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Bill Domonkos, un artista singular   

Resumen

Bill Domonkos (Toledo, Ohio) es un artista multimedia que trabaja especialmente en el campo del vídeo-arte, pero también en otros 
formatos como el sterograma. Poco o nada conocido por el público español, su obra puede consultarse en los sitios web referenciados al final 
del artículo. El planteamiento general de su trabajo consiste en la manipulación de material de archivo público y gratuito al que el autor añade 
sonido, música o tecnología digital creando una nueva obra de gran carga poética y profundidad y fuerza casi hipnóticas. Pero naturalmente 
el gusto por lo raro y extraño de Bill Domonkos es compartido por otros artistas, especialmente en el siglo XX. Este artículo tiene, por tanto, 
el modesto propósito de realizar una introducción al trabajo de este artista analizando su lenguaje artístico, referencias culturales, etc.       
Palabras clave: multimedia, vídeo-arte, archivo, tecnología, digital, raro.  

Abstract

Bill Domonkos (Toledo, Ohio) is a multimedia artist who works especially in the field of video art, but also in other formats such as the 
sterograma. Scarcely known by the Spanish public, his work can be found in the websites referenced at the end of the article. The general 
approach of his work consists in the manipulation of free and public archival material  that the author adds audio, music or digital technology,  
by creating a new piece of great poetic charge, and depth and strength almost hypnotic force. But obviously, of course for the rare and strange 
of Bill Domonkos is shared by other artists, especially in the twentieth 20th century. This article, therefore, has the modest purpose of be an 
introduction to the work of this artist, by analyzing his artistic language, cultural references, etc..
Key words: multimedia, video-art, archive, technology, digital, rare.
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A mis padres, con cariño.

Introducción:

Conocimos el trabajo de Bill Domonkos gracias al vídeo musical del grupo 
The Residents: The Act of Being Polite (2006).  El vídeo, dirigido por el artista 
norteamericano, nos impresionó vivamente y pasamos a interesarnos por el resto 
de su obra, gran parte de ella colgada en sus sitios web. Varias son las cosas que nos 
atrajeron inicialmente: el planteamiento general de su trabajo consistente en utilizar 
material de archivo y recomponerlo creando una nueva obra; pero, sobre todo, la 
profunda carga poética, casi hipnótica, de sus películas. Al contrario que otros 
artistas contemporáneos, Domonkos no realiza una creación mínima a partir de 
unos pretenciosos planteamientos teóricos sino que, utilizando material de archivo 
público y gratuito, logra crear una obra muy sólida y de gran profundidad, en 
muchas ocasiones a base de “sugerencias” que no merman la libertad interpretativa 
del espectador y que acaban conformando una obra que puede ser, en gran medida, 
sentida libremente por este. 

Este artículo tiene, por tanto, el modesto propósito de realizar una introducción 
al trabajo de un artista que, a nuestro parecer, es merecedor de la mayor atención 
por parte no solo del público interesado en el vídeo-arte o en el cine (muchas de 
sus creaciones pueden ser consideradas auténticas películas en el sentido clásico 
del término), sino por cualquier persona con una cierta sensibilidad hacia el 
hecho artístico. 

Es preciso aclarar que este trabajo se terminó de realizar en octubre de 2012, 
si bien con motivo de su publicación se ha procedido a una revisión y ampliación 
bibliográfica del mismo, la cual fue sugerida por la propia revista Sans Soleil y 
que nosotros agradecemos. Debido a la incansable capacidad de trabajo de Bill 
Domonkos, desde la fecha citada hasta hoy el artista ha incluido en sus sitios web 
nuevas películas y animaciones a las que apenas nos referimos en nuestro trabajo, 
las cuales, en cualquier caso, excederían el propósito introductorio de nuestro 
artículo. Analizamos de forma individualizada los trabajos que consideramos más 
interesantes del artista.  

Biografía:

Bill Domonkos (Toledo, Ohio) es un artista multimedia que trabaja 
especialmente en el campo del vídeo-arte, pero también en otros formatos como 
animaciones, fotografías manipuladas y sterogramas1. La reseña biográfica que 
aparece en sus canales web es muy somera: tras estudiar en el Instituto de Arte de 
Cleveland (Ohio), en 1990 comienza a realizar cortos y vídeos musicales. Desde 
1994 trabaja en California en el terreno del diseño de videojuegos y del vídeo, 
entre otras actividades. Ha obtenido premios por su trabajo, como el de Mejor 
Película Experimental en el Festival Internacional de Cine de Nueva Orleans. 

El vídeo como forma de expresión artística:

El del vídeo es ya un arte maduro que cuenta con antecedentes recientes 
correspondientes a la segunda mitad del siglo XX2, como son, entre otros, los 
trabajos de los creadores Wolf Vostell (pionero del vídeo-arte que en una fecha 
tan temprana como 1963 realizó en Nueva York la película de siete minutos Sun 
in Your Head) 3, Nam June Paik4 o, más modernamente, Bill Viola5. Pero que 
también cuenta con orígenes remotos, como las imágenes creadas por Fernand 

1. 	  Los stereogramas que realiza Domonkos son imágenes dobles donde se crea una impresión de 
profundidad y volumen. El autor, incluso, facilita en su web la compra de gafas 3D para poder contemplar esta 
clase de obras.

2. 	  Sobre este tema se recomienda consultar la siguiente obra, catálogo de la exposición correspondiente 
en el Centro de Arte Reina Sofía: Berta Sichel et al., Primera generación. Arte e imagen en movimiento (1963-
1986) (Madrid: Museo Nacional Centro de Arte Reina Sofía, 2006); También, sobre arte y tecnología en 
España: Claudia Gianetti et al., El discreto encanto de la tecnología. Artes en España (Badajoz: MEIAC; Madrid: 
Subdirección General de Promoción de las Bellas Artes, 2008).  

3.  	 María del Mar Lozano Bartolozzi, Wolf Vostell ( Madrid:  Nerea, 2000), 24-25.
4. 	  Sobre el artista  norteamericano de origen coreano  existe abundante información biográfica, 

bibliográfica y descripción de muchas de sus obras en la siguiente dirección: http://www.eai.org/artistBio.
htm?id=481 (última captura, 13-5-2013). Como referencia bibliográfica podemos destacar el catálogo de la 
exposición que pudo verse en Bilbao en 2001: John G. Hanhardt, Los mundos de Nam June Paik. (Bilbao: The 
Solomon R. Guggenhein Foundation (Nueva York) y FMGB Guggenheim Bibao Museoa (Bilbao).  

5. 	  Para una mayor información sobre la obra de Bill Viola recomendamos consultar la web del autor: 
http://www.billviola.com/ (última captura: 13-5-2013). En ella se puede encontrar, además de una reseña 
biográfica del artista, abundante bibliografía sobre su obra y diversos enlaces de interés para conocer mejor el 
trabajo del creador neoyorquino.      
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Léger, quien en su Ballet mécanique6 de 1924 introduce tempranamente técnicas 
creativas, auténticos hallazgos, como la repetición múltiple de fotogramas o 
los efectos caleidoscópicos de imágenes, los cuales tendrán vigencia y uso hasta 
nuestros días. 

