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RESUMEN

La presente investigacion se propuso encontrar una relacion entre la alienacion del propio yo
con la creatividad del dramaturgo norteamericano Tennessee Williams y el impacto de esta
relacion en la estética del autor. Lo anterior, a partir de un estudio semiotico de sus dos obras
teatrales principales llevadas al cine, Un tranvia llamado deseo y La gata sobre el tejado de
zinc caliente, ambas galardonadas con el premio Pulitzer. Por lo tanto, se trata de una
semiotica del cine que sigue una metodologia basada esencialmente en la hermenéutica
analdgica para dar cuenta de la estética de ambas peliculas desde la perspectiva de un didlogo,
ni univoco ni equivoco, sino analdgico, abordando aspectos como la semiosis y la
escenosfera, entendidos estos como aspectos integradores de un universo escénico que se
traslada hacia el séptimo arte. La semidtica con la que se aborda la investigacion es entendida
en tres niveles: la sintaxis, que es el texto en si; la semantica, es decir el contexto; y
finalmente, la pragmatica, que es lo que se hace con las dos anteriores al bajarla al analisis y
la critica. De tal manera que, se suma a la fenomenologia aqui seguida un riguroso estudio
biogréfico del autor, ademéas del contexto social, cultural y moral de la época, asi como
también desde la estética prudencial, la cual deviene a partir de la misma hermenéutica
analdgica, en el sentido de hacer converger dialogos analogos. El resultado fue el encuentro
de una estrecha relacion que se da entre lo emocionalmente dafiino de la alienacion del propio
yo, que es sublimado mediante la creatividad en una estética muy personal que llega a
trascender en el caso del autor aqui estudiado, sin que ello signifique que en algo mejoré su
vida personal, en el sentido de su estabilidad emocional.

Palabras claves: Alienacion del propio yo, creatividad, estética, hermenéutica analdgica,

semidtica, semiosis, escenosfera, estética prudencial.




ABSTRACT

This research aimed to find a relationship between the alienation of the self with the creativity
of the American dramatist Tennessee Williams and the impact of this relation on the author's
aesthetic. Forgoing from a semiotic study of his main plays taken to the cinema, A Streetcar
Named Desire and Cat on a Hot Tin Roof, are both award-winning with the prize Pulitzer.
Therefore, it is a semiotic of the cinema that follows a methodology based essentially on
analogical hermeneutics to account for the aesthetics of both films from the perspective of
dialogue, neither univocal nor equivocal, but analogical, addressing aspects such as semiosis
and the stage. These are understood as integrating facets of a stage universe that moves
towards the seventh art. The semiotics with which the research is addressed, is understood in
three levels: the syntax, which is the text itself; the semantic, which is the context; and the
pragmatic, which is what is done with the two previous ones when we lower it to the analysis
and the criticism. Thus, added to the phenomenology here followed a rigorous biographical
study of the author, in addition to the social, cultural, and moral context of the period, as well
as from the prudential aesthetic, which becomes from the same analogical hermeneutics, in
the sense of converging analogous dialogues. The result was the encounter of a close
relationship between the emotionally damaging alienation of self, which is sublimated
through creativity in a very personal aesthetic that transcends in the case of the author studied
here, without implying that in something he improved his personal life, in the sense of his
emotional stability.

Keywords: Alienation of self, creativity, aesthetic, analogical hermeneutics, semiotics,
semiosis, stage, prudential aesthetic.
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Introduccion

La presente investigacion aborda la obra del dramaturgo Tennessee Williams, constituyendo
un andlisis integral desde la semidtica y construyendo una hermenéutica analdgica que logre
establecer un dialogo transversal desde diferentes perspectivas disciplinarias. La tesis esta
estructurada en cinco capitulos fundamentales: Semidtica y hermenéutica, Alienacion del yo
y Creatividad, Biografia del autor, asi como el analisis de las obras Un tranvia Ilamado deseo
y La gata sobre el tejado de zinc caliente, un capitulo por obra, centrandose siempre en la
transposiciéon filmica; finalmente la discusion, sintesis y conclusiones. A su vez, cada uno de
los capitulos aborda los tres aspectos de la teoria semidtica de Beuchot (2015) desde un
contexto histérico, biografico y desde las obras del dramaturgo llevadas al cine, realizando

un analisis e interpretacion semiotica de los textos cinematograficos.

Existen diversos analisis en torno a la obra de Tennessee Williams que centran su mirada
muy especifica en la historicidad, pero no en aspectos del signo y simbolo de las peliculas
basadas en sus obras de teatro, ademas del como esa semidtica y estética estan impactadas
por la alienacion del yo y la creatividad. En este sentido, el aporte de esta tesis se centra en
ir mas alla de un trabajo historiografico, sin demeritar los ya existentes. La idea es realizar
una propuesta de hermenéutica en un sentido representativo desde la semiética. En la
distincién que hace Beuchot (2016) en su libro sobre los hechos y las interpretaciones, donde,
si bien aparece una clase de hermenéutica vertida hacia lo intransitivo, hacia la historiografia,
existe otra que va hacia la lectura interpretativa, que es la que aqui se toma: “la transitiva, o
reproductiva o representativa o traductiva, como la teatral y la musical, cuya finalidad es
hacer entender” (Beuchot, 2016, p. 16).

En términos filosdficos decia Jean-Paul Sartre: “Somos lo que hacemos con lo que
hicieron de nosotros”, esto en términos coloquiales quiere decir que, si bien todos han sido
alienados, es decir, lastimados, heridos, abusados, reprimidos, lo importante es que se hace
con esa historia de vida, se sublima, se derrotan ante esta o se le ignora fingiendo indiferencia.
El presente estudio tiene como eje primordial encontrar el impacto que la historia de vida y

el contexto social del autor va a tener en su obra; como la alienacion del yo, puede ser
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sublimada en la creacion estética y, ésta Ultima, como genera su semiética particular a partir

de todo esto.

La alienacion del yo, plasmada en las escenas de las peliculas Un tranvia llamado deseo y
La gata sobre el tejado de zinc caliente, se ilustra en los capitulos IV y V mediante cuadros
explicativos de escenas particulares y de los tres personajes principales de cada pelicula,
aludiendo a la semiética del cuerpo y a la semidtica escénica, en el sentido de la iluminacion
y la psicologia del color. La finalidad es bosquejar, en un primer momento, como se plasma
la alienacidn del yo en la pantalla grande. La parte tedrica abunda de manera formal sobre la
misma alienacion y sobre la creatividad desde diversas perspectivas tedricas, surgiendo asi
la propuesta propia de esta tesis. No existe un estudio, al menos en lengua hispana, que
relacione la problematica social, cultural, histdrica de los personajes y del mismo autor, para
entenderlos de manera mas integral, abarcando fendmenos concretos de esa indole y con esos

alcances.

Para poder atender lo expuesto, se retoman lecturas como la de El estudio de la integridad
mental en su relacion con el proceso de trabajo, de Susana Martinez Alcéantara, con la
finalidad de aclarar algunos conceptos de salud mental, que la misma autora retoma de
Cristina Laurell, quien se basa en la idea de alienacion en el trabajo propuesto por Karl Marx
en su libro EIl capital, un clasico de la sociologia del trabajo. Sin embargo, la tesis no se
centra solo en este aspecto.

También se aborda la semiotica desde las perspectivas centrales de Mauricio Beuchot
(2015) y su teoria semidtica, asi como del antrop6logo norteamericano Clifford Geertz (1987)

y su teoria del guifio del ojo, en su descripcion densa de la cultura.

En ese mismo sentido, se aterriza al teatro la propuesta semidtica mediante la propuesta
del signo teatral de Kowzan (1997) y el método de Stanislavsky (en Jiménez, 2011). Para
abordar la creatividad, se seguira la perspectiva tedrica de Gardner (1997) en su texto Arte,

mente y cerebro, que es la base con la que sostendria su tesis sobre las inteligencias multiples.
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Para lograr la presente investigacion se aborda, en un primer momento, la cuestion historica
del mundo en la época en la que escribié Tennessee Williams, su contexto social, cultural,
econdémico y politico -asumiendolo como un sujeto historico- para poder estudiar la
alienacion del yo del autor. De igual manera, se ir4 correlacionando la historia del teatro, asi
como los cambios histdricos de esta disciplina en el siglo XX.

Sera necesario retomar los fendmenos mencionados, directamente en el trabajo creativo
de la dramaturgia del artista retomado, rescatando un contexto biogréafico para poder sostener
las aseveraciones propuestas, desde la lectura del libro de Schaff, La alienacién como
fendmeno social, concretamente en el capitulo La alienacion del propio yo, de la propia vida
y de la propia accion, con respecto a: su historia de vida, la figura paterna, el orden moral de
aquellos afios, asi como el rompimiento que marca en sus obras dramaticas con la moral de
la modernidad, donde estaba negado el cuerpo y el erotismo. Se entiende erotismo en el
sentido psicoldgico y sociologico, de 1o que Octavio Paz llamoé: “la metafora de la sexualidad

humana”.

En las obras que se analizan en la presente investigacion, “Un tranvia llamado deseo” y
“La gata sobre el tejado caliente de Zinc”, en la pantalla los personajes viven una sexualidad
latente, una continua tension erotica del deseo, que los lleva a ceder a sus pasiones mas

primarias, lo cual también se trabajara desde el psicoanélisis freudiano.

Por lo tanto, se plantea la reflexion de las dos peliculas, incluyendo en el analisis y la
evaluacion, la influencia de lo social y lo psicoldgico que le hicieron construir al dramaturgo
norteamericano los simbolos y signos de su obra, es decir, de una semidtica propia con una

estética particular.

Finalmente, se busca dar cuenta de como esa estética esta construida por una semidtica a
partir de las vivencias del autor y de la trascendencia de una alienacién del yo, mediante una
creatividad sublimadora de ésta que se ve reflejada en los personajes de las obras en el cine
y que estan tocadas por las propias relaciones interpersonales e intimas del dramaturgo

Tennessee Williams.
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Debe quedar muy claro que la hermenéutica analdgica, propuesta como eje metodoldgico de
esta investigacion, busco en todo momento ser el camino para trabajar desde las
coincidencias entre las posturas univocistas y las equivocistas. Asi, surgen las preguntas ejes

de esta investigacion:

P1.- ¢ Qué relacion existe entre la alienacidn del propio yo y la creatividad, provocadas por
la historia personal y el contexto social del autor, que influya en la semidtica y la estética de
las peliculas Un tranvia llamado deseo y La gata sobre el tejado de zinc caliente?

