
de entonces, la obra sera pintura, ni mas ni menos, simplemente pintura.

En su serie Paisaje de actos la artista nos niega el origen de la mancha. El tra-
yecto del pincel invoca un devenir. Posiblemente un sentimiento. O una expre-
sién. Porque se trata de una pintura en fuga, transitiva, que obliga a contem-
plar la factura de su ejecucion. El gesto se ve desmembrado y se nos ofrece
literalmente el registro de ese acto. A veces repetido, o en combinaciones y
cadencias varias. La pintura se asume como acontecimiento. Como pintura.
Podriamos concluir entonces que, en muchos casos, Lorena Domingo deja
trabajar a la pintura, aunque goza de una metodologia previa. Su interés por
investigar el proceso de pintar le lleva a controlar muy directamente su rela-
cion con el soporte, realizando movimientos de gran sencillez que derivan en
figuraciones o abstracciones al extender la pintura. El resultado es un tipo de
pintura de superficie, de aparienciainacabada, donde el pigmento se hace ca-
mino hasta un punto en que nos hace deslocalizar el origen de los gestos.

El resultado nos lleva a una pintura contundente y paradéjicamente intima.
Una pintura vivida y esencial que establece una linea histérica con la pintu-
ra neorreduccionista del Supports-Surfaces francés, la pintura de campo del
expresionista Barnett Newman y, en general, con la condicién metalinguistica
de la historia de la pintura. De ahi también el sentido de serie como insistente
cuestionamiento de qué tipo de imagen es la pintura.

Otra vez necesito irme a la pincelada. A esa que viaja auténoma, protagonista
del cuadro. O esa que sirve para componer su figuracién. Una pincelada que
enmarcay contiene, que se empodera para manifestarse como tal. Evidenciar
la pintura y sus procesos. De eso se trata. Vuelvo entonces sobre la Radical
Painting y pienso en un cercano Ingo Meller, con una pintura que se situa en
conflicto con el cuadro, asumiendo asociaciones condicionadas por el color,
la piel, el sentido de la pincelada y, en muchos casos, la forma irregular de la
tela. Las obras de Ingo Meller, como muchas de Lorena Domingo parecen sin
terminar, pero sin embargo funcionan como un todo no resuelto. El enigma es
una clave absoluta. La capacidad de incitacién es inagotable cuando la pintura
se disgrega. Son obras donde resuena lo posible, vibrantes en tanto que inin-
teligibles, libres, puras. Otra vez esa idea de pérdida que citabamos a propési-
to de Didi-Huberman. La pintura se lleva a una situaciéon extrema.

Lo aseveraba en otros términos un escultor muy pictérico, Giacometti: “Es im-
posible dejar algo acabado”y “es imposible reproducir lo que uno ve”. Son pa-
labras de Giacometti al escritor James Lord. Cuando la realidad se escurre. O
se ciega. Como cuando alguien muere, pero la imagen persiste. Giacometti

9 Daniel Buren, “Entrevista con Marlis Griterich”, Poetische Aufkldrung, InK, Zurich, 1979
10 Idem, Meinhardt
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decia que hay que tener valor para dar la pincelada final que hace que todo
desaparezca. La muerte esta en sus creaciones, inconclusas, inacabables. La
materia se deshace, anuncia su finitud, el camino para la muerte.

Lorena Domingo comparte esas dudas, y ese valor. No resulta posible avanzar
en la pintura sin aprender a caminar por ella. Porque la pintura es una trama
movil que se experimenta desde dentro. Es algo muy de Deleuze, cuando re-
flexiona sobre el caracter interno de la imagen. Para el filésofo las imagenes
no estan en la mente o el cerebro, sino que el cerebro es una imagen entre
otras. Por eso no dejan de actuar y reaccionar unas sobre otras, hasta conver-
tir el tiempo en la cuarta dimensién de la imagen y la pintura en una textura
temporal. Ese tiempo en que advertimos el transcurrir de la pintura esta laten-
te en las obras de Lorena Domingo, que se inscribe en los terrenos de eso que
Lyotard definié como “espacio emocional”.

Para quien piense que, a estas alturas, he dado muchos rodeos, podria explicar-
lo mas graficamente: para Lorena Domingo la imagen no es lo importante, sino
la capacidad que tiene la pintura para auscultarla, el cémo sera pintada esaima-
gen, el proceso serendipico en el que se revelan las tensiones, la eleccién del
soporte, del pincel, lamedida, el peso. Se trata, por tanto, de un juego de fuerzas,
de velocidades, de vacios... una suerte de combate de elementos pictéricos.