El universo sentimental de Bill Domonkos:

El universo vital y estético de Bill Domonkos es compartido por otros artistas. 
No muchos, tal vez, pero todos ellos pertenecientes al mismo “barrio sentimental”. 
Tal vez algunos de los antecedentes más remotos de este mundo, en el que lo 
raro y lo siniestro cobran tanta importancia, podrían ser las representaciones de 
sátiros y de otros temas mitológicos, tan frecuentes en el período helenístico7. Y, 
ya en el período moderno, los “anamorfismos” (con la introducción que suponen 
de un elemento “extraño” en un plano de la realidad diferente) tan de moda 
en el siglo XVI; las pinturas manieristas y extravagantes de Arcimboldo8; así 
como la obra de artistas como Brueghel el Viejo o El Bosco9, cuyo Jardín de las 
Delicias sería un ejemplo muy destacado del carácter e intereses de los artistas 
que, atraídos por lo singular y lo extraño, consiguen dotar a sus creaciones del 
brillo de lo extraordinario.

Pero será durante el siglo XX cuando este gusto por lo raro alcance aún mayor 
intensidad, gracias sobre todo al movimiento surrealista y a su reivindicación 
de un mundo alternativo al nuestro, vinculado a los sueños y al subconsciente; 
movimiento, por otra parte, tan deudor de los estudios científicos del descubridor 

6. 	  La película Ballet mécanique fue co-dirigida por Dudley Murphy y Fernand Léger en 1924. La 
música es de George Antheil. En la película también colaboraron Man Ray y el poeta Ezra Pound. En la página 
web del Museo de Arte Moderno de Nueva York podemos encontrar  la ficha de esta obra perteneciente a la 
colección permanente de este museo. http://www.moma.org/collection/object.php?object_id=91484  
(última captura:13-5-2013) 

7.  	 John Boardman, El arte griego (Barcelona: Destino, 1991) , 187-217.
8.  	 Sylvia Ferino-Pagden et al., Arcimboldo 1526-1593 (Milán: Skira, 2007).
9. 	  Sobre el mundo fantástico de El Bosco recomendamos las publicaciones: Luis Peñalver Alhambra, 

Los monstruos de El Bosco (Valladolid: Consejería de Educación y Cultura, 1999); e: Isidro G. Bango Torviso  et 
al., El Bosco y la tradición pictórica de lo fantástico (Barcelona: Galaxia Gutemberg: Círculo de Lectores, 2006).

del psicoanálisis, Sigmund Freud.10 Entre el elenco de artistas que se adentrarán 
en este territorio misterioso podemos citar, entre otros, al Luis Buñuel de Un 
perro andaluz (Un chien andalou, 1929) y de La edad de oro (L´âge d´or, 1930). 
Así como a los artistas Man Ray11; Marcel Duchamp12; Jean Cocteau13; Tod 
Browning14; el Roman Polanski de Repulsión (Repulsion, 1955); David Lynch, 
con su Cabeza borradora (Eraserhead, 1977) particularmente; o el fotógrafo 
Joel Peter Witkin15. Y también, ya mucho más recientemente, a los dibujantes 
Charles Burns16, Daniel Clowes17 o al español Martí18. La sola enumeración 
de estos autores nos da idea de las características esenciales que definirán su 
trabajo y su mundo creativo: un universo inquietante, oscuro, que subyace bajo 
la superficie de lo ordinario. Algo así como una versión gore y corrosiva, siniestra 

10.  	 Lucía García de Carpi, Las claves del arte surrealista  (Barcelona: Planeta, 1990), 8.
11.  	 Man Ray (1890-1989): importante fotógrafo y cineasta estadounidense vinculado a los movimientos 

dadá y surrealista. Su película más conocida es L´étoile de mer (1928).
12.  	 El francés Marcel Duchamp (1887-1968) es el prototipo de artista “moderno”, al haber sido 

pionero en desarrollar un arte puramente “conceptual” en el que lo importante es el proceso intelectual de 
creación, y lo de menos el procedimiento para materializar el objeto artístico, e incluso el objeto en sí. Artista 
muy original, en su pintura se perciben influencias del dadaísmo, del cubismo y del futurismo, si bien su 
lugar destacado en la historia del arte le viene dado por ser el descubridor de los ready-mades, cuyos ejemplos 
paradigmáticos serán las obras: Fountain (1917) y Bicycle Wheel (1951). A partir de 1915 realizaría pocas 
obras, entre ellas las emblemáticas: Le Grand Verre (1915-1923) y Étant donnés (1946-1968). 

13.  	 Jean Cocteau (1889-1968): escritor, pintor y cineasta francés. Como cineasta destacan en su 
filmografía: La bella y la bestia (La Belle et la Bête, 1946) y La sangre de un poeta (Le Sang d´un Poéte, 1930).

14.  	 Tod Browning (1882-1962): director de cine estadounidense cuyas obras más conocidas son una 
galería singular de extraños personajes: Drácula (Dracula,1931); La parada de los monstruos (Freaks, 1932); o 
Muñecos infernales (The Devil-Doll,1936). 

15.  	 La obra del fotógrafo Joel Peter Witkin (Brooklyn, 1939) no es apta para personas asustadizas. 
Bodegones macabros y personajes en actitudes grotescas son parte de su temática habitual, casi siempre 
en forma de composiciones muy barrocas. Trabajos que, no obstante, son portadores de una peculiar 
belleza. 

16.  	 Charles Burns (Washington, 1955) es un narrador gráfico creador de un originalísimo y personal 
mundo en el que destacan tanto sus guiones, poblados de jóvenes adolescentes enfrentados a dolorosas 
mutaciones, como el poderoso blanco y negro de sus dibujos. Su obra más reconocida hasta ahora es la novela 
gráfica Black Hole, editada en España con el título Agujero negro (Barcelona: La Cúpula, 2004).

17.  Daniel Gillespie Clowes (Chicago, 1961) es un destacado dibujante de cómics. Su trabajo más 
reconocido es la novela gráfica Like a Velvet Glove Cast in Iron, editada en España con el título Como un guante 
de seda forjado en hierro (Barcelona: La Cúpula, 2010). 

18.  	 Martí Riera Ferrer (Barcelona, 1955): destacado autor de cómics español, creador de las series: 
Taxista (Barcelona:  La Cúpula, 1984) y Doctor Vértigo (Barcelona, La Cúpula, 1988).
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pero cotidiana, del poético mundo paralelo dibujado por Arthur Machen en su 
novela: A fragment of life (1906)19.

El universo creativo de Domonkos se ancla además temporalmente en un 
período de la historia muy querido por algunos de estos artistas. Nos referimos 
a la vida norteamericana de los años 40 del siglo XX, y, sobre todo, al mundo 
desarrollista y pop de los felices 50 y 60 del mismo siglo; universo sentimental 
donde conviven el televisor con mando a distancia prehistórico con la nevera 
nueva que es mostrada orgullosamente por una ama de casa con mandil; mundo 
“perfecto” donde el marido, sentado en mangas de camisa mientras ve la televisión, 
aún con la corbata puesta tras llegar de la oficina, se dispone a beber el combinado 
que le sirve su mujer, sumisa y sonriente.