P2.- ;Como la alienacion del yo afecta en el creador y en su obra?

P3.- ;Como la creatividad, entendida como fenémeno cognitivo, psicoldgico y social,
permea en la semidtica y la estética de Un tranvia llamado deseo y La gata sobre el tejado

de zinc caliente al ser llevadas al cine?

De esta manera, se atienden los tres niveles de la semidtica propuestos por Mauricio
Beuchot (2015): La sintaxis, el estudio de la obra misma; la semantica, el estudio del contexto
historico en que fue escrita; y finalmente, la pragmatica, que es la apropiacion, la
interpretacion que se hace de la obra. Todo esto, con la finalidad de hacer una hermenéutica

analdgica siguiendo como linea metodoldgica la propuesta del autor.

El problema de ver a la estética solo como critica nos puede llevar a extremos de la
univocidad o de la equivocidad. Es necesario abrir un didlogo fundado en lo analogo, en la
busqueda de coincidencias, porque no todo son diferencias.

Esto no significa que no haya principios y reglas en la hermenéutica analdgica, al igual
que en lacienciay en el arte las hay. La analogicidad debe abrir a la estética al didlogo, como

lo propone Granados (2019) en su estética prudencial.

La carrera como dramaturgo estuvo llena de muchos éxitos, ganador de dos premios
Pulitzer, por sus obras: Un tranvia llamado deseo (1947) y La gata sobre el tejado de zinc
caliente (1955). Ambas fueron llevadas al cine con gran aceptacion de la critica. Sin embargo,

el rechazo familiar a su persona y a su trabajo le provocaban depresiones y ataques de
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ansiedad, como se ira abordando al estudiar su biografia. Entender como se va dando la

alienacion del yo en el autor, es uno de los principales retos de esta investigacion.

El texto de Schaff comienza por plantear lo que, de entrada, sobre todo para aquel que no
estd familiarizado con la terminologia marxista o de los psicotrastornos laborales, las
siguientes dos preguntas: ¢qué es el yo? y ;como puede existir una enajenacion frente al

propio yo?

La busqueda de esta investigacion esta en relacionar aspectos estéticos y semioticos, desde
una perspectiva de la sociologia (la alienacién del yo) y la psicologia (creatividad y
alienacion del yo). Es decir, encontrar cOmo se relacionan estos aspectos sociales e

individuales del autor con la semidtica y la estética de su obra.

Por lo tanto, resulta esencial el trabajo de Helena Cebrian (2016) quien expone la deixis
y su impacto en el paso del texto dramatico a la puesta en escena, coémo se da esta vinculacién
que actualiza el significado en escena del texto teatral. Dado que, el producto esperado del
presente trabajo es crear la hermenéutica que le permita a los integrantes de una puesta en
escena: director, actor, escendgrafo e iluminador entender al personaje que interpreta desde
la perspectiva estética, pero, ligada a las condiciones sociales y psicologicas del mismo,
Cebrian es un antecedente muy reciente para apoyar la encomienda propuesta por esta

investigacion.

Para Cebrian (2016), es importante analizar las diversas traducciones al espafiol de la obra
“Cat on a hot tin roof™, por épocas para captar intencionalidad asi como potencial dramatico

de los textos.

Por otro lado, abordar el tema de la semidtica, remite a la funcion objetiva del lenguaje,
de la palabra, la cual seria informar sobre la identidad del individuo y de la sociedad, para
ayudar a entender como éstas se coadyuvan con la accidn social e individual. “El saber tiene,
por lo tanto, una doble faz: un sistema epistemolégico (significado) y un sistema semioldgico
(significante). Siendo precisamente el objeto de la semiologia el establecer la naturaleza de

la relaciéon entre esos dos sistemas” (Guiraud, 1988, p. 71). Semiologia era el nombre
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utilizado hasta la década de los setenta, en que los especialistas resolvieron utilizar el

concepto de semidtica, aduce Beuchot (2015).

Para Saussure (citado en Giraud, 1988), se puede concebir una ciencia que estudie los
signos en el seno de la vida social. El lenguaje entendido como un fendmeno esencialmente

psicolégico, pero, al mismo tiempo social.

Por lo tanto, es pertinente retomar la teoria en torno a ideologia y cultura y coémo es que
estos signos toman vida a partir de la accién simbdlica (Thompson, 1990), que el individuo
y la sociedad ejercen sobre éstos. En este sentido, la accion simbdlica que el dramaturgo toma

de la realidad cotidiana, resignificando asi al significado y al significante.
Objetivos especificos

1.- Analizar la relacion entre la alienacion del propio yo y la creatividad, provocados por la
historia personal y el contexto social del autor, que influyen en la semiotica y la estética de

las peliculas Un tranvia llamado deseo y La gata sobre el tejado de zinc caliente.

2.- Hacer de la hermenéutica analdgica y de la estética prudencial una herramienta de anélisis
e interpretacion hacia el entendimiento de la semiosis y la escenosfera en las peliculas

analizadas, corpus de estudio de esta tesis, en los conceptos de alienacion y creatividad.
Metodologia

La presente investigacion teorica, tiene como eje metodoldgico a la hermenéutica
analdgica, propuesta por Mauricio Beuchot (2018), ligandola a la semidtica propuesta por el
autor, desde donde se abordan tres niveles: la sintaxis, el estudio de la obra misma; la
semantica, el estudio del contexto historico en que fue escrita; y finalmente, la pragmatica,

que es la apropiacidn, la interpretacion que se hace de la obra (Beuchot, 2016).

Asi, se aborda un estudio semidtico de la obra, desde la obra en si, continuando con el
analisis riguroso del contexto histérico en la que fue escrita, para lo cual se hace un estudio
biografico del autor y asi poder entender también sus conflictos personales desde una

perspectiva psicologica de los conceptos propuestos en el tema de investigacion. Se culmina
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con un abordaje desde el nivel de la pragmatica, que permite entender la apropiacion, es
decir, la interpretacion que se hace de la obra. Cada capitulo se emprende desde estos tres

niveles semiéticos.

Lo anterior, implico que el enfoque fuese una fenomenologia directa de la obra del autor,
tomando los contextos historicos, sociales y culturales de su época, asi como los fenémenos
psicoldgicos vividos por el autor, a partir de sus datos biograficos, que den cuenta de la
pragmaética que se hace de la dramaturgia del autor. Por lo tanto, no se elaboraron hipotesis

ni supuestos al ser la propia fenomenologia la que guio las respuestas buscadas.

Descripcion breve de cada capitulo

El primer capitulo afronta la teoria semidtica desarrollada por Mauricio Beuchot en el 2015,
aungue se mencionan los antecedentes de este autor, incluso cuando se le llamaba semiologia.
Se aborda a partir del entendimiento semi6tico de las obras de Tennessee Williams llevadas
al cine. De lamisma manera se trata a la hermenéutica, poniéndola a dialogar con la semioética

cinematogréfica.

El segundo capitulo aborda otros dos conceptos fundamentales en esta investigacion, la
alienacion del yo y la creatividad, en la transposicion cinematografica de Un tranvia llamado
deseo y La gata sobre el tejado de zinc caliente, pues las obras aqui tratadas de Tennessee
Williams, ademas de haber recibido el premio Pulitzer, también fueron llevadas a la pantalla

grande con gran éxito.

El tercer capitulo esta centrado en el autor de las obras aqui pasadas por el ojo de la
hermenéutica analdgica, mediante la semidtica, pues fue necesario hacer un recuento del
contexto social y cultural, asi como de la biografia misma del autor, para dar cuenta de sus

dos obras en el cine aqui abordadas, como se propuso desde un principio.

El cuarto y quinto capitulo tratan las dos obras de teatro aqui referidas, La gata sobre el

tejado de zinc caliente y Un tranvia llamado deseo, desde la perspectiva cinematografica
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para la lectura de sus signos y significados, asi como el contraste y relacion con los conceptos
esenciales de la alienacion del yo y la creatividad. Todo lo anterior, enfila finalmente hacia
las conclusiones, a través de la sintesis, la discusion, la autocritica y el aporte producto de

esta investigacion.
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Capitulo 1. Semiotica y hermenéutica en Un tranvia llamado deseo y La gata
sobre el tejado de zinc caliente al ser llevadas al cine.
1.1 Semiética

En el orden de ideas seguido en la presente investigacion, es necesario precisar desde un
inicio que la metodologia aqui propuesta como el camino para el estudio e interpretacion de
los signos y los simbolos en la escena cinematografica es a partir de la semidtica y la
hermenéutica analdgica de Mauricio Beuchot, como se ha manifestado desde la introduccion.
Sin embargo, debe aclararse que la semidtica y la hermenéutica analdgica son inseparables,
es decir, no se puede concebir una sin la otra, dado que, para Beuchot (2015) la semidtica
antecede y sostiene a la interpretacion analoga, asi como a sus dialogos, que son precisamente

el cuerpo esencial de este trabajo.

Por lo tanto, aunque se dividan en dos subcapitulos, semidtica 1.1 y hermenéutica 1.2,
siempre van a estar presentes las caracteristicas y elementos de ambas conformando un
mismo estudio interpretativo. Solamente que, se decidié desarrollar los conceptos de esta
manera para dar un orden de las caracteristicas y elementos de una y otra, aunque a final de

cuentas formen juntas un todo interpretativo y analitico en el método aqui presentado.

Siguiendo un articulo de Critica, revista chilena especializada en arte y ciencia, Mauricio
Beuchot (en Padilla, 2022) propone un estudio de la semiética desde la historia de las teorias
y de las concepciones mismas de ésta. Aseverando que, sélo estudiando las teorias y sus
conceptos en su evolucién natural cientifica o formal, podemos dar cuenta de manera integral
sobre la tematica investigada, una especie de recuento de paradigmas y revoluciones en la
ciencia al estilo de Kuhn (2004) y su prestigioso y ya clasico libro: La estructura de las

revoluciones cientificas.

Asi, de la misma manera en que Luis Villoro (2008) en su clasico Creer saber conocer
lleva al lector de la mano por un camino, un proceso de lo que en Kuhn son paradigmas,

crisis y revoluciones cientificas, mientras que, para el filosofo espariol, refugiado en México




tras la guerra civil, ese camino va de la creencia, que una vez comprobada se transforma en
saber; al saber que (tedrico) al saber hacer o saber como (practico); mientras que, la

combinacién de estos saberes llevan al conocer, es decir, al conocimiento formal.