Para Lorena Domingo, lo pictérico, la accién propia de pintar, todavia sigue
siendo vital como proceso generador de laimagen. La pintura se da dentro de
la propia pintura y el gesto pictérico transmite la nocion de algo muy particu-
lar. Se trata de debatir cuestiones estéticas internas de la pintura sin olvidar el
proceso. Es algo que ha interpretado con especial perseverancia Fiona Rae, de
quien recojo una frase ilustrativa de esa pintura de combate que ella misma ha
comparado con una lucha: “Puedo tomar una version occidental sentimenta-
lista de un oso panda, un dibujo extraido de la caligrafia china, el movimiento
de un limpiacristales, una actitud expresionista abstracta de cara a esparcir el
6leo, estructuras ese todo en torno a una pincelada timida, irébnica y multico-
lor de gran escala, ponerle al cuadro como titulo la interpretacion japonesa de
una frase inglesa y... mira!!! Obtengo una extrafia imagen de encuentros ines-
perados y conversaciones que espero proporcionen un atisbo de un vivaz e
inquieto mundo futuro”. Como en Fiona Rae, en Lorena Domingo la imagen es
una excusa, su tema es otro: un juego de equilibrios de elementos pictoricos,
una suerte de encuentro de densidades y ocultamientos, de decisiones racio-
nales y otras mas sentimentales o, si se quiere, fisicas, una vez que es su pro-
pio cuerpo el que marca donde comienzay acaba el gesto.

Hablamos de escalas, de intensidades, de tiempos. En la pintura hay que
aprender a demorarse dejando que unaimagen despliegue suriqueza. Es algo
obvio en las obras mas abstractas, pero también en las figurativas, llenas de
matices que nos sumergen en lo pictérico. Gadamer lo llama verweilen, una
espera sin prisas que revelara las interioridades de la obra. La mirada del ob-
servador determina la subjetividad del objeto y la realidad es duracién en el
sentido otorgado por Bergson cuando sefiala que las cosas son abstracciones
de la realidad al igual que las representaciones son abstracciones de las co-
sas. La pintura esta en la tension de la duracién.

John Berger se hace una pregunta de apariencia simple, aunque extraordina-
riamente compleja, y se desliza sobre su respuesta: “Qué es pintar un paisaje?
Se dice que la pintura de paisajes ha muerto de muerte natural. Es cierto que
no existen grandes paisajes modernos comparables a los del pasado. Pero, gy
aquellos que no son comparables, que no son ni siquiera paisajes? Pues de
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esto se trata: el género ha cambiado hasta volverse irreconocible. El cubis-
mo deshizo el paisaje cuando deshizo la pintura. Es muy poco probable que la
apariencia especifica de un paisaje dado vuelva a ser el objetivo de un pintor
importante. Pero puede ser perfectamente su punto de partida. La pintura de
paisajes debe incluirse hoy en la Pintura en general. Eso es lo que significa su
muerte natural”

Para Berger la claridad del maximo parecido de la realidad ha quedado obso-
leta. Es algo similar a lo narrado por Marguerite Yourcenar en su célebre texto
El tiempo, gran escultor: “Nuestros padres restauraban las estatuas; nosotros
les quitamos su nariz falsa y sus prétesis. Nuestros descendientes, a su vez,
haran probablemente otra cosa™” Yourcenar comienza su relato asegurando
que el dia en que una estatua esta terminada, su vida, en cierto sentido, em-
pieza. Se ha salvado la primera etapa que, mediante los cuidados del escultor,
la hallevado desde el bloque hasta la forma humana, una segunda etapa, en el
transcurso de los siglos, a través de alternativas de adoracién, de admiracién,
de amor, de desprecio o de indiferencia, por grados sucesivos de erosién y
desgaste, la ird devolviendo poco a poco al estado de mineral informe al que
la habia sustraido su escultor” Es evidente que nuestra forma de compren-
der la realidad ha evolucionado y que el arte en el siglo XX ya no es pensado
como si fuese un espejo. Nada nos llega como tal, ni una estatua griega tal y
como las conocieron sus contemporaneos, ni una figura o naturaleza pintada
por Lorena Domingo. Porque la primera idea, la imagen, la disculpa, naufraga
en una suerte de sensaciones, del mismo modo en que Yourcenar describe
cémo en muchas esculturas que sobrevivieron a expolios y ataques durante
mucho tiempo, la forma y el gesto que les habia impuesto el escultor no fue-
ron para esas estatuas sino un breve episodio entre su incalculable duracién
derocaen el seno de la montafay luego su larga existencia de piedra yacente
en el fondo de las aguas.