Pero esa es también la época de películas de serie “B” como La mujer pantera 
(Cat People, 1942), y de serie “Z” como Plan 9 del Espacio Exterior (Plan 9 From 
Outer Space, 1959), así como de las publicaciones semanales periódicas baratas y 
populares que ahora se reivindican como “cultura pulp”.20 

A los artistas antes citados como posibles antecedentes de su trabajo el propio 
autor añade como objeto de interés en una entrevista21 los nombres de “Tarkovsky, 
Fassbinder, Bergman, Dreyer, Malick, Antonioni (...) Murnau, Hitchcock, 
Kieslowski, Godard, Kubric, Bresson, o De Sica”.En sus canales web, además, el 
autor muestra el trabajo de otros artistas de su interés. 

Y a esta serie de artistas creemos que también sería necesario añadir, como 
figura señera del cine experimental del siglo XX, tanto en lo que se refiere a la 
originalidad del proceso creativo de su trabajo como al aspecto poético del mismo, 

19.  	 Arthur Machen (1863-1947): ilustre escritor galés que cultivó el género de la literatura 
fantástica. En la obra citada, editada en español con el título Un fragmento de vida (Madrid: Siruela, 
1987) su protagonista, Darnell, descubre en sus paseos por la ciudad de Londres la existencia de un 
universo mágico paralelo.

20.  	 Como literatura pulp se denomina el subgénero de publicaciones estadounidenses (revistas 
literarias o cómics) realizadas en material de baja calidad (el término pulp se refiere a la pulpa de papel 
con que se realizaban estas ediciones baratas de tipo rústica) especializadas sobre todo en los géneros 
de terror, policíaco o fantástico, y en cuyo formato publicaron autores como Philip K. Dick, H. P. 
Lovecraft, Arthur Conan Doyle, o Edward Rice Burroughs.
21.  	 www.lumeneclipse.com/home/interviews/30_full.html (último acceso: 15-11-2010).

a Chris Marker22, quien con sus obras La Jetèe (1962) y Sans Soleil (1982) abrió 
nuevos rumbos en el campo de la ficción cinematográfica.

En el trabajo de vídeo de Domonkos cabe distinguir tanto obras de gran 
carga narrativa como otras más puramente visuales (auténticos “divertimentos” 
en algunos casos) como son los vídeos musicales. Además, en agosto de 2012, 
poco antes de terminar la  redacción inicial de este artículo, el autor colgó en sus 
sitios web su nueva producción, Wenzel, en un nuevo formato, el de cómic digital, 
basada en un cuento corto de Robert Walser. 

Bill Domonkos, artista multimedia

Lenguaje artístico:

Como hemos señalado, la obra de Bill Domonkos posee varias vertientes, 
siendo la más destacada la de vídeo-artista. En este terreno su técnica, muy 
depurada, consiste básicamente en la manipulación de material fílmico original 
obtenido en los Archivos Prelinger 23. Antiguos documentales y viejas películas, de 
autoría desconocida la mayor parte de las veces, casi siempre en blanco y negro 
y de los años 40, 50 y 60, constituyen el material del que el artista se apropia 
y que manipula cambiando la secuenciación y mezclando planos, escenas y 
secuencias de las películas originales, o añadiendo determinados efectos especiales 
como elementos de tecnología digital en el filme resultante. También son muy 
importantes en su trabajo la introducción de sonidos y la música, como veremos 
más tarde. El uso de primeros planos de las películas “intervenidas” hace además 
que la pura imagen recupere un valor que nos ha podido pasar inadvertido en la 
visión de la obra original, dándole una nueva dimensión, una nueva lectura, a 
través de la mirada de Domonkos. Podemos llegar a pensar, incluso, que el artista 

22.  	 Sobre la obra del cineasta francés, véase: María Luisa Ortega et al., Mystère Marker. Pasajes 
en la obra de Chris Marker  (Madrid: T&B Editores, 2006).

23.  	  The Prelinger Archives fueron creados por Rick Prelinger en Nueva York en 1983, destinados a custodiar 
toda clase de material fílmico, particularmente documentales educativos, material publicitario, etc. En 2002 fueron 
adquiridos por la Biblioteca del Congreso de EEUU. Al tratarse de archivos públicos, el acceso y disposición de los 
fondos de los mismos es libre y gratuito.  
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dota a estas imágenes de un valor artístico que nunca tuvieron, al pasar un tanto 
desapercibido su valor original antes de ser amplificado en la obra resultante. Con 
ello el autor consigue comunicarnos nuevas sensaciones muy potentes. Además, 
la mezcla de material de diferentes filmes a modo de collage24 da una nueva 
unidad a los elementos utilizados y crea una obra completamente original. Con 
tan pocos medios el artista asentado en California logra crear una obra diferente 
y de gran plasticidad. 

Respecto al origen de la técnica del collage plástico, sería prolijo detallar aquí 
todos sus antecedentes. Antecedentes remotos que cita Emmanuel Guigon25:“Los 
retratos de silueta recortada, a veces adornados con un mechón de cabellos o 
con una medalla; las maravillosas composiciones anónimas realizadas con alas de 
mariposa, sellos u hojas secas (...)”, que el autor relaciona con un cierto diletantismo. 
Sin embargo es, según el mismo autor, a partir de los “papier collés” de Picasso, 
Braque y Gris de 191226; de los primeros collages de Max Ernst de 191927 y de los 
“cadáveres exquisitos”28 de los surrealistas a partir de 1925 cuando el collage cobra 
naturaleza de obra de arte.  

Pero no es el collage solamente un tipo de composición plástica, sino que 
podemos hablar también de un tipo de collage sonoro (que realiza John Cage29, 
por ejemplo) o cinematográfico.

En el caso del collage cinematográfico son varios los términos para referirse a 
este tipo de composiciones en las que el artista utiliza trozos de películas ajenas 
que manipula mezclándolas, ralentizándolas, rayándolas, etc. “Found footage” 

24.  	 Las definiciones de collage son múltiples. Una por cada libro escrito sobre el tema. De 
entre todas ellas elegimos ahora la poética definición de Emmanuel Guigon (Historia del collage 
en España, Teruel: Museo, 1995), 54: “Nada por lo tanto, no, nada nos es contado, y sin embargo 
se anuncian unas historias y esperan quizás que vosotros las inventéis. Evasión, invención. 
Deslizándose por el cielo, una historia va creciendo en una nube, la ventana se abre sin ruido. Por 
todas partes un remolino, un lento descenso retorciéndose en el vacío. O bien la caída hacia arriba”. 