De esta manera, lo que se creia era la semi6tica ha ido evolucionando y no deja de hacerlo,
transformando saberes y conocimientos al respecto, de ahi la importancia de conocer su
evolucion. Porque ademas, para dar con el cumplimiento formal metodoldgico de los
objetivos especificos de este trabajo, que es, en primer lugar, demostrar que la alienacion del
yo, que vendria siendo, como ya se vera mas adelante, los sufrimientos de la propia historia
de vida de las personas, pueden ser sublimados, trascendidos mediante la creatividad, en
obras artisticas, cuyos signos y simbolos (semiotica) y particular belleza (estética) estan
profundamente influenciados, marcados por esos dos conceptos, para lograrlo, en segundo
lugar, es necesaria una interpretacion diversa, pero, muy aterrizada en la formalidad de la
hermenéutica analdgica, cuyos dialogos permitan también la comprension y entendimiento
de la obra desde una estética prudencial, conformandose asi ambas como herramientas
formales de analisis e interpretacion del universo escénico, en sintesis, sin el conocimiento
integral, histérico de lo que fue, es y seré el estudio de los signos y simbolos no se tienen los
elementos esenciales para lograr el nivel de andlisis e interpretacion aqui expuesto: “Para
tener una idea de la semidtica, definirla y dividirla, decirlo que es y sera, hay que explorar lo
que ha sido” (Beuchot, 2015, p. 13).

Beuchot (2015) invita a comenzar por los medievales, particularmente con San Agustin,
quien va a dividir los signos en dos: los artificiales, es decir, los dados y los naturales. Gracias
a él se empieza a formalizar el estudio de los signos, reconociendo en éstos su importancia
para la vida humana. Lo anterior, va a constituir el punto de partida para el entendimiento de
que habra signos que son construidos con una intension o voluntad y otros que no, o sea,

artificiales y naturales.

En el siglo X1V la obra de Guillermo de Ockham religioso franciscano inglés, quien fue
un filésofo destacadisimo, muy cercano a la l6gica, te6logo por supuesto, va a resultar un

conocedor, critico y recapitulador de los grandes que le precedieron (Agustin, Tomasy Roger




Bacon). Lo que lo hace imprescindible para entender la teoria de los signos. La aportacién
principal de este franciscano, estuvo en su entendimiento de la aprehension del signo,
trascendiendo a San Agustin y permitiendo asi la aparicion teorias como la de Domingo de
Soto dos siglos después, donde ya esta muy claro que hay aprehensién de signos desde lo
sensible, pero también desde lo mental, lo intelectual.

Posteriormente, en lo que se conoce ya como la edad moderna, John Locke, de espiritu
filosofico empirista, daria preponderancia al estudio al signo. El filésofo de ascendencia
inglesa, concibe una ciencia que va a dividir en tres, las cuales son: fisica, la segunda es
practica y la tercera es semidtica. De tal suerte, que Locke sera el primero en hablar de una
ciencia del signo, aunque no llego él a desarrollarla, sin embargo, dio la idea, puso la tilde en

el lugar indicado.

Ya en la edad moderna, el gran filésofo inglés John Locke, de espiritu filoséfico
empirista, dio una enorme importancia al signo y el estudio del mismo. A grado tal
que, va a proponer una concepcion de ciencia dividida en tres: la primera es fisica, la
segunda es préactica y la tercera es semidtica. Asi, pues, nuestro filosofo inglés
propone una ciencia del signo en general, pero no la desarrolla. Lo haran los que
vendran después de él. (Beuchot, 2015, p. 25)

Charles S. Pierce, filésofo de los siglos XI1X y XX, realizd un trabajo innovador a partir
de la relacién entre la semiotica y los signos, sintetizando buena parte del pensamiento
positivista y también de los predecesores cartesianos. Esto sin dejar la concepcion de Locke,
el de una ciencia de los signos, creando o proponiendo asi una propia, una ciencia de los

signos en general.

De esta manera, Pierce, segun Beuchot (2015), realizaria una amplisima clasificacion de

los signos, siendo este su gran aporte. De esta clasificacion surge su idea de que el signo se




divide en indice, icono y simbolo, aqui se debe poner atencién a estos elementos, pues seran

categoria de andlisis o dimensiones semioticas para estudiar el cine.

Lo que va a caracterizar a la teoria contemporanea de los signos es la diversidad, pero
también la transversalidad de los estudios del signo; semiética y semiologia vuelven a ser
retomadas y puestas en didlogos analogos o hermenéutica analdgica como la Ilama Mauricio
Beuchot (2018).

En un primer momento, a la semiologia se le encomendd, como disciplina cientifica, el
estudio de todos los signos y sus sistemas. Pero con el tiempo esto cambid, se marcaron
nuevos limites epistémicos, pues se determind que, la lengua tenia otro lugar, por lo que, se
definio a la semiologia como un estudio de los signos no linglisticos y sus sistemas (Guiraud
en Padilla, 2022).

Ferdinand de Saussure, considerado por la escuela moderna como padre de la linguistica,
pensaba que ésta debia tratarse del estudio de la lengua como un fendémeno social,
particularmente psicoldgico, por lo que, consideraba menester de la psicologia social

hermanarse con la linguistica, al tener objetos de estudio en coman.

En ese mismo sentido psicoldgico, desde el psicoanalisis postfreudiano, Lacan va més alla
al asegurar que, a diferencia de los que planteaba Saussure, en torno a que el significante es
solo el conjunto de fonemas que forman palabras y el significado la representacion mental
de éstas, el significado y el significante estan plagados de verdades, de deseos ocultos. El
andlisis del caso del presidente Schreber condujo a Lacan a extraer la siguiente conclusion:
“Lo que sucede en el delirio es una especie de invasion progresiva del significante en el
sentido de que el significante se liberaria poco a poco del significado”(Lacan en Dor, 2009,
p. 52).

Dentro de las funciones de la semiologia o semiética para las escuelas europeas, existe la

funcidn poética o estética:




Es definida por Roman Jacobson como la relacién del mensaje consigo mismo. Es la
funcidn estética por excelencia: en las artes, el referente es el mensaje que deja de ser
el instrumento de la comunicacion para convertirse en su objeto. (Guiraud, 1988, p.
13)

Asi, dentro de todo el entramado tedrico aqui abordado, es preciso aclarar que el
paradigma guia en la concepcion de la teoria semidtica y su aplicacién en este trabajo sera
Beuchot (2015) y ya de manera muy especifica en escena: Kowzan (1997). Las precisiones
de este Ultimo hacia el &mbito escénico en este caso el cine, son esenciales para la lectura de
los signos y simbolos, que permiten hacer la interpretacién metddica aqui propuesta, cuyos
cimientos que la anteceden y sostienen son gracias el analisis semiotico. Por eso, la
importancia del tedrico polaco de los signos en el teatro para esta investigacion y el método
propuesto es esencial, pues €l hace semiética lo que irremediablemente lleva a las
interpretaciones andlogas, propuestas aqui como el camino que hoy puede guiar al estudio
estético del cine, sus escenas, sus creadoras y creadores.

Beuchot se considera como un contemporaneo en cuanto al estudio de la semidtica se
refiere, él va a crear su propia teoria. El entendimiento de su teoria semidtica parte de la
clasificacion que hace de la misma, al dividirla entre: sintaxis, el texto en si; semantica, el
contexto social; y la pragmatica, es decir qué se hace con las dos anteriores, hacia donde se
Ilevan a los signos, a los simbolos. Que es finalmente lo que se aborda en este trabajo, en el

mundo estético del dramaturgo norteamericano Tennessee Williams.

Lo anterior, estaria mas cercano a la propuesta que elaboraria posteriormente Tadeusz
Kowzan para el teatro o para la escena en general, pues en el caso de este trabajo de
investigacion la escena estudiada es desde el cine. Kowzan trascendid los planteamientos
clasicos y en sus teorias del signo centraria su mirada en la significacion y el como se
significa en la puesta en escena, mediante todos los elementos que componen a ésta. El autor
apuesta por resolver esa relacion de significado y significante en el acto escénico y todo lo

que esto conlleva.




Para el tedrico polaco, la suma de varios signos trae como resultado un simbolo, por ejemplo,
un letrero con los siguientes signos: una bebida, una bolsa de frituras y una torta, atravesados
por un circulo rojo con una franja que atraviesa al circulo, simboliza que en ese lugar esta
prohibido comer y beber. De esta manera, los diferentes signos en el teatro tienen un propio
significado dentro del contenido del texto dramatico, sumandose a éstos el significante, que
es la expresién que da el actor, pariendo asi entre todos estos elementos la particularidad al

acto escénico (Kowzan, 1997).

En este sentido, la dramaturgia, y el arte en general, estarian creando mensajes propios
que trascienden signos inmediatos; formando asi, una semidtica particular para edificar una
estilizacion propia, una simbolizacidon, ademas de formar en su significante una “verdadera

realidad”, una hipostasis particular, el cine es un claro ejemplo de todo esto.

De esta manera, la suma de signos daria como resultado un simbolo que representa un
aspecto fundamental del texto en escena. Por ejemplo, los gestos de angustia de Blanche,
sumados a su discurso con elementos esquizoides, asi como el recuerdo constante de su
esposo muerto y la musica en su cabeza, que a ratos le llega, se convierten en un simbolo de
su desgaste emocional que finalmente devendra en la locura que representa tener al final de

la obra.

Por otro lado, esa suma de signos, como una suma poética que le da a un libro de poesia
el caracter de poemario, tiene que ver a que la suma de esos poemas se entrelaza para formar
un todo, un concepto, un simbolo complejo con una intencionalidad por parte del autor o el
antologista. De ahi la importancia del uso del signo en la conformacion de simbolos

dramaéticos y poéticos.

Para entender lo mencionado de una manera mas aprehensiva, se debe analizar a detalle
qué es lo que entiende Kowzan (1997) por signo. El autor reconoce como punto de partida la
definicion mas elemental, que es “una cosa que esta en lugar de otra”. Dado que, se debe
atender a los dos caracteres fundamentales del signo, uno es el que es en si mismo y el otro

la accidn que cumple, es decir, la cosa que esta (he aqui la accion) en lugar de otra.




Un ejemplo de lo anterior lo podemos ver de manera magistral en la pelicula de la obra de
Tennessee Williams Un tranvia llamado deseo (1951), justo cuando estan en la mesa de
“manteles largos”, celebrando el cumpleafios de Blanche DuBois, una mesa con comida
suculenta, con un pastel delicioso, estos elementos mencionados hacen que Stella 'y Blanche
sean dos mujeres con poder, a partir de la comida (Torres ZUfiga, 2013). Es decir, esos signos
del delicioso pastel, la suculenta comida, son un simbolo de poder hacia la mujer a partir de
lo culinario; mientras que, Stanley Kowalski acabara con ese simbolo de poder, precisamente
“echando por tierra” esos signos (comida, bebidas, pastel) que creaban el simbolo de
empoderamiento femenino. Literalmente, de manera violenta tira al suelo todo lo que habia
en la mesa, al tiempo que, gritando, les exige que no le falten al respeto, cuando en realidad
les esta diciendo que, en su casa no hay nadie con mas poder que él, el macho fortachon y

héroe de guerra.