Lo seiiala con especial lucidez el propio Berger: “Lo mas dificil de todo cuando
se pinta sobre el terreno es mirar al lienzo”. Efectivamente, la mirada se mue-
ve entre la escena y la pincelada. Ahi radica la grandiosa disciplina de Paul
Cézanne, que era capaz de mirar a su propia pintura con la misma pacienciay
objetividad que al tema en cuestion. Porque conforme la obra progresa, méas
fuerte es la tentacién. Lo interpretado declina interpretacion.

Pienso en la relacion de Herbert Brandl con la imagen de la montaiia, algo en
lo que ya me he detenido en otras ocasiones. Como Robert Walser en lo litera-
rio, Brandl afronta la pintura como recorrido, como auscultacién y busqueda
de laluz. A partir de imagenes que proceden de guias de montafismo, trabaja
una evocacion en la que el referente original remanece como leve recuerdo en
el lienzo. La posicién ambigua de su trabajo hace que muchas de sus piezas
sean consideradas figurativas, aunque esas mismas obras nos remiten a una
abstraccion producto de su disolucion en color. En cierta manera, se podria
hablar de control y descontrol porque Brandl explora la superficie, la densi-
dad, el volumen y, en definitiva, un proceso que entiende como reaccién inte-
ractiva permanente; en primer lugar espacio, después tinta, posteriormente la
espacialidad de la superficie... Brandl se pregunta cuando tenemos el control
sobre un cuadro y confiesa que su interés se centra en poder estar delante de
él, que éste le circunda, le envuelva. Se reivindica asi lo gestual y la sorpresa,
por eso acompaiia las caracteristicas de la tinta, su fluidez.

11 John Berger: “Pintar un paisaje”, La apariencia de las cosas, Gustavo Gili, Barcelona, 2014
12 Marguerite Yourcenar: El tiempo, gran escultor, Alfaguara, Madrid, 1989
13 Idem.
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Artistas como Herbert Brandl o Lorena Domingo nos recuerdan que laimagen,
que solia ser el tema de la pintura, ha llegado a ser el objeto de procesos que
casualmente la hacen vagar por el borde del abismo, ese que solia separar los
diferentes mundos: estructuras abstractas, gestos y simbolos son repentina-
mente transformados en figuras concretas, mientras que figuras concretas se
revelan repentinamente a si mismas como formaciones abstractas. Una foto-
grafia, o si se quiere, una imagen, digamos el punto de partida, deja de funcio-
nar como huella de una realidad que ha existido y se convierte en un modo o
manera de ver.

Porque a Lorena Domingo lo que le interesa es el componente latente de la
imagen. Es algo que advertimos en Gerhard Richter o en Luc Tuymans, que
entienden la pintura como medio de expresion retardado. La realidad se ex-
prime, pero para extraer su pulso, y el espectador debe agudizar su mirada
para tomar una serie de decisiones que, sobre todo tienen que ver con pin-
turay con su capacidad para condensar la imagen y abrazar su esencia. Al fin
y al cabo, sera Gerhard Richter y su estrategia basica de destruir para poste-
riormente deconstruir las evidencias de la pintura, quien lo cuestione todo a
modo de contrapunto a la pintura analitica. Richter sefiala cémo no pretende
aceptar la diferencia fundamental entre las imagenes “puras”, que inicamente
se representan a si mismas y aquellas que simplemente reproducen algo. Por-
que como sucede con los protagonistas del cine de Tarkovski, ante sus obras
el mundo se desliza a nuestro lado, sin bordes fijos, donde todo son orillas
franqueadas por vaho, que impide el paso de la mirada, la transicién entre es-
pacios fluidos, entre paisajes de tinta.