25.  	 Ibid, 79.
26.  	 Ibid, 26-27.
27.  	 Ibid, 36-37.
28.  	 Ibid, 22-23.
29.  	 Ibid, 18.

o “remontaje” son los términos más usuales. 30 Otro tipo de manipulación que 
habría que añadir sería la que realiza Domonkos incorporando nuevas imágenes 
creadas con tecnología digital que sobrepone al material fílmico original.

Naturalmente no es Bill Domonkos el primero en usar la técnica del “remontaje”, 
técnica que data ya de comienzos del siglo XX. Así, como autores señeros de esta 
técnica podemos citar a Vertov y a Joseph Cornell, quien realizó su conocida obra 
Rose Hobart en 1936, utilizando trozos de la película Al este de Borneo (East of 
Borneo, 1931), dirigida por George Melford y protagonizada por la actriz que 
da título al filme, remontándolos mezclados con imágenes documentales para 
ser proyectadas tras un vidrio azul  con distinta velocidad de proyección que la 
película original y música de Néstor Amaral31. Muy importantes fueron también 
las aportaciones que realizaron posteriormente, por citar solo algunos, Bruce 
Conner, Craig Baldwin32 o el artista húngaro Péter Forgács33, quien utilizó para su 
trabajo películas domésticas en su famosa serie Hungría Privada.

Otros artistas destacados que actualmente también trabajan en este ámbito del 
“found footage” son Cristoph Girardet y Müller o Peter Tcherkassky. 

Respecto al carácter de la obra del artista asentado en California, podemos señalar 
que sus trabajos, aparte de los vídeos musicales, pueden tener el carácter de cortometrajes 
(aquellos con un perfil más narrativo), o de vídeos artísticos planteados para exponerse 
en forma de bucle permanente (video-loop) en espacios públicos o galerías de arte. Casi 
todos ellos pueden verse en los canales web del artista, referenciados al final del artículo 
en el apartado de bibliografía específica de Bill Domonkos. Respecto a las películas 
que consideramos más destacadas, hemos creado enlaces a las mismas en el apartado 
individual de cada una de ellas de este artículo. 

30.  	 Sobre todo lo relativo a este tema, ver: Antonio Weinrichter: Metraje encontrado. La apropiación en 
el cine documental y experimental ( Navarra: Comunidad  Foral, 2009).

31.  	 http://sensesofcinema.com/2001/cteq/hobart/ (última captura:13-5-2013)
32.  	 Alberto Alcoz: “El cine de Craig Baldwin. Ensayos-collage en la era del culture jamming”, en 

Piedra, papel y tijera. El collage en el cine documental, Edición de Sonia García López y Laura Gómez Vaquero 
(Madrid: Ocho y Medio, 2009) 275-300. 
33.  	 Whalberg, Malin: “El archivo alternativo en las películas amateur: el collage y la huella en “Az 

Örvény””, en Piedra, papel y tijera. El collage en el cine documental,  Edición de Sonia García López  y 
Laura Gómez Vaquero (Madrid: Ocho y Medio, 2009).  251-274.
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Efectos muy utilizados en las películas dirigidas por Bill Domonkos son los 
encadenados y fundidos. Trabajos en los que son particularmente destacables estos 
fundidos son: Trinity, Berenice (2008) y A Song for Sonnabend (2008).

Otro efecto muy utilizado es el del humo (o niebla), tal vez demasiado 
ampliamente, puesto que aparece en muchas de sus obras: The Illuminating Gas 
(2010), The Time Machine (2011), Trinity,  Nocturne (2006) o The Ambient 
Medium (2007).  

Las transparencias también son muy usadas. En The Time Machine aparecen 
de esta manera figuras geométricas sobre la cara del protagonista e imágenes de 
personas fichando en el trabajo que se superponen también sobre la cara de aquel.

La ralentización del tiempo es otra técnica empleada. Así, Domonkos utiliza 
la cámara lenta en The Time Machine y también en The Mummy (2011), logrando 
crear mediante la ralentización de la imagen un efecto artístico a modo de 
veladuras. El personaje representado en la película se va desvaneciendo y al hacerlo 
nos hace recapacitar sobre el valor de una imagen a la que no prestamos atención 
inicialmente, llegando a producir una cierta sensación de “éxtasis” mediante el 
fundido final en blanco.

La repetición es otro mecanismo muy querido por el artista, tal y como se nos 
muestra  en Time Trap (2011). 

Todos ellos son efectos que podemos considerar ya clásicos en la historia del 
cine y que se adaptan muy bien a la estética del material utilizado, dando a la obra 
final un aspecto “retro”, muy seductor en conjunto. Respecto a este “aire retro”, en 
Trinity el tratamiento de continuidad de la imagen es premeditadamente primitivo. 
Por ello la transformación del protagonista en hombre-lobo sigue pareciendo tan 
artesanal como en el filme original. 

Además, a pesar del uso que el artista también hace de nuevas tecnologías muy 
avanzadas (efectos digitales, etc.) que a veces realiza mediante colaboraciones, 
podemos considerar su trabajo casi como artesanal, al realizarlo individual y 
personalmente en su estudio, tal y como harían un fotógrafo o un pintor. 

The Ambient Medium es la película en la que quizá aparecen mejor ejemplificados 
muchos de los efectos utilizados por el autor. Técnicamente destacan las 

transparencias, el humo, y el montaje que combina secuencias de varios filmes: 
películas de medicina y experimentos, películas documentales sobre la industria, 
etc. Destacables son también en este filme los efectos digitales, que pueden 
consistir en estelas de luces, por ejemplo. En The Ambient Medium, además, los 
rostros manipulados digitalmente recuerdan a los angustiosos personajes de la 
novela gráfica Black Hole, de E. Burns. 

El tratamiento digital es muy destacable también, entre otros, en Nervous 
96 (2011), donde utiliza tecnología 3D. En este filme es reseñable además el 
montaje rápido, amén de las técnicas ya citadas (fundidos, planos encadenados, 
transparencias, etc.)

Pero nada de esto funcionaría en ninguna de sus obras de no ser por la perfecta 
sincronización entre música e imagen, así como por el magnífico tratamiento 
fotográfico del blanco y negro de casi todas ellas. Respecto a los sonidos, a veces 
pueden ser conversaciones (Dying is Fun, 2011) o sonidos que ilustran la escena, 
como sucede en  Wormhole (2008), donde el rumor del agua es una constante. Y 
es que otro elemento recurrente en Domonkos es el uso de un motivo conductor, 
un elemento repetitivo, periódico, que da unidad a la obra, tal y como ocurre 
en su trabajo The Imposter (2008), donde el sonido aplastante de una lavadora 
centrifugando sirve de soporte a las imágenes. 

La música 

El apartado de la música resulta muy importante en el trabajo del artista 
norteamericano, tanto cuando introduce una banda musical clásica (Grieg, 
Mozart,...) como contemporánea. En este apartado son habituales colaboradores 
del vídeo-artista los compositores estadounidenses Jill Tracy y Paul Mercer, así 
como los grupos de música experimental californianos Blind Divine y Aero Mic´d. 
Con cualquier género musical logra crear una atmósfera inquietante y muy 
sugerente. El incremento de las emociones con esa música resulta muy efectivo, 
dando a la película un carácter épico e inquietante, transcendente incluso. En 
ocasiones se trata de música compuesta ex profeso, como sucede en Nervous 96.