Figura 1. Stanley tira todo de la mesa (1951).

Los primeros referentes tedricos modernos que toma el tedrico polaco del signo teatral serian,
en primer lugar, Saussure con su curso de linglistica general, pero dado que, este texto es
una recopilacion de dos de sus discipulos, es considerado un “curso apocrifo” dado que no
fue el mismo Ferdinand quien lo dictara. Por lo tanto, Kowzan va a centrar su mirada en otro
contemporaneo de Saussure, Charles Sanders Pierce, quien murié en 1914, convencido de
que el signo y la interpretacion eran sinonimos hacia el objeto de referencia “The meaning

must be carefully distinguished from the sign and from the sign signiefied” [El sentido debe




de ser cuidadosamente diferenciado del signo y del significado del signo] (Pierce en Kowzan,
1997, p.27).

Aun asi, este estudioso del signo también va a reconocer en Saussure su nocion de signo,
precisamente en su linglistica del significante y significado, donde el significante es algo y
el significado lo que esta en lugar de. Mientras que, para Pierce, quien es movido no por la
lingiiistica, como Saussure, sino por la logica, “el algo™ es una representacion y lo que esta
“en lugar de” es un interpretante y un fundamento, lo cual encajaria perfectamente en la

escena ejemplificada de la comida, arriba mencionada.

Asi, la representacion o representamen es la materia y su aspecto, es decir, la forma del
signo y, por otro lado, el fundamento es la esencia del signo dado que es la idea pura del
mismo. De tal suerte que, el signo sustituye al objeto presupuesto en esta relacion dialéctica,
no debe olvidarse que Pierce es fildsofo y Saussure lingiista. Asi, esta compleja relacion,
que se remite a cualquier actividad que produzca la sumatoria de varios sistemas signicos es
a lo que se llama semiosis, entendida como esta dinamica entre “cl algo”, lo que esta “en
lugar de", un emisor o un intérprete, asi como la intencionalidad, es lo que compone a una
semiosis, que a final de cuentas devendra en volver a los signos convencionales, es decir,
colectivos. Tal y como se da de manera inmediata entre los espectadores frente a la pantalla

de un cine.

Por lo tanto, la semiosis se da donde esos signos, a partir de los gestos, del dialogo, pero
no solo lo que dicen los actores y actrices, sino como lo dicen. También hay que considerar
la iluminacion, la masica, como esos signos se vuelven colectivos y son traducidos por las y
los espectadores como emociones convencionales, que todas las personas ahi reunidas
entienden, saben interpretar, ahi es donde se da. A esta semiosis, que esta entre la cosa que
esta en lugar de otra, debe siempre incluirse, en esta estructura del signo, al sujeto, entendido
éste como ““alguien” que emite o recibe e interpreta al signo, dicho sujeto formara parte

también de esta dinamica, de esta relacién dialéctica.

Ahora, es pertinente pasar al planteamiento de los dos géneros de los signos y como

emergen en el mundo para volverse objetos de estudio, de interpretacion desde tiempos




inmemorables. De tal suerte que, es necesario entender el trazado que al respecto hiciera San
Agustin. En su segundo libro sobre la “doctrina cristiana” San Agustin va plantear dos
géneros del signo: naturalia y data. Es decir, signos naturales/signos artificiales en lo que
serian las teorias del signo modernas. Aun cuando no existe un consenso respecto de la
traduccion de data, en el sentido moderno se atiende al signo artificial. Mas aun, encaja de
mejor manera utilizar la traduccion de data por signo artificial en el sentido de

intencionalidad mas que de convencional.

De manera muy sencilla Kowzan (1997), retoma a Lalande y su vocabulario critico de la
filosofia, donde, desde un caracter semidtico, se entiende a los signos naturales como
aquellos que tienen en su relacion con “la cosa significada” leyes arbitrarias, ya dadas por la
misma naturaleza, por ejemplo, humo-fuego; mientras que, los signos artificiales guardaran
una relacion con “la cosa significada” desde lo personal y lo social. Como decia Saussure, el
lenguaje es en esencia un hecho psicoldgico, y lo es, en el sentido personal, de decision

voluntaria, pero es también social, en su sentido colectivo.

La llamada “cosa significada” desde lo colectivo permite que cualquiera comprenda que
significa un simbolo que es construido, como ya se ha reiterado, por diversos signos, o sea,
lo pueda interpretar, dandose asi la semiosis escénica en el cine o en el teatro. Al ver a ese
Stanley Kowalski con la ropa sudada, llena de grasa y ajustada a su figura musculosa, se sabe
que se trata de un hombre duro, de un macho, que gesticula y se mueve con esa intencion de

mostrar ese mensaje y que el receptor lo interprete de esa manera.




Figura 2. Stanley Kowalski (1951).

Lo que marcara la diferencias entre estos géneros de signos es la intencionalidad, todo signo
que no tenga la intencion de transmitir un mensaje, seré un signo natural; por lo tanto, todo

aquel que tenga la intencién de transmitir algo es un signo artificial.

Otro autor que ha basado su trabajo teérico en Kowzan (1997) es Benito Cafiada (2019)
quien llama escenosfera® a la semiosis escénica propuesta por el autor polaco, agregando

particularidades propias a partir de un ejercicio semidtico.

En primer lugar, Cafiada asevera que el mejor método para entender, comprender y
estudiar el teatro en el siglo XXI es la semidtica, partiendo de la propuesta de Patrice Pavice

(1988) de que “La semiologia teatral es un método de andlisis del texto y/o la representacion”

(citado por Cafada, 2019, p. 11).

De tal suerte que, la escenosfera seria ese universo en el cual convergen una diversidad
maultiple de lenguajes y signos en un mundo de posibilidades polisémicas. Trascendiendo asi
el problema planteado por Yuri M. Lotman (en Cafiada, 2019) donde existe una semiosfera
que esta limitada por lo exterior. Pues, ésta dara paso a la escenosfera donde lo exterior
también la conforma, pues los espectadores tendran diferentes percepciones vy

! Benito Cafiada Rangel acufié dicho concepto en el Congreso Internacional Chileno de Semiética (2013).




decodificaciones que forman parte de la construccion de ese todo teatral que es la

escenosfera.

Todo lo anterior, permite la convergencia de dos mundos, el real y el ficticio, tanto en el
cine como en el teatro, la escenosfera permite que se mezclen, pues, aunque es una historia
ficticia, adquiere verosimilitud por el manejo asertivo que se construye mediante signos y
simbolos escénicos. “Una historia ficticia donde, sin embargo, los gestos, todo lo material
escénico y hasta la transpiracion del actor y las reacciones del publico son reales” (Cafada,
2019, p. 25-26).

Por otro lado, se aborda la perspectiva psicoanalitica en Freud, para complementar o
enriquecer el analisis semiotico de la sexualidad; pues, tanto implicita como explicitamente,
se vislumbra en los personajes de las obras de Williams, una tensién sexual, una erética del

deseo entre éstos, en sus dialogos, asi como en su lenguaje corporal.

Tal seria el caso de Stanley Kowalski y su cufiada Blanche DuBois, asi como con su
esposa Stella, con quien esta presente siempre la violencia y el erotismo. Por lo que, se ira
desarrollando en el analisis de las obras mismas, esta parte de la sexualidad desde el

psicoanalisis.

El padre del psicoanalisis aseguraba que, detras de un lapsus, de un chiste, se escondia
una verdad, un deseo. “En el chiste tendencioso, el placer es resultado de que una tendencia

abre una sesion y me recibe una satisfaccion que, de otro modo, seria interceptada” (Freud,

1991, p.113).

Sigmund Freud (1931) propone que la sexualidad proviene de lo pulsional, aquello no
descrito de forma consciente y que tiene una intima relacion con la relacion placer-displacer.
Al ser la sexualidad una relacion de satisfaccién pulsional, es la constitucién del sujeto y su
relacion con el objeto de amor lo que predispone la sexualidad como un factor estructurante
en la personalidad, un eje fisico y psiquico que devendra en la vida de la persona (Freud,
1925).




El Psicoanalisis propone la existencia de una instancia psiquica que influye y determina en
los actos y decisiones del sujeto, esto denominado como lo inconsciente puede ser
conceptualizado como un saber del sujeto que no se tiene conocimiento que existe; es decir,
un saber que no sabe que sabe. En este registro se encuentran los elementos determinantes
para la formacion de sintomas y malestares en la persona, los contenidos inconscientes
devendran en una neurosis y afectaciones subjetivas que permeen lo psicoldgico, lo fisico y

lo social.

El teatro, visto como un género literario, es abordado en los planes de estudio en México,
desde el nivel basico, pasando por el medio y el medio superior, hasta el nivel universitario,
pues su lenguaje, ademas de ser cultura universal, permite comprender factores complejos de
los conflictos sociales e individuales de las personas. Sobre todo, el llamado teatro de
vanguardia del siglo XX, donde figuran nombres como el de Arthur Miller y Tennessee

Williams, cuya obra trascendid de los escenarios teatrales a la pantalla grande.

La obra del dramaturgo norteamericano, Tennessee Williams, pone en evidencia no solo
la marginalidad, sino los conflictos personales de sus personajes, ademas de la condicién
social de los mismos. Es decir, el sufrimiento de los marginados personajes de Un tranvia
Ilamado deseo (1948), también es vivido, desde el lujo surefio, en el seno de la familia de

Big Daddy, en la obra La gata sobre el tejado de zinc caliente (1955).

Ambas obras de teatro fueron galardonadas con el prestigiado premio Pulitzer, Un tranvia
Ilamado deseo en 1948 y La gata sobre el tejado de zinc caliente en 1955. El éxito de la
dramaturgia de Tennessee es multifactorial: la época, las condiciones de un mundo que
empezaba a cuestionar el fracaso de la modernidad y, con ello, los modelos de familia, los
tables sexuales, entre muchas cosas mas. La histeria se caracteriza por traer consigo gran
contenido sexual y una distorsion entre la nocion propia del cuerpo y la sensibilidad del
mismo. El caracter de quien se encuentra en un estado de neurosis histérica tendria que
acercarse a la nocion cartesiana de dudar de los propios sentidos, pues no son las afecciones

consecuencia directa de una problematica médica, sino de un padecimiento subjetivo.