Seria algo asi como la marcha hacia el bosque narrada por Jiinger, una natura-
leza sin medida, imposible, inaccesible. Pero es, sobre todo, pintura. Una pin-
tura que nace de la propia pintura. Pienso en Cy Twombly, para quien lalinea es
la experiencia de su propia historia inherente: no explica nada y no va mas alla
de su propia personificaciéon. No deja de resultar curioso que este artista nor-
teamericano haya llegado a trabajar en el Pentadgono como criptégrafo, intere-
sandose asi por las escrituras ocultas y por la escritura en la oscuridad, llegan-
do después en pintura a una suerte de automatismo psiquico producto de la
accion de dibujar en la oscuridad. Desconozco si Lorena Domingo ha dibujado
en laoscuridad, pero ciertamente es en ese lugar, entre la confesién y la confu-
sién, donde emerge suspendida la absoluta inaccesibilidad de la pintura.

Porque no es laimagen en si lo que se pretende, sino el proceso de construc-
cién y deconstruccion, la incertidumbre generada por un tiempo que, en su
caracter encriptado, no nos deja saber si las formas experimentan un estado
de emersion o si por el contrario estan siendo destruidas y asistimos a una
fase de su virtual desaparicion. Como diria Didi-Huberman, el espacio con-
dicion deja lugar al espacio problema. Es ahi donde la eleccién del encuadre
y el color, la destilacién de lo anecdético o sumisién de lo descriptivo, la ca-
pacidad de abstraccion de nuestra mirada, su temporalidad y toda otra serie
de toma de decisiones, nos sirven para conseguir la densidad de sentido que
puede llegar a albergar una pintura capaz de proyectar lo que nos rodea, pero
también el camulo de sentimientos que nos habita. Lo exterior y lo interior de
la imagen conviven en la pintura. Se trata de pensar la pintura pintando. Por
supuesto, con espacios en blanco. Porque al final, las raices estaban claras.

Ana Revilla
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El atractivo, la belleza y eficacia de la
pintura, del paisaje y de lo femenino.
Desnaturalizar, abstraer y esencializar.

Como un espejo sobre el que analizar y mimar la sutileza, la belleza, el color y
el trazo encontramos en el discurso de Lorena Domingo un auténtico “vuelo
silencioso” que despliega ante nosotros diferentes formas de abordar la his-
toria, las marcas y sefiales latentes en la pintura, en la ceramicay en cada una
de las obras de arte de esta exposicion.

Asi pues, el poético y descriptivo titulo “Las raices del

Comisariay critica de arte vuelo”, es el marco que nos sumerge en una cuidada mi-

rada sobre el impacto de la hegemonia de la pintura con

un claro compromiso y testimonio critico, utilizando el
arte como instrumento 6ptimo para representar conceptos como la otredad
o lo poético. Conceptos ambos fundamentales en el trabajo de Lorena; laidea
del otro presentada como una forma de continuidad, y la poesia como ele-
mento canalizado a través del ritmo de sus trazos y el uso del color. Todo ello
marca su pauta creativa como un privilegio sensitivo.

La leccién en este caso es muy clara: estamos ante un conjunto de piezas
que se convierten en un verdadero acto lirico, lleno de positividad, buscando
destacar el acto creador sobre la propia creacion.

La muestra cuenta con obras que sirven para ahondar en una pintura y una
ceramica muy procesual, donde la fase reflexiva, tedrica y meditativa, los
andlisis compositivos, hasta las propias herramientas de trabajo, se convier-
ten en luz y guia de cualquier discurso y lo afianza y justifica de manera sé-
lida. Domingo trabaja en la introduccién de elementos que aportan nuevos
hallazgos en la pureza del acto pictérico, del acto modelador, del acto aditivo
y sumatorio de sus obras, y hace que convivan de este modo la intervencién
libre y caprichosa del azar con la intencionalidad y el deseo.

La pintura como la suma de la energia de sus partes

El arte de Lorena Domingo no tiene una historia precisa o facilmente identifi-
cable. Se trata de un trabajo unico, dificil de clasificar al poseer un discursoy
un mensaje estético muy personal, vinculado a la memoria subjetiva, al juego
de las identidades, la autobiografia, los impulsos poéticos, el color y la fuerza
del gesto.

Sus cuadros no son simples, sino que estan llenos de entrecruzamientos in-
finitos: La figuracién y lo representacional, lo gestual y lo meditado, el ritmo,
laarmonia, la linea.