Además de la música como mero acompañamiento de los filmes de Domonkos, 
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podemos destacar el apartado de los vídeos musicales, en el que la figura de este 
creador es muy notable y al que nos referiremos más tarde. 

Posibles lecturas de su obra:

Sus obras no tienen una única lectura objetiva, tal y como señala el propio 
autor 34:

Lo extraordinario del cine es su capacidad para sugerir algo indescriptible, que no puede ni 
debe ser expresado con palabras, tan solo insinuado a través de sonidos e imágenes35.

Sin embargo, sí es posible encontrar algunos elementos definidores de su trabajo. 
Además es paradójico que, siendo el medio de expresión del artista la apropiación y 
manipulación de material ajeno (de autoría e intérpretes desconocidos en muchos 
casos),  intente, no obstante, hacer una relectura o incluso terminar algunas obras 
(historias) incompletas, como sucede en: Berenice, The Illuminating Gas y Dying is 
Fun, donde realiza una reinterpretación de los trabajos de los artistas Edgar Allan 
Poe; Marcel Duchamp y Vladimir Nabokov. Y es que, además de la puramente 
visual, la dimensión narrativa o literaria, si se quiere, en la obra de Domonkos, es 
realmente importante.

Como ya hemos señalado con anterioridad, el uso de primeros planos es muy 
abundante. Dotados de una acusada gestualidad, a veces con una iluminación 
dramática notable, su utilización puede llegar a recordarnos a grandes películas de 
la historia del cine mudo como, por citar un clásico, Lirios rotos (Broken Blossoms), 
que dirigiera D. W. Griffith y protagonizara Lillian Gish en 1919. El significado 
de esta iluminación merece particular atención, por servir muy bien al propósito 
narrativo del director, resaltando la soledad dramática de la protagonista. Y es que 
son muchas las películas del artista en las que un personaje, una mujer casi siempre, 
permanece encerrada en una habitación esperando algo: una llamada de teléfono, 
una visita... el espectador nunca sabe muy bien qué. Mientras la mujer aguarda 

34.  	 www.lumeneclipse.com/home/interviews/30_full.html (último acceso: 15-11-2010).
35.  	 Nota: Tanto esta como el resto de traducciones de los textos citados son del autor.

encerrada aparecen numerosos primeros y medios planos de esta, relacionándose 
en la pantalla sobre todo con los elementos que pueden favorecer su comunicación 
con el exterior (una puerta, una mirilla, una ventana, un teléfono...), pero también 
con el espejo en el que se mira una y otra vez, elemento igualmente recurrente 
en la obra de Domonkos. Esta mujer es, además, lógicamente, observada por 
el espectador, pero observada doblemente, puesto que lo es al tiempo por los 
espectadores de la película original primero, y ahora por los de la nueva creación 
del cineasta. El resultado final es un mundo claustrofóbico y neurótico, tal y como 
vemos muy especialmente en los filmes Berenice y  Nervous 96.  	

La repetición y duplicación de imágenes también se adecúa perfectamente al 
propósito del autor de reflejar ese mundo enfermizo. Así, determinados planos 
se repiten en The Poppy una y otra vez mediante la manipulación de la imagen, 
de la misma manera obsesiva con la que Molloy, el personaje del escritor irlandés 
Samuel Beckett de la novela del mismo nombre, sacaba una y otra vez las piedras 
de un bolsillo y las volvía a ordenar en otro, como si fuera víctima de un trastorno 
obsesivo-compulsivo. Trastorno del que somos fríos y distantes espectadores, 
nunca cómplices, por no establecerse ninguna comunicación visual directa 
con el espectador. Así, Domonkos convierte a este en un voyeur que observa el 
comportamiento desquiciado de una mujer en la intimidad de su casa. 

Pero Bill Domonkos tiene también una vertiente poética, cuya máxima expresión 
es la obra Nocturne, fantasía relacionada con la luna repleta de sensualidad y magia, 
donde  se alternan las imágenes de animales en el bosque con las de un niño que 
mira la luna. Los poemas The Moon y To the Moon, de P. B. Shelley, y la música 
de Tchaikowsky, dan el tono adecuado al filme, en el que, sin embargo, el autor 
utiliza para su realización varias películas documentales de los años 40 y 50, una 
de ellas sobre los síntomas de la esquizofrenia.

En Wormhole la atmósfera inquietante se crea de otra manera. En esta película 
contemplamos un agujero por el que cae un torrente (ambos creados digitalmente) 
en el lago o río al lado del cual juegan dos niños. Un solo niño, en realidad, al 
tratarse de una imagen duplicada mediante tecnología digital. En esta imagen 
doble aparecen el niño o niños en distintos momentos en el tiempo, ajenos al 
parecer el uno al otro, y también al peligro que les acecha, el agujero en el agua, y 
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también indiferentes al espectador, en parte cómplice, que ellos no ven y que no 
puede hacer nada por ayudarles a salir de esa situación de peligro. 

En otros trabajos la temática es mucho más metafísica, tal y como sucede en 
The Ambient Medium, donde el autor intenta explorar el inaccesible tema del ser 
humano, tanto en lo que se refiere a su fisicidad como a su esencia espiritual.

La temática religiosa:

La temática religiosa apenas tiene presencia en su trabajo, salvo en las obras 
Trinity  y Visitation (2011). En la primera, y utilizando como base la película 
Frankestein y el hombre lobo (Frankenstein Meets the Wolf Man, 1943) 36, el artista 
introduce símbolos de la iconografía cristiana en el filme original de terror. En 
el segundo, una imagen de la Virgen María se presenta centrada ante la mirada 
duplicada de dos gánsters que la observan, navajas en mano, mientras suenan 
sirenas de coches de policía y se perciben luces cambiantes. Sin embargo, a pesar 
del escaso impacto de la temática religiosa en su obra, el autor sí le concede 
importancia a su educación católica en la entrevista ya referenciada:

	
En la escuela católica las asociaciones siempre eran entre la oscuridad y lo mágico. Parecía 
que había un lado negativo para todo (...) Ahora ya no soy católico, pero sigo creyendo que el 
crucifijo es una de las imágenes más hermosas y terribles que yo haya visto nunca37.

El uso del color en Domonkos:

Aunque la mayor parte de su obra es en blanco y negro, Bill Domonkos también 
utiliza el color en los vídeos: Lu deux fois (2006), Portrait of a Viridescent Woman 
(2008), The Golden Bottle Cap (2011), The Game Designer (2011), Sleep of Cynical 
Reason (2011), Time Trap, The Unseen Sister (2011) y Act of Being Polite (estos dos 
últimos, vídeos musicales del grupo The Residents). En algunos de estos trabajos el 

36.  	 Película de Universal Pictures dirigida por Roy William Neill e interpretada, entre otros, por Bela 
Lugosi y Lon Chaney Jr. 