La histeria es una neurosis caracterizada por la hiperexpresividad somatica de las
ideas, de las imagenes y de los afectos inconscientes. Sus sintomas constituyen las
manifestaciones psicomotrices, sensoriales 0 vegetativas de esta "conversion
somatica". Por ello desde Freud le Ilama a esta neurosis histeria de conversion. (...)
Las manifestaciones histéricas, a las que acabamos de pasar revista, emergen a la
superficie del cuerpo y se hacen patentes en las conductas expresivas del histérico.
Pero queda por considerar ahora la estructura de la personalidad histérica, que

contiene virtualmente, en forma latente, estas manifestaciones. (Ey, 1996, p.413)

Este dramaturgo tuvo la valentia de llevar eso al teatro, de presentarnos conflictos tan
ancestrales como la locura y la muerte, pero en un concepto actual, ya no clasico, ni
romantico, ni cdmico, al estilo del genio francés del siglo XVI1I, Moliere. De esta manera,

nacio al teatro de vanguardia del siglo XX.

También las dos obras teatrales serian llevadas a la pantalla, Un tranvia llamado deseo
(1951), fue protagonizada por el entonces joven Marlon Brando, quien ya habia estelarizado
la obra en Broadway, y habia creado al mejor Stanley Kowalski hasta ahora visto; ese macho

egoista, lleno de agresividad, y de una animalidad vigorosa, pero muy ordinaria.

Es muy conocida, tanto por expertos en el tema como por el pablico en general, la
mancuerna entre Lee Strasberg y Elia Kazan. Mientras que, Strasberg era el maestro que
adiestraba a sus discipulos para la actuacion en teatro, por lo que, era llamado el monarca del
método moderno, al haberlo aprendido directamente de Konstantin Stanislavsky como su
discipulo en américa; mientras que, Kazan era socio fundador del Actors Studio, convertido
en el mentor de muchos de esos mismos alumnos de Strasberg pero para el cine. Desde 1948
hasta la muerte de Strasberg el Actors Studio fue el Alma Mater de grandes actores, siendo
el més destacado Marlon Brando. “The Stanislavsky method was a series of techniques used
to invoke the emotional experiences and life memories of an actor to add authenticity to a

role” [El método de Stanislavsky era una serie de técnicas usadas para invocar las




experiencias emocionales y los recuerdos de vida de un actor para sumar autenticidad a su
papel] (Smith, 1998, p. 71).

Sin embargo, Brando no se inicio en su técnica escénica del método con Strasberg ni con
Kazan en el cine, el joven actor, afirma Smith (1998), se habia iniciado en el método a los
diecinueve afios con otra alumna de Stanislavsky, Stella Adler, quien también instruy6 a
Robert de Niro. Por tanto, cuando Strasberg lo tomd en el Actors Studio, Brando ya tenia
cinco afios practicando esa misma linea actoral para la escena, mas aun, cuando del teatro
pasa al cine, de lamano de Elia Kazan, quien dirigié Un tranvia llamado deseo para la version
filmica, Marlon Brando ya venia de un proceso largo de especializacién en la actuacién; por

tanto, la magia en la pantalla grande no fue casualidad.

Though actor John Garfield had brought the method to Hollywood years earlier, it
was Brando’s role as Stanley Kowalski in the film version of A Streetcar Named
Desire (1951) that Drew attention and praise to the performance style. [No obstante
el actor John Garfield habia llevado el método a Hollywood afios antes, fue Brando
como Stanley Kowalski en la version de cine de Un tranvia llamado deseo (1951)
quien Ilamo la atencion y el reconocimiento a su estilo de actuacion]. (Smith, 1998,
p. 71-72)

En el otro polo, estaba su cufiada, Blanche Du Bois, una delicada mujer hermosa, sensible
y culta, cuya vida ha sido poco afortunada y se encuentra siempre al borde de la locura,
interpretada magistralmente por la veterana Vivien Leigh, la otrora protagonista, junto a

Clark Gable, del legendario filme Lo que el viento se llevo (1939).

En esta pelicula, hoy un clasico del cine mundial, estd presente el continuo miedo del
autor a la locuray a la pobreza, ademas de una tension sexual implicita y a veces desbordante,
entre varios de los personajes. La historia se desarrolla en un barrio pobre de New Orleans,
rodeado de bares y prostibulos, asi como de boliches baratos. Los personajes son obreros




pobres, veteranos de la segunda guerra mundial, y sus vulgares mujeres, a excepcion de

Blanche, quien es maestra de literatura y de su hermana Stella, esposa de Kowalski.

La intensidad entre ambos actores dibujé una nueva estética de la sexualidad humana, en
esa metafora que es el erotismo, lo primitivo, lo violento de estas situaciones planteadas por
el dramaturgo Tennessee Williams, pero llevadas al cine por Elia Kazan, cimbraron a las
audiencias, tanto femeninas como masculinas, frente a esa nueva semioética, a esa nueva
semiosis que se proponia para el llamado séptimo arte: “The plaintive screams of ‘Stella!!!’
and the deflated muscular figure draped by a ripped T-shirt created an indelible moment in
cinematic acting” [El lastimero grito de “jEstela! y la disminuida figura musculosa envuelta
en una camiseta rasgada crearon un imborrable momento en la actuacion cinematografica].
(Smith, 1998, p. 72).

Precisamente, esos son los simbolos de los que se han venido hablando, signos y simbolos
que conforman una atmosfera una semiosis filmica escénica unica: esa musculosa figura
tristona, la camisa rota, el grito de nifio que no soporta la frustracion, eso es toda una

escenosfera.

La Academia otorg0 cuatro premios Oscar para el largometraje producido y dirigido por
Elia Kazan, tres de los cuales, fueron gracias a las grandes actuaciones de las protagonistas
y coprotagonistas. Mas, ninguno de estos premios fue para Kazan ni para Brando, pues era
una manera de castigar la negativa del afamado director de colaborar con el comité de
actividades anti americanas como después si lo haria. Pero, tales situaciones seran

ampliamente abordadas en el capitulo V.

La gata sobre el tejado de zinc caliente (1958) presenta otro contexto muy distinto, pues
aborda la historia de una familia adinerada del sur de los Estados Unidos de Norteamérica,
duefios de una enorme plantacion en el delta de Mississippi. La familia esta compuesta por
Brick, un apuesto ex jugador de fatbol americano, convertido ahora en un joven alcohdlico
incapaz de tocar a su bella y joven esposa, quien explota de amor y deseo por el desinteresado

marido. Brick es interpretado por Paul Newman, quien logra dar vida al espiritu de la obra




de Tennessee, pues sobre él descansa la trama principal de la historia, que tiene que ver con

la lucha y conflictos personales e intrafamiliares de cada personaje.

Mientras que, la mujer de Brick, Maggie “the cat”, es interpretada dulcemente, por la
entonces joven Elizabeth Taylor y sus bellos y peculiares ojos, cuyo color no sé distinguir

-

aun.

La figura del padre (con la que tantos conflictos tenia el autor, debido a que éste en la vida
real lo habia menospreciado y maltratado, por ser escritor y homosexual), esta presente, pero
con unos matices mucho mas humanos y sensibles, aunque muy escondidos. Por tanto, dar
vida a tan complejo jefe de familia (Big Daddy), tenia que ser delegado a un grande, a un

veterano, a un maestro de la actuacion, o sea, a Burl Ives, nadie mejor que €l para este papel.

La pelicula tuvo seis nominaciones al Oscar, incluyendo mejor pelicula, mejor director,
mejor actriz y mejor actor y, aunque no logré ninguno, si pudo vencer a la atroz censura de
la época y mostrarnos mucho de lo que Tennessee Williams desbordaba en sus piezas
teatrales, por ejemplo, cuando la suegra de Maggie asevera enérgicamente: “Cuando un
matrimonio se arruina, se arruina, aqui, justamente aqui”, dice golpeando la cama

matrimonial de su hijo Brick y Maggie.

Figura 3. Maggie y su suegra (1958).




Sin embargo, la censura no fue vencida al cien por ciento, pues se siente que falta algo cuando
Big Daddy no maldice completamente, al utilizar la expresion jbullshit!, pues la censura solo

les permitio decir jbull!, asi que hay que imaginarse el jshit!

Otra escena llena de simbolos y signos trascendentales para el analisis aqui expuesto, es
donde Big Daddy (Burl Ives) y su hijo Brick (Paul Newman), se dicen todo lo que han callado
por afios, y muestran sus sentimientos de manera abierta, y en momentos hasta violenta, para
encontrar juntos el sentido de la vida, de su familia y de ellos como personas, es simplemente
sublime, es una situacién universal, no solo es Tennessee diciéndole a su papa todo lo que
no pudo decirle, sino es cualquiera de nosotros los espectadores, hablandole a nuestro padre.
“Tengo las agallas para morir, pero me pregunto si ti tendras las agallas para vivir”, pregunta

el moribundo Big Daddy a su hijo Brick.

Después de estas generalidades, es necesario hacer un analisis minucioso de los
personajes, de sus intenciones, de sus alcances personoldgicos, es decir, de su psicologia. Lo
primero es un desdoblamiento psicoldgico de cada personaje central, contestar y analizar
quién es, cuantos afios tiene, cuantos quiere aparentar, qué origen social tiene, es mas rural o
urbano, qué roles ha jugado o juega en la sociedad, como se lleva con los demas personajes
y algo importantisimo, detectar cuales son los signos que constituyen los simbolos de su
actuar, qué lo construye simbolicamente, pues como lo plantea Kowzan (1997): la suma de
los signos forman simbolos, donde se encuentran el significado y el significante teatral. De
tal suerte que, para la construccion del personaje, el actor debe crear y recrear signos (gestos,

tono de voz, ritmo) que le permitan conformar al personaje de manera simbdlica.

Para lograr la expresion de los contenidos por medio de la accion simbolica, que el
teatro ha generado a partir de un entramado de signos (expresion verbal, gestual,
iluminacion sonorizacién, escenografia, utileria, tono) y para lograr que esta
expresion llegue a la comprension del pablico, se necesita de acciones conjuntas
entre el actor, director, escendgrafo, autor y demas participantes en una puesta en

escena. (Jiménez, 2011, p.14)




Asi, tanto para el teatro como para la cultura misma, nuestros métodos debieran de dejar de
ser experimentales en busca de leyes generales, para convertirse en métodos interpretativos
en busca de significaciones, como lo propone Geertz (1987) para las ciencias antropoldgicas

en su descripcion densa de la cultura.