Aunalo perceptivo y lainvestigacion, incluso lo discursivo. Sus obras son fru-
to de su evolucién y complejidad artistica. Sus conocimientos, como creado-
ra, son cada vez mas amplios y profundos. Esto le permite no sélo subrayar su
personalidad artistica, sino alejarse de las visiones estandarizadas. Logra asi
una exposicién propia, llena de simbolos y metaforas que laidentifican como
alguien capaz de motivar, impactar e ilusionar con el arte contemporaneo.

Esta muestranos adentraen un espacio magicoy dialéctico,donde realmente
suscita una relacién intima entre la artista y el espectador. Afortunadamente,
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la gente no se halla perdida sino encontrada, segura de captar y sentir la
energia que irradia esa especial conexién que se insinda en cada obra. Es la
positividad que Lorena otorga a sus obras y que generan un campo magné-
tico de ilusion y vitalidad. Las grandes protagonistas de esta muestra son,
como no podia ser de otra forma, las mujeres y las naturalezas de las intensas
lineas de color. Nos encontramos con obras emparejadas, dialogando con
otras. También con obras de gran formato que se constituyen dentro de su
marco, majestuosas y rotundas. En cualquier caso, cada una de sus pinturas
son una experiencia completa, implicando a nuestra mente y a nuestras emo-
ciones y tensiones. Obras que se nutren de la recreacién de la atmésfera del
orden, del ritmo, del canon, de la delicadeza, de la fuerza, de la luz del rosa y
del azul. Incluso del sueiio y de laimaginacién, paraintroducirnos de lleno en
una nebulosa indefinida de belleza.

Lorena es una mujer lectora, observadora e investigadora. Aplicada en su tra-
bajo, aplicada en sus sueos, ilustrada. Trabaja con disciplina, método, revi-
sa. Su inteligencia se deja ver en sus juegos con el color, en los trazos y ele-
mentos que integran los rostros de sus mujeres. Sus mujeres, y ella, no pare-
cen inventar ningin mundo, sino que dejan que sea la pintura, en su maxima
esencia, quien sea el mundo que las nutre y las re-inventa una otra y vez.

Solas, reflexionando, escrutando el mundo. Mujeres monumentales; en su
quietud, en su esperay en su nostalgia o intimidad, actitudes aparentemente
pasivas, pero hay autonomia e incluso resistencia. Jévenes sumidas en sus
pensamientos, inaccesibles para nosotros. Quizas no sepamos nunca exac-
tamente lo que nos quieren decir, lo que la pintora se propuso. Estas piezas,
inequivocamente modernas, nos embriagan y afianzan.

Pero también encontramos algunos cuadros, o los singulares neones y me-
tacrilatos, o las piezas ceramicas de grandes dimensiones, que marcan una
evolucién sostenida hacia la “expresién puramente abstracta”. Su perfeccio-
nismo, su sutil dominio creativo de los colores, el uso del no- color del blanco
y el negro, y la geometria hacen que estas obras transmitan un digno equili-
brio dinamico.

Con Lorena la pintura es una excelente oportunidad con la que reinterpretar
la naturaleza a través de la geometria, del ordeny de la disposicion de los ele-
mentos. En estos cuadros y trabajos se crean ambitos de complicidad donde
construir experiencias, reflexiones y sensaciones.

Me gustaria concluir sefialando y destacando, no sélo las ricas y abundan-
tes proposiciones, sino también la sensibilidad poética que a lo largo de un
tiempo han anidado en el inconsciente de esta artista, y que nos dejan ver
una obra que camina entre lo onirico y lo representacional, encontrando una
interesante y preciosa posicién ante el mundo creativo.

Su obra estd vinculada a las poéticas del color pero se entremezclan con
otras formulaciones estéticas. Me atreveria a decir que encontramos cierta
fascinacion por el trabajo desmitificador, con una ingeniosa simplicidad lle-
nade color, y la purezay la belleza de lo intimo.



Encuentros I, 2018 Sucedié lentamente I, 2019
81x100 cm, acrilico sobre lienzo 81x 100 cm, acrilico sobre lienzo



Paisaje, 2019
400 x 200 cm, acrilico sobre lienzo






Sucedié lentamente IV, 2019 ST, 2019
180 x 200 cm, acrilico sobre lienzo 150 x 170 cm, acrilico sobre lienzo



Ceramica, 2019 Ceramica, 2019
115 cm x 60 cm de diametro, técnica sobre cubierta 110 cm x 85 cm de didametro, técnica mixta









Presencias, 2019
Diptico 40x60cm, técnica mixta sobre metacrilato
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