37.  	 www.lumeneclipse.com/home/interviews/30_full.html (último acceso: 15-11-2010).

artista realiza una película “bicolor”. En la última obra citada es el color rojo el que 
tiñe de sangre determinadas escenas del vídeo en blanco y negro. Algo parecido 
sucede en Portrait of a Viridescent Woman, donde el único color utilizado, el verde, 
sirve para dar a la grabación en blanco y negro una dimensión poética con el 
trasfondo del sonido de gotas de lluvia cayendo. En The Golden Bottle Cap vemos 
una imagen de mujer ralentizada fotograma a fotograma. En blanco y negro, 
y parcialmente en color, aparecen también otros elementos como una tapa de 
refresco dorada o una peluca rubia, de una plasticidad casi escultórica, mediante el 
hábil uso del volumen y de texturas y brillos suaves, mórbidos. En Time Trap todo 
el trabajo tiene igualmente un cierto virado azul.

En Sleep of Cynical Reason contemplamos a un telespectador ante una televisión 
en una escena doméstica típica de los años 50. En el aparato, manipulada su 
imagen, aparece una animación de dibujos animados en la que un niño juega con 
una bola. La imagen, cada vez más rápida, contrasta con la lentitud de la bola en 
la mano del personaje. 

The Game Designer, una grabación en color antigua, también de los años 50 
seguramente, nos muestra a un pintor dando vida a varias imágenes en un lienzo, 
que cobran vida “digital” en una muestra de humor macabro.  

Principales trabajos:
Pasamos a continuación a hacer mención de algunos de los trabajos que 

consideramos más interesantes, tanto por su desarrollo narrativo como por el 
tratamiento de la imagen. Estos son: The Illuminating Gas, Nervous 96 , The Poppy, 
Berenice , A Song for Sonnabend y Dying is Fun.

The Illuminating Gas  (http://billdomonkos.tumblr.com/illuminatinggas) 

Este cortometraje se inspira, según los créditos del filme, en el trabajo de 
Marcel Duchamp, particularmente en su obra Étant donnés38. Casi todos los 

38.  	 La obra original de Marcel Duchamp tardó en ejecutarse más de veinte años, desde 1946 a 1968, 
exhibiéndose desde 1969 en el Museo de Filadelfia. Consiste en la representación de una mujer desnuda, cuya 
cabeza no es visible, que sostiene una lámpara, tumbada en el suelo. Tras ella podemos ver una catarata en un 
paisaje campestre. La obra es visible para el espectador gracias a una doble mirilla situada en una puerta de 
madera, que convierte al mismo en un voyeur. 
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sucesos que acontecen en la película manipulada le son vedados al espectador, al 
haber velado el artista la imagen original tras un vidrio esmerilado que deforma 
la imagen de una pareja paseando por una idílica campiña. Sí escuchamos, sin 
embargo, su conversación informal y sus risas. A veces, el espectador también 
puede ver sin deformar, a través de un hueco en la pared, una cascada, seguramente 
perteneciente al mismo paisaje por el que la pareja pasea. Contribuye a que 
la escena sea aún más bucólica la romántica música de acompañamiento de 
Paul Mercer. Pero tras el vidrio esmerilado alguien enciende un fósforo y 
observa acechante. Una figura oronda y con gafas que se apoya en el cristal 
esmerilado.¿Quién hay ahí?

La parte final es brillante. En ella podemos ver cómo se combinan las imágenes 
de unas puertas que se abren a un cielo estrellado bajo la música de Mozart y 
las de un coche de policía que atraviesa la ciudad. El coche de policía avanza 
por la calle a gran velocidad. Poco más tarde los policías entran en un bloque de 
pisos donde algo sucede. Y en una de las viviendas de este edificio el espectador 
podrá averiguar cuál es el final de la historia que Domonkos ha creado para 
contextualizar o dar una vida posible a la mujer de la obra de Duchamp. A 
pesar de todo, naturalmente, la explicación nunca será completa, pudiendo el 
espectador plantear varias hipótesis posibles. El texto final de Maria Martins, 
quien fuera compañera de Duchamp y modelo inicial de la obra, nos habla de 
muerte y asfixia:

Even long after my death / Long after you death / I want to torture you / I want to see you lost 
/ asphyxiated, wander / in the murky haze / woven by my desires. / For you, I want 	
long / sleepless nights / filled by the roaring / tom-tom of storms / Far away, invisible, 	
unknown. / Then I want the nostalgia /of my presence to paralyze you. 

(‘ Incluso mucho tiempo después de mi muerte / mucho tiempo después de tu muerte / quiero 
torturarte / quiero verte perdido / asfixiado, errante en la bruma oscura / tejida por mis deseos. 
/ Quiero, para ti, largas / noches de insomnio / llenas del rugiente / tam-tam de las tormentas 
/ lejanas, invisibles, desconocidas. / Quiero entonces que la añoranza / de mi presencia te 
paralice’).

 Nervous 96 (http://vimeo.com/23241331)

Domonkos utiliza como soporte para esta obra varias películas antiguas. 
En la de mayor presencia en el filme aparece una mujer en su casa junto a un 
teléfono y una ventana. La mujer, nerviosa, parece esperar algo o a alguien. En 
la habitación hay correspondencia acumulada, notificaciones, etc. La mujer da 
permanentes muestras de intranquilidad. En la casa, que refleja un ambiente 
opresivo, la protagonista se acerca a una ventana desde la que ve que no llega 
nadie, a un teléfono que no suena y a un espejo que tan solo le devuelve su 
propia imagen. Todos estos elementos son sus únicas fuentes de comunicación. 
Ella misma es, por tanto, la única persona con la que tiene contacto real.

Todo lo demás es una permanente espera. Cuando la mujer decide salir 
a la calle se dirige a un restaurante en el que Domonkos muestra imágenes 
de un documental donde se acumulan sandwiches, alimentos, y gente que 
come y bebe a gran velocidad en un montaje cada vez más rápido. Imágenes 
que pueden recordarnos lo que seguramente sentiría en esa circunstancia 
una persona enferma de anorexia o de bulimia. La sensación causada en el 
espectador es de asfixia y repugnancia. 

Además, en Nervous 96 el artista introduce mediante tecnología digital sonidos 
e imágenes de extraterrestres o robots junto a cámaras de vídeo que acechan al 
personaje principal, realizadas mediante la misma tecnología. Y es que mientras la 
mujer espera y mira por la ventana es, a su vez, observada y vigilada. Técnicamente, 
además de la tecnología digital, son destacables los encadenados entre planos y los 
fundidos que dan idea de continuidad en la historia. Finalmente, la música de Jill 
Tracy y Paul Mercer contribuyen a dar una dimensión inquietante al filme.

The Poppy (http://billdomonkos.tumblr.com/thepoppy) 

Una vez más una mujer deambula por un espacio cerrado observada por el 
espectador voyeur. En esta ocasión, una mirilla a través de la que ve una amapola 
y un espejo son sus únicos medios de comunicación. La imagen del espejo se 
desfigura y se torna borrosa, apareciendo el azogue como si de un “lago digital” se 
tratara. Su rostro se duplica y produce una imagen alterada de la realidad. Resulta 
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inevitable en este caso establecer un paralelismo entre la duplicidad de la imagen 
de la mujer ante el espejo y la de su propia personalidad. 