La obra de Clifford Geertz (1987), ha constituido uno de los cambios mas sensibles dentro
de la nocién antropolégica de la cultura. Su propuesta interpretativa de la cultura es una
respuesta al estructuralismo de Lévi-Strauss y el funcionalismo de Malinowski para el
estudio de los fendmenos culturales. La intencién de Geertz (1987) fue plantear un concepto
de cultura que, lejos de ser una explicacion del mundo antropolégico y de las ciencias sociales
desde una perspectiva meramente teorica e incluso abstracta, se pudiese visualizar en la

realidad contextual y cultual.

Este autor aduce que las teorias Tylorianas han empantanado conceptualmente la
definicion de cultura que, si bien la han fecundado a méas no poder, ésta pareceria estéril, en
el sentido de que no clarifica lo que es la cultura, y si hace cada vez mas complejo la labor
de explicarla.

Un ejemplo claro de lo anterior es el trabajo de Clyde Kluckhohn (En Geertz, 1987), quien
en su libro Mirror for Man, propone 11 maneras de definir a la cultura, en un claro estilo
Tyloriano. Entre las definiciones que mas destacan son la cultura definida como: i) el modo
total de vida de un pueblo, ii) una abstraccion de la conducta, iii) un precipitado de historia,
iv) una serie de técnicas para adaptarse, tanto al ambiente exterior como a los otros hombres
y otras definiciones mas que se extienden en el vasto universo de la dispersion de algunas
teorias. Ante esto, la propuesta del autor va en el sentido de vislumbrar al estudio de la
cultura, no como una ciencia experimental en busca de leyes, sino como una ciencia

interpretativa en busca de significaciones.

Si uno desea comprender lo que es una ciencia, en primer lugar, deberia prestar

atencion, no a sus teorias 0 a sus descubrimientos y ciertamente no a lo que los




abogados de esa ciencia dicen sobre ella; uno debe atender a lo que hacen los que la
practican. (Geertz, 1987, p.20)

Lo que propone Geertz (1987) es la practica de una descripcion densa de la cultura, la cual
implica no trabajar Unicamente con técnicas de recoleccion de datos, sino poner en juego una
mirada mas profunda que permita entender las particularidades en las cuales se presentan los

fendmenos culturales.

Asi, Geertz (1987) esta en contra de las explicaciones superficiales de la cultura, donde

no hay una descripcion a fondo, densa como él la llamo tedricamente.

En escritos antropoldgicos terminados, incluso en los reunidos en este libro, este
hecho (que lo que nosotros llamamos nuestros datos son realmente interpretaciones
de otras personas sobre lo que ellas y sus compatriotas piensan y sienten) queda
oscurecido porque la mayor parte de lo que necesitamos para comprender un suceso
particular, un rito, una costumbre, una idea o cualquier otra cosa, se insinla como
informacion de fondo antes que la cosa misma sea directamente examinada.
(Geertz, 1987, p. 23)

Este autor va a retomar el ejemplo de Gilbert Ryle sobre el guifio del ojo y todos los
significados y significantes que éste puede tener, dependiendo del contexto y el mundo de
significantes, por lo que, Geertz afirma que la lectura de lo cultural es esencialmente

semidtica.

Por otro lado, pero en este sentido de hacer una hermenéutica semiotica de los personajes,
es necesario también el analisis fisico de los personajes, la energia y el ritmo con el que se
mueven, cudntos afios aparenta, cuales son sus principales acciones detonantes y cuales son

sus estados de animo predominantes que permea a su ambiente, a su alrededor. O sea, es




empatico, amable o es o0sco, agresivo, emana sexualidad o asexualidad, entre otros aspectos

fisicos y de comportamiento.

La semidtica se ocupa, como disciplina formal, del signo en general, pero aun mas
importante del acontecimiento signico y sus procesos, es decir, no solo de lo que esta presente
sino de aquello que esta oculto en el signo y en su acontecimiento y proceso (Beuchot, 2015).

En este sentido, seria competencia de la hermenéutica semidtica atender la semiosis teatral.

Desde una greco-escolastica de la tradicién semidtica, junto a algunas perspectivas
sociologicas, ontoldgicas y psicologicas el mencionado autor propone tomar lo mas asequible
y de utilidad para poder hacer el anélisis y la sintesis del objeto de estudio que nos ocupe, en
este caso, la dramaturgia de Williams, en concreto las dos obras premio Pulitzer y llevadas

al cine.

El acontecimiento signico y sus procesos son parte fundamental de la escena
cinematogréafica, pues se va hilando una historia con una o varias tramas, con sus conflictos
y desenlaces tragicos o idealizados, que son visibles o sujetos a la interpretacion gracias a los
signos y simbolos. Es por esto, que el receptor puede darse cuenta en el desenlace de La gata
sobre el tejado de zinc caliente que Brick siempre quiso a Maggie y que su indiferencia era
parte de un rencor fundado en una verdad que se negaba a escuchar y que le causaban
sufrimiento consecuencia de los celos. Pero es hasta el final que quienes han seguido la
historia, “hacen cuentas” al sumar signos mostrados en las escenas desde el principio que, en

efecto, la “indiferencia” de Brick escondia amor y celos por su esposa Maggie “the cat”.

Ademas del planteamiento del personaje y de sus aspectos tanto psicolégicos, como
fisicos, es fundamental, retomar el Método de andlisis propuesto por Konstantin
Stanislavsky, mismo que prevalecio de su primer método: “Memoria de las emociones™ a su
segundo método: “Acciones fisicas”, para hacer el analisis semantico de la obra, es decir, el
contexto, tono, tema, género, cuél seria el objetivo y el super objetivo de la obra. Cémo se
viven los conflictos, la tension, el climax y el desenlace o resolucién que tiene la historia
dramatica: “A través de signos concretos se expresa un punto de vista de una porcién de la

realidad” (Jiménez, 2011, p.14). Cumpliéndose asi, el analisis semiotico propuesto en




Beuchot de sintaxis, semantica y pragmatica, quien aporta también para buscar esta semiotica

de la actuacién desde la hermenéutica analdgica.

Konstantin Stanislavsky (1863-1938) es para los estudiosos del teatro el pionero moderno
de un trabajo metddico o sistematico para lograr un trabajo teatral formal. Pues debe
recordarse que el arte, al funcionar con paradigmas y revoluciones, como la ciencia, en el
caso del arte -revoluciones estéticas- y en el caso de la ciencia -revoluciones epistémicas-,
debera sistematizar su quehacer, si aspira a ser no un mero “oficio” sino un arte formal,

solido, que siga métodos y técnicas.

En primer lugar, es necesaria la concepcion del sujeto o individuo como un ser
biopsiquico, para entender su condicion humana. La naturaleza humana vendria, para
Stanislavsky, de procedimientos psicofisioldgicos, donde el cuerpo y la mente son parte de

un todo orgéanico.

La mente aborda no solo lo emocional, es decir, el sentimiento también es voluntad y
envuelve lo cognitivo, entendido como intelecto. En este sentido, se daria la interrelaciéon de
esos tres elementos. Asi, la mente (sentimiento, voluntad e intelecto) exige al cuerpo cumplir

sus necesidades. Esto seria un proceso real y natural.

La propuesta en este sistema consiste en volver esas necesidades que en la vida real
existen, pero en escena no, en exigencias reales al estar en escena, aun cuando no lo son. Para
esto, es necesario entrenar mente y cuerpo para la re-creacion del personaje. Al interpretar al
personaje, el actor lo vive, lo siente, no sélo recrea su contexto, sino que siente las exigencias
organicas del personaje. “...en esto estriba la vivencia, pieza clave del sistema, logrando que
se llegue a crear “acciéon en impulso” y la accion en acto, es decir la personificacion”

(Jiménez, 2011, p.66).

Asi, el sistema de Stanislavsky estaria compuesto de una sensibilidad escénica interior
gue emana de la técnica de la vivencia y la exterior de la técnica proveniente de la
personificacion, es decir, en un primer momento la memoria de las emociones y, en un

segundo momento, la conciencia del cuerpo que se presta a las emociones del personaje.




El cine se fue desarrollando a partir de una de las artes menores, que es la fotografia, en una
nueva forma de expresion que ha ido desbordando, segun las épocas, las diversas formas de
expresion, que en éste han encontrado los creadores. A través del cine, corrientes artisticas
de otras disciplinas, como la literatura o la pintura, se abrieron también el espacio para

converger en el quehacer transversal del arte.

Pensemos, por ejemplo, en la pelicula Un perro andaluz (1929), escrita y realizada por
Luis Bufiuel y Salvador Dali, donde a la corriente surrealista se le dio la oportunidad de
estallar en la pantalla grande, desde una perspectiva de los signos y simbolos semidéticos de
la pintura, la fotografia y el cine; es en este sentido que hay una transversalidad artistica y
estética. La posibilidad del dialogo desde las coincidencias para crear semioticas desde una

hermenéutica analdgica.

Asi, el cine se convirtié en lo que los especialistas Ilamaron el Séptimo Arte. Si nos
aventuramos a tratar de explicar qué es el cine y cual es su utilidad, estariamos entonces
frente a cuestiones filosoficas, es decir, buscar la esencia de las cosas, la razon de ser del

cine.

José Ortega y Gasset (1971) propone que una cuestion es la utilidad de las cosas y otra su
esencia, su razon de ser, y mientras no confundamos una con otra, estaremos por buen camino
en la expectacion o conocimiento del mundo a nuestro alrededor. En este sentido,
entenderiamos que el cine nacio, al igual que el teatro, con una razon de ser bifurcada:
primero, es un medio de expresion artistica, pero también es un medio de entretenimiento y
contemplacion, también artistica para el pablico. Por lo tanto, el cine podria tener otra

utilidad, siempre y cuando no pierda lo que es en si su esencia.

Una bondad que puede tener el cine es el de ayudar en el proceso educativo, sin que este
acto sea su razon de ser; podemos retomar diversas cintas de la enorme gama que existe en
poco mas de 100 afios de produccién cinematogréfica, para poder explicar un concepto o
situacién social, antropologica, psicoldgica, médica, etc. Todo ello, sin que necesariamente
estemos estudiando cine, sino cualquier otra disciplina académica, a cualquier nivel escolar.

Lo que, ademas, permite crear espacios de dialogo que resuelven discusiones deterministas,




muchas veces infructuosas y sin salida, entre lo univocista y lo equivocista, mediante la

propuesta de la hermenéutica analdgica.

Es interesante como peliculas como The Kid (1921) de Charles Chaplin, siguen causando

tanto impacto en las nuevas generaciones, a casi un siglo de su aparicion.