En The Poppy destacan los planos encadenados y los efectos digitales, como 
las transparencias de la cara “triplicada” de la protagonista, los efectos de lluvia 
de estrellas, o las raíces que salen del cuerpo de la mujer. Todos los cuales 
introducen nuevos elementos de extrañeza en el conjunto. La cara de ensoñación 
de la protagonista puede hacer pensar al espectador que tal vez esté recordando 
tiempos mejores. De nuevo Domonkos utiliza la repetición como recurso técnico 
para producir la idea de agobio. Así, la mujer ejecuta de forma repetitiva gestos 
mecánicos en la intimidad de su habitación, con la mirada siempre puesta en la 
puerta o en el espejo del tocador, transmitiéndonos una sensación de duplicidad y 
paranoia. 	

El título, The Poppy, alude a la amapola “digital” que se ve tras la mirilla. La flor 
sugiere un elemento poético en el cortometraje. En un momento dado, su sombra 
aparece en la habitación y penetra con sus raíces -¿monstruosas o liberadoras?- la 
espalda de la mujer, invadiéndolo todo en una especie de metamorfosis o invasión 
de la flor que antes permanecía en el exterior. Se establece así una suerte de 
duplicidad, un juego entre lo interno y lo externo. 

La obra se inspira en la  poesía de Eleanor Sugg39

Berenice (http://vimeo.com/21266449 )

Berenice es una adaptación muy libre del famoso cuento de Edgar Allan Poe. En la 
película la imagen de una mujer sola que camina apresurada por la calle se combina 
con otras de documentales de una ciudad industrial (vuelven a aparecer el humo y la 
neblina como elementos recurrentes). Estas imágenes se funden con otras de carne 
putrefacta, gusanos, moscas, una araña, etc. Imágenes que nos acercan a la idea de 
muerte acompañadas del siguiente texto: “Misery is manifold... the wretchedness of 
the earth is multiform” ( ‘La tristeza es múltiple... la tristeza de la tierra es multiforme’).

39.  	 Eleanor Sugg, también conocida como Helen Garder (1918-1984), fue instructora de vuelo en la 
Segunda Guerra Mundial y poeta, entre otras actividades. En los títulos de crédito del vídeo The Poppy se indica 
que la obra está inspirada por su poesía. Precisamente una de sus obras lleva el mismo título. Bill Domonkos 
realizó este trabajo en relación a un proyecto de la G. L. B. T. Historical Society in San Francisco, California.

A continuación aparecen algunos de los elementos más frecuentes en la 
iconografía de Domonkos: extrañas secuencias de documentales médicos alusivos a 
la enfermedad mental; un escaparate; un espejo, etc. Y, sobre todo, una inquietante 
y poderosa imagen final que no desvelamos. Con música de Elgar, Berenice es un  
puzle del que no tenemos todas las piezas, pero que no necesita ser resuelto de 
forma exacta para producir una sensación de desasosiego e inquietud. 

A Song for Sonnanbend  (http://billdomonkos.tumblr.com/sonnabend) 

Para esta obra el artista utilizó los perfiles biográficos de Geoffrey Sonnabend, 
neurofisiólogo norteamanericano que desarrolló su trabajo en torno al tema de 
la amnesia; y de Madgalena Delani, cantante de ópera que padecía un tipo de 
amnesia llamado “Síndrome de Korsakov”. La obra alude a su coincidencia en el 
espacio y en el tiempo en un recital cerca de las cataratas de Iguazú en 193640, tras 
el cual Geoffrey Sonnabend, durante un paseo nocturno, comienza a desarrollar 
las bases de su obra:  Obliscence. Theories of Forgetting and the Problem of Matter. 
(Obliscencia. Teorías del Olvido y el problema de la materia)41. En la película se 
alternan imágenes relativas conceptualmente a los hechos junto a otras de un 
tocadiscos antiguo que hace las veces de motivo conductor, el cual reproduce de 
forma repetitiva una melodía. La música de Blind Divine se combina con el sonido 
de las cataratas; todo ello en  alusión a la memoria, la amnesia y al encuentro 
citado. El texto inicial señala: 

We, amnesiacs all, condemned to live in a eternally fleeting present, have created the most 
elaborate of human costructions, memory, to buffer ourselves against the intolerable knowledge 
of the irreversible passage of time and the irretrieveability of its moments and events.

(‘Nosotros, amnésicos todos, condenados a vivir en un presente eternamente fugaz, hemos 
creado la más complicada de las construcciones humanas, la memoria, para protegernos contra 
la insoportable consciencia del irreversible paso del tiempo y lo irrecuperable de sus 	
momentos y acontecimientos’).

40.  	 Sobre este encuentro el escritor italiano Fabrizio Rondolino publicó en 1997 su novela Un così bel 
posto, editada en España con el título Un lugar tan hermoso (Madrid: Siruela, 2004).

41.  	 Según Geoffrey Sonnabend la memoria es una ilusión, y los recuerdos, una construcción artificial 
de la mente. En el trabajo reseñado llegó a describir modelos geométricos explicativos de su hipótesis.
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En el filme se suceden de nuevo escenas documentales alusivas a la enfermedad 
mental: un hombre es aseado en un manicomio y tratado por terapeutas, piezas de un 
juego que se unen y se separan en alusión evidente a la fragilidad de la memoria, etc.

Resulta particularmente emotiva en esta obra la visión del rostro del enfermo 
al ser aseado en una ducha mientras mira fijamente a la cámara. Al tratarse de 
imágenes obtenidas de archivos documentales, las mismas, insertas en la nueva 
película de una forma absolutamente respetuosa con el protagonista, logran dar 
una nueva vuelta a los tradicionales conceptos de película de ficción, documental 
o falso documental. Se trata de otra cosa, si cabe más compleja, en la que el 
documental manipulado pasa a convertirse en obra de arte.

Dying is Fun  ( http://vimeo.com/30205183) 

Es una de las últimas obras del artista, inspirada en la inconclusa The Original 
of Laura (Dying is fun), del novelista norteamericano de origen ruso Vladimir 
Nabokov, editada en 2010. Con música de Aero-Mic´d, sucesivos textos en el filme 
explican la obra. El subtítulo de esta es Experiments in self-Deletion (Experimentos 
de auto-destrucción). La película gira en torno a un personaje que sufre trances 
durante los cuales llega a desaparecer.  La primera escena del filme nos muestra a 
un hombre fumando en la cama. El despertador le saca del sueño y le llena de ira: 
“A process of self-obliteration conducted by an effort of the will” (‘Un proceso de 
auto-destrucción llevado a cabo por un esfuerzo de la voluntad’). 

Una serie de sonidos de la naturaleza nos indica el estado de placidez del 
protagonista hasta que llegan los momentos de crisis. La música subraya estos 
momentos en los que el personaje se contempla a sí mismo y observa cómo 
desaparecen sucesivamente los zapatos, la piel, la carne,... llegando a ver hasta 
sus propios huesos como si tuviera rayos X en los ojos: “Thinking away oneself. 
A melting sensation” ( ‘Pensando lejos de uno mismo. Una sensación de fusión’).

Tras dirigirse el protagonista al cuarto de baño aparece el mensaje: 
“Obviously, one cannot drain one´s body of blood, for the simple reason that there is no 
resurrecting the organ once it has been destroyed. / It is the ability to stop the experiment	and 
return intact that makes all the difference”

( ‘Obviamente, uno no puede drenar de sangre el cuerpo de alguien, por la sencilla razón de 
que no hay resurrección del órgano una vez que ha sido destruido. / Es la habilidad para parar 
el experimento y regresar intacto lo que marca la diferencia’).

Una vez en la calle, y tras entrar en el metro, sufre una nueva transposición. 
Las imágenes, perfectamente conjuntadas con la música, nos acercan a la idea de 
éxtasis. La fotografía en blanco y negro y el uso de primeros planos dan además 
una dimensión dramática al filme:

By now I have died up to fifty times in less than three years and my fifty resurrections have 
shown that no dammage is done to the organs when breaking in time out of the hypnotic 
trance /  Although the act of deletion produced an ecstasy superior to anything 	 experienced 
before; I noticed that the ectasy was accompanied by a feeling of anxiety and even panic.

(‘Por ahora he muerto hasta cincuenta veces en menos de tres años y mis cincuenta resurrecciones 
han demostrado que no se hace ningún daño a los órganos cuando se rompen en el momento 
del trance hipnótico / Aunque el acto de la eliminación produjo un éxtasis superior a todo 
lo experimentado con anterioridad, me di cuenta de que el éxtasis era acompañado por un 
sentimiento de ansiedad e incluso pánico’).

Finalmente el hombre decide llamar por teléfono a un extraño Buddhist Hotline 
(Línea directa budista). El texto dice: “The religious rubbish and mysticiscm of 
Oriental wisdom” ( ‘La basura religiosa y el misticismo de la sabiduría oriental’).  

La música in crescendo nos acerca al final, momentos antes del cual el 
protagonista escribe unas anotaciones con las palabras:  efface... delete... wipe out... 
obliterate, términos todos ellos alusivos al borrado o desaparición de una cosa. El 
último texto del filme señala: 

The act of suicide may be “criminal” in the same sense that murder is criminal but in my case 
it is purified and hallowed by the inccredible delight it gives.

( ‘El acto del suicido puede ser criminal en el mismo sentido que el asesinato es un crimen, pero 
en mi caso está purificado y santificado por el incríble placer que produce’).

 La música y una iluminación sobrenatural del protagonista en los momentos 
de éxtasis dan idea de lo trascendente de la experiencia que está sufriendo. Los 
efectos digitales son igualmente destacados durante las metamorfosis que sufre el 
mismo.
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Bill Domonkos, creador de vídeos musicales:

También es notable la actividad de Domonkos como realizador de vídeos 
musicales. Así, ha creado para el grupo de música experimental The Residents los 
vídeos: The Act of Being Polite, Icky Flicks (2008) y The Unseen Sister. Además, para 
la artista Jill Tracy realizó el vídeo The Fine Art of Poisoning (2003). Todos ellos son 
de una notable expresividad plástica. Bill Domonkos toma como base la música 
de estos artistas para crear una obra muy interesante, independiente y autónoma, 
que no es únicamente un simple soporte para la música utilizada.

La mera animación se da en el vídeo Lu deux fois en el que el artista sobrepone 
a imágenes médicas manipuladas de los años 30, 40 y 50 la música de Aero-Mic´d.

Otras actividades creativas: stereogramas, fotografías manipuladas y 
animaciones: 

Otro aspecto interesante de su obra son sus visiones estereoscópicas en 3D, 
imágenes perturbadoras y surrealistas en las que recobra el uso de la técnica 
estereoscópica tan en boga a finales del siglo XIX y comienzos del XX. El trabajo 
de Domonkos en este campo consiste en tomar imágenes antiguas que manipula 
digitalmente y a las que da un formato estereoscópico. Se trata de composiciones 
menos poéticas y más surrealistas -y en ocasiones terroríficas, aunque eso sí, nunca 
exentas de humor- que sus trabajos en vídeo, al verse obligado a condensar la 
idea deseada en una sola imagen. Estos trabajos podrían considerarse una versión 
renovada de los famosos collages surrealistas de Max Ernst.42 

Igualmente reseñables son también sus “fotografías manipuladas” de forma digital 
y las animaciones, muy próximas conceptualmente también al lenguaje surrealista.  

42.  	 Los títulos de las conocidas series de collages surrealistas de Max Ernst son: La femme 100 têtes 
(1929); Rêve dune petite fille qui voulut entrer au Carmel (1930) y Une semaine de bonté ou les sept éléments 
capitaux (1934).  

Conclusión:

Y hasta aquí llegamos en este breve recorrido por el universo de Bill Domonkos, 
artista sobre el que apenas existe bibliografía. Animamos a quienes no conozcan 
su trabajo a que se adentren en el mismo. Se trata de un mundo tan sugerente 
como inquietante, que no dejará indiferente a quienes lo visiten.  Porque  si bien la 
expresión del miedo, la opresión y la angustia es abundantísima en el campo de la 
creación artística, la manera que Domonkos tiene de representarla es sumamente 
original. Y es que en un universo audiovisual sobrecargado, saturado de imágenes, 
el artista ha decidido, al igual que hicieron otros con anterioridad, no crear otras 
nuevas, sino utilizar y reelaborar las ya existentes. De esta forma, reutilizando el 
material de películas olvidadas en un archivo, se obliga al espectador a mirar de 
nuevo, dando así una nueva vida al filme original y rejuveneciendo además nuestra 
mirada. Y todo ello de forma hábil, inteligente, humilde y también, por qué no 
decirlo, bella, huyendo de la práctica artística conceptual e intelectual tan al uso 
consistente en la creación de imágenes cada vez más impactantes, pero también, 
eso sí, cada vez menos  profundas.
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ANEXO: SELECCIÓN DE IMÁGENES

Ilustración 1. Bill Domonkos, The Ambient Medium (2007)
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Ilustración 2. Bill Domonkos, Berenice (2008)

Ilustración 3. Bill Domonkos, Dying is Fun (2011)

Ilustración 4. Bill Domonkos, Nervous 96 (2011)

Ilustración 5. Bill Domonkos, Nocturne (2006)
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Ilustración 6. Bill Domonkos, The Act of Being Polite (2006)

Ilustración 7. Bill Domonkos, The Poppy (2009)

Ilustración 8. Bill Domonkos, The Time Machine (2011)

Ilustración 9. Bill Domonkos, A Song for Sonnabend (2008)
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Ilustración 10. Bill Domonkos, Stereoprint