Se toma de ejemplo esta cinta porque es muy representativa de la historia del cine mudo,
ademas de que es la que convirti6 a Charlotte, el personaje del vagabundo creado por Chaplin,
en una figura conocida en todo el mundo, el genial cineasta inglés escribid, produjo, dirigio,
actuo y hasta musicalizo esta pelicula, considerada junto al resto de su obra, como patrimonio

cultural de la humanidad.

Como se puede ver, el discurso de la UNESCO, respecto a los enfoques educativos del
siglo XXI, se dirige hacia la concepcion de la diversidad, del respeto a la diferencia, y de
entender a ésta como una riqueza social y no como una pobreza, en la que se debe de
“civilizar” o de homogeneizar a lo diferente, que es precisamente el proyecto del proyecto
ilustrado y de la modernidad. Los tiempos exigen la apertura, el respeto y la tolerancia hacia
la diversidad social, econémica, politica, cultural y sexual. Sin embargo, esto lleva a tratar el
univocismo moderno con el equivocismo relativista de la posmodernidad. Por lo que, es

necesario abordar, como propuesta de un nuevo simposio, a la hermenéutica analdgica.

Se aborda la semidtica desde las perspectivas centrales de Mauricio Beuchot (2015) y su
teoria semiotica, asi como del antropologo norteamericano Clifford Geertz (1987) y su teoria

del guifio del ojo, en su descripcion densa de la cultura.

Siguiendo con la teoria semidtica de Beuchot (2015) la sintaxis seria el primer nivel de
analisis y sintesis de ésta. Es la encargada de ver por la coherencia de los signos. Lo anterior,
en un sentido gramatical mas claro, hara referencia a la coherencia de las expresiones,
mientras que, semantica y pragmatica, si bien encabalgadas a la sintaxis, seran mas
complejas. Pero partiendo de esta primera se debe entender la coherencia de las expresiones

vertidas en el mismo texto dramatico, es decir, si llevamos esta teoria semidtica al teatro, en




el primer nivel (la sintaxis) el intérprete debe tener clara la coherencia con la que la obra esta

escrita, asi como las expresiones que tendra que interpretar.

La semantica seria otro nivel de la semiotica, el cual consiste en el estudio de los signos
con sus significados, asi como en un horizonte mas analitico las relaciones de los signos con
los objetos. Esto altimo hace necesario el estudio de los signos con el contexto en el cual

estan situados.

Es en este nivel de la semidtica donde se veran confrontados teéricamente las posturas
univocistas, casi siempre como meros ideales inasequibles, y equivocistas, como las
propuestas argumentativas de Putman, haciéndose necesario la busqueda de las coincidencias
para generar el didlogo pertinente entre estas posturas, que hagan asequible la aprehension y

comprensién del signo.

Por todo lo anterior: la lucha contra la equivocidad que distorsiona la significacion, y
la busqueda de la univocidad, que pocas veces es alcanzable, resulta muy necesario

incorporar a nuestra semantica actual la nocion de analogia. (Beuchot, 2015, p.94)

El tercer nivel de la teoria semiética del autor es la pragmatica, la cual estudia la relacién
de los signos con los usuarios, en un sentido antropolégico y socioldgico lo que planteaba,
por un lado, Geertz (1987), al proponer una descripcion densa cultural y Thompson (1990)
al hablar de la accion simbdlica, es decir, que hacen los individuos o sujetos con esos

simbolos culturales, cuales y como los ponen en juego.

Para Beuchot (2015), la pragmatica es una rama de la semi6tica que analiza el uso que los
usuarios hacen de los signos, por lo que es el nivel mas complejo de la semidtica, pero
también el que permite llegar a significados mas profundos, pues pone de ejemplo a la poesia,

donde asegura no basta con el andlisis de la sintaxis y de la semantica, sino que es necesario




el de la pragmatica para interpretar las figuras retoricas que usa el poeta y acceder al

significado de su canto.

Es la pragmaética analdgica la que permite la entrega de un significado de los signos en
una forma multivoca, que es mucho mas rica que la univocay que la equivoca, ambas situadas
al extremo una de la otra. Por lo que, seria la pragmatica el nivel de la semiética que por
fuerza necesita el sesgo analdgico para interpretar la accién que el usuario hace sobre los

signos y como significa éstos.

Existen escenas complejas que requieren una interpretacion multivoca del espectador para
entender complicadas relaciones entre los personajes, por ejemplo, en La gata sobre el tejado
de zinc caliente la fuerte discusion entre Brick y su padre, Big Daddy, donde ambos
expondran una serie de desencuentros que han tenido a lo largo de sus vidas, en su relacion
padre-hijo, donde se desentrafian las expectativas que tenian uno sobre el otro y donde sale a
relucir que, a pesar de ser el hijo que mas disgustos le causa, es también su hijo favorito y
sobre el cual ha depositado la mayor cantidad de deseos y esperanzas. Aqui se puede recordar
lo que al respecto el socidlogo norteamericano Norbert Elias vino a proponer, a partir de su
especialidad, de la filosofia y del propio psicoanalisis y la psicologia en general, con respecto
de la relacion que las personas tienen entre si y su entorno. En su libro, La sociedad de los
individuos, el autor propone dejar atrds la infructuosa pregunta: ;Qué fue primero, el
individuo o la sociedad?, ambos forman parte de lo mismo, pues no hay sociedad sin

individuos, ni individuos sin sociedad (Elias, 1987).

En ese sentido, el lenguaje le permitié al hombre crear un mundo “artificial”, es decir
simbdlico, asi su “realidad” es una construccion social, la cual le permite comunicarse,
organizarse y dinamizar a la sociedad. En términos psicoldgicos, Norbert Elias vislumbra
como el lenguaje humaniza al individuo, lo hace ser un sujeto depositario y depositante de
deseos y expectativas sociales. Con el lenguaje nos nombran e inicia una relacion entre vivos,
muertos ¢ incluso no natos. “Cuando tenga un hijo, le pondré el nombre de mi abuelo que

murid hace cinco afios”, dice el padre de un hijo, que ain no nace (Elias, 1987).




Se retoma lo anterior para poder dar cuenta de esa relacion tan compleja entre Brick y su
padre Big Daddy, quien ha depositado en él todos sus deseos y expectativas del heredero,
quien quedara a cargo de las empresas Pollitt, quien le dara los nietos tan deseados que le
permitiran “no morir del todo”. Sin embargo, Brick, el hijo predilecto, se niega a tener hijos
y a hacerse responsable de su propia vida y de los y las demas. “Tengo las agallas para morir,
chico, pero, me pregunto si tu tendras las agallas para vivir”, lo increpa su padre. La escena
cinematogréafica estd muy bien lograda, los signos y los simbolos estan interpretados de
manera magistral creando la semiosis ideal, entre signos, simbolos, emisor y receptor de los

mismos.

Figura 4. Big Daddy y Brick (1958).

Seran de los momentos mas emotivos de esta obra de Tennessee Williams dada la propia
relacion padre-hijo que llevo el dramaturgo con su progenitor; sin embargo, esto seré tratado
profundamente en el capitulo de la alienacion del yo que sobre el autor se investigo.

En este mismo sentido, esta aterrizada al teatro la propuesta semiotica mediante la teoria
del signo teatral de Kowzan (1997) y el método de Stanislavsky (en Jiménez, 2011). En ese
mismo orden de ideas, se encuentran algunos textos que buscan trabajar esa semiotica estética
en torno a la obra de Williams, una de las cuales, por ejemplo, va a proponer el analisis de la

relacion de poder, desde una cuestion de género, a partir de una semidtica culinaria. Torres




ZUfiga (2013) de la Universidad de Murcia encuentra en la comida un cédigo semiético que,

trascendiendo lo bioldgico, culturalmente estructura relaciones de poder.

Asi, la autora del articulo asevera que las mujeres en la obra de Tennessee Williams
utilizarian la comida como una herramienta que les da autoridad. Tal es el caso de Amanda
en El zoo de cristal, mas no es asi, no es el caso de las hermanas Dubois. Donde Stella esta
en las manos de su esposo, quien muestra su esencia desde la escena donde llega a casa y le
avienta a su esposa embarazada, un trozo de carne ensangrentado para que se lo cocine,

semidtica de lo primitivo.

A pesar de los reclamos de Blanche a su hermana, conminandola a que no permita que
Stanley la ponga en esas humillantes situaciones y recordandole que vienen de una familia
culta. Stella esta bajo el embrujo de la presencia fisica y animalmente sexual de su patan

marido.

Por otro lado, existen también estudios de la obra del dramaturgo surefio que centran su
mirada en la sintaxis (el texto en si) mas que en la semantica (contexto del autor y su obra),
realizando un analisis retorico, encontrando desde esa perspectiva el aspecto mas

vanguardista en la obra de Williams.

Aungue no es el objeto de estudio del presente trabajo, al menos no es lo esencial el
aspecto retorico (sintaxis), vale la pena para enmarcar una distincion de hacia donde se
propone encaminar esta investigacion: José Mufioz Rivas (2014) de la Universidad de
Extremadura asevera que la obra de Tennessee Williams va a ser incomoda en el sentido que

es escrita como una afrenta ante el retoricismo imperante en la dramaturgia de esa época.

Lo anterior, resulta interesante dado que, lo aqui investigado también lleva a descubrir
una incomodidad social frente a la obra de Williams, pero producto de la temética escogida
y del contexto social en el que fue escrita su obra. Lo que permite vislumbrar que, entonces,
el autor no solo retd el aspecto semantico de su época mediante el contexto social de sus
obras de teatro llevadas al cine, sino que también lo hizo desde la sintaxis de la misma, mas

aun en la pantalla grande, donde habia mayor censura que en Broadway.




De esta manera, este investigador asume al dramaturgo Williams como un antirretérico que
escoge un lenguaje claro, preciso e imparcial para con los hechos, de por si ya terribles que
se viven en sus piezas teatrales. Por lo que, encuentra en el y en Arthur Miller a los dos

autores norteamericanos que revolucionaron la dramaturgia de la posguerra.

Me parece indiscutible que tanto Miller como Williams representen el mayor
compromiso de esta generacion norteamericana por el digamos fuerte “interés
experimental” del que he comentado. O, en otras palabras, por la literatura con
mayusculas, como por ejemplo el teatro “Off-Broadway”, si bien desde posiciones

muy distintas, pero nunca antagonicas. (Mufioz Rivas, 2015, p. 424)

El discurso cinematografico.

Para el estudio semiotico de la obra de Williams en el cine y, en si para el estudio semiotico
del séptimo arte, es necesario abordar el discurso cinematogréfico, entender como y a partir
de qué elementos se construye, asi como lo que lo constituye socialmente, como esta inmerso
en el imaginario y en el inconsciente colectivo. Por una razon metodol6gica fundamental, ese
imaginario e inconsciente colectivo del espectador forma parte de su alienacion, en ese
sentido, el mismo autor también tiene de manera intrinseca, al ser un ser social, una

alienacion social, es decir, un inconsciente colectivo.

Para Zavala (2003), el analisis académico o formal del cine, mas alla de la critica
tradicional de las revistas y periédicos, a inicios del siglo XX no era algo presente en México,
0 al menos no en los espacios especializados del pais como el Centro de Capacitacion
Cinematogréafica y el Centro Universitario de Estudios Cinematograficos. Considerar al
analisis como una actividad que sirve de manera implicita, en un sentido ancilar, a la
produccion cinematografica, ha sido el principal error que impiden que exista el anélisis del

discurso cinematografico como una disciplina formal.




En ese mismo sentido, desde una perspectiva metodoldgica, el principal problema es que no
se distingue entre critica y entre analisis, por lo que, el autor hace énfasis en algo que él

mismo opta por llamar distincion radical en el prologo de su libro:

Mientras la critica se pregunta por el valor de una pelicula (aplicando un criterio
estético o ideoldgico), en cambio el andlisis se pregunta por lo que determina la
especificidad de cada pelicula particular (aplicando una o varias categorias tedricas a

una dimension o un fragmento de esa pelicula). (Zavala, 2003, p. 2)

Hablar del discurso cinematografico implica hacerlo desde este analisis formal propuesto
por Zavala, ya que tiene desde su concepcién, una necesidad de abordaje multidisciplinario,
pues el cine es en si mismo un provocador histérico de cambios de concepciones identitarias,
gue se suman a cambios y movimientos sociales en ciertos contextos y en otros a la
permanencia identitaria de valores e ideologias desde lo imaginario y lo inconsciente
colectivo. Por lo tanto, es parte de un rito cultural cotidiano arraigado ya en las sociedades
modernas desde el siglo XX, llegando a modificar identidades, individuales y sociales, asi
como engendrar modelos arquetipicos del “deber ser”, de lo ético, de lo moral y, no menos
importante, de lo estético. En este sentido, el cine como un rito cultural cotidiano y arraigado
en la sociedad, implicaria una escenosfera muy amplia, donde esta presente la alienacion
social y del propio yo, asi como las ideas creativas e interpretativas de los espectadores y del
autor, mas amplio aun, por supuesto, de los y las intérpretes, asi como de los espacios que

conforman la escenografia.

En otras palabras, el analisis cinematografico es la actividad que se realiza siguiendo
un método sistematico de interpretacion que parte de un proceso de fragmentacion y

que esta apoyado en la teoria cinematografica. (Zavala, 2003, p. 2)




Un claro ejemplo de lo anterior, se ve en la bellisima pelicula de Giuseppe Tornatore Cinema
Paradiso de 1988, ganadora del Oscar a mejor pelicula no hablada en inglés aquel afio, donde
uno de los protagonistas, el mentor del peque Toto, Alfredo el encargado de pasar las
peliculas en aquella pequefia villa italiana, cita todo el tiempo pedazos de peliculas, pero
principalmente, pequefios dialogos que las grandes estrellas decian en algunos de sus roles.

Asi, se observa al cine volviéndose parte de la vida cotidiana, de la forma de pensar, de
sentir, de actuar y en general de vivir. “Elijo a mis amigos por la apariencia, a mis enemigos
por la inteligencia”, dice John Wayne en The sheppard of the hills, le dice Alfredo a Toto,
para prevenirlo de como escoger a sus amigos, de que tenga cuidado con quien se junta. La
sabiduria de la vida ilustrada por una escena y un dialogo, el discurso cinematografico como
un hecho social. Tan arraigado que cuando el pequefio Toto, que no conoce a su padre pues
aun no regresa de la guerra (la segunda guerra mundial 1939-1945), le pregunta a su amigo

Alfredo que como es su padre, él se lo describe como si fuera el actor Clark Gable.

Lo curioso es que Alfredo es un analfabeto, quien para pasar un examen basico de primaria
necesita copiarle a su amigo Toto, sin embargo, eso no le impide ser parte de la semidtica del
cine, saber, conocer e interpretar en los hechos cotidianos de la vida el lenguaje

cinematogréfico.

Cabria entonces cuestionarse como ha evolucionado esa percepcién en el publico a través
de los afios, cuanta influencia sigue teniendo el cine en la sociedad actual, para analizar como
fue el recibimiento del pablico de las cintas aqui analizadas de Tennessee Williams, La gata
sobre el tejado de zinc caliente y Un tranvia llamado deseo, y cdmo son percibidas ahora.
Esto ultimo implica un trabajo de interpretacion, es decir, un trabajo hermenéutico que lleve
a un dialogo andlogo donde lejos de llegar verdades tnicas o “verdades” relativas,
equivocistas se pueda realmente acercar a la realidad semidtica y estética de la obra llevada
al cine, donde se esté consciente de la presencia del imaginario, del inconsciente colectivo,

gue es una manera, tanto de alienacion social y del propio yo, como de creatividad.




1.2 Hermenéutica

En su libro de Lecciones de hermenéutica analdgica, publicado en 2018, el fildsofo de la
UNAM, Mauricio Beuchot asevera que la construccion del concepto de “hermenéutica
analogica” deviene, en primer lugar, de entender hermenéutica en relacion con su creador
Hermes, el personaje mitolégico inventor de la escritura y del lenguaje, quien ademas era
recurrente de los caminos divergidos en dos extremos, por lo que, discurria entre lo
contradictorio, lo que parece confrontar dos sentidos completamente distintos, buscando
mostrar al mundo que su creacion: el lenguaje (y su sentido) no son del todo claros, sin

embargo, tampoco pueden ser siempre ambiguos.

Es ese punto medio entre lo univoco, que es claro y se distingue de otros sentidos con
la equivocidad, esta se muestra relativa, debido a que es irreductible. Hermes es
ademas un analogo, ya que es un mestizo, al ser hijo de un Dios y una mortal.
(Beuchot en Padilla, 2022, p. 8)

En segundo lugar, vendria el significado de analdgico o analdgica, tratandose de esta
hermenéutica. Aqui se hace referencia a los dialogos analogos, es decir, a lo coincidente, si
bien en los extremos, en lo contradictorio son visiblemente explicitas las diferencias, en lo

analogico se buscan las coincidencias.

Asi, la hermenéutica analégica permite una interpretacion que, si bien no es univoca,
pero tampoco relativa, abre espacios para entender la complejidad del lenguaje oral,
corporal y escrito, en una perspectiva de momento histérico, social, cultural y
psicoldgico, ademas que es el lenguaje comun, hoy en dia, de la filosofia, la cual lleva

hacia una comprension estética mucho mas profunda. (Padilla, 2022, p. 8)




En este sentido, la estética, como rama de la propia filosofia, seria abordada desde
esta perspectiva, donde no hay espacio para lo univoco, pero tampoco para lo
equivocista, es decir, lo relativista, en el sentido extremo de que si no hay una ley
absoluta que marque lo que es bello o lo que es arte, entonces cualquier ocurrencia lo
es, desde luego que no, pues eso seria también un imperativo absoluto, o sea, pensar

que todo es relativo menos que todo es relativo.

Por lo tanto, la filosofia, la estética y la semidtica estarian situando el debate en lo que es
hoy un dialogo analdgico, mas alla de los viejos argumentos de la modernidad o de la
posmodernidad relativista. “Y en filosofia la historia cuenta mucho, nos ayuda a comprender
mejor los conceptos, por las vicisitudes que han sufrido y como han soportado el paso del

tiempo”. (Beuchot, 2018, p. 11)

De esta misma manera, el concepto de semidtica y la manera en que esta disciplina devela
el significado de los signos y simbolos, es el resultado de una historia de la interpretacion
formal humana. De ahi que es preciso, como se ha insistido desde el capitulo I, un

conocimiento integral de lo que ha sido, es y sera la semidtica.

Asi, la semidtica va a ir siempre de la mano con la hermenéutica analdgica, en tanto, no
hay sentidos unicos o absolutos, pero, tampoco relativos, en una metafora mitolégica o
poética la hermenéutica analdgica seria mestiza, como Hermes, el padre del lenguaje. Por
tanto, los antecedentes, como estado del arte, asi como el marco tedrico de esta investigacion,

buscaran siempre cefiirse a estos didlogos analdgicos, como método y propuesta.

Tal es el caso de Illanes (2017) quien realiz6 una investigacion, la cual buscaba comprobar
como hipotesis principal el fracaso del suefio americano, como camino Unico a la felicidad
de una sociedad norteamericana inflexible, que presionaba a ideales homogéneos, desde la
hermenéutica a partir de tres obras de Tennessee Williams: A Streetcar Named Desire (1947),

The Rose Tattoo (1951) y Cat on a Hot Tin Roof (1955). Los personajes son retomados en




este trabajo, para hacer una interpretacion, a través de sus historias, de la represion sufrida

en esa época, asi como las formas de desafiar al canon social establecido.

De esta manera, podriamos suponer que la primera etapa del escritor norteamericano
viene a poner en perspectiva una nocion de una nueva estética que demandaba mayor
realismo, en comparacion con una romanizacion de la realidad de un suefio trunco percibido
en la realidad de la sociedad occidental de la posguerra. Por lo tanto, la obra de Tennessee
Williams seria pensada como teatro de vanguardia. Pero, sin perder ni hacer un lado, ni
siquiera minimizar al amor y todo el juego erdtico a su lado. Para lograr esto, Tennessee
Williams tuvo que buscar precisamente el hacer dialogar esos lados extremos, de una vision
romantizada e ideal y el realismo de un mundo convulso de posguerra, se podria decir que

acudio a lo que hoy es hermenéutica analdgica sin saberlo.

Illanes (2017), plantea como metodologia un nuevo historicismo, que permita entender lo
que viven los personajes, situados en la época en que fueron creados para la dramaturgia y
buscando una correlacion entre la propia historia del autor y el contexto que le tocd vivir.
Para lo cual, la autora se traz6 un analisis transversal, que va desde la literatura, la historia,
el arte, la medicina, en particular la psiquiatria, asi como la psicologia, la antropologia y el

mismo feminismo. Sin dejar fuera a la politica, la filosofia y la comunicacion de masas.

Aqui es pertinente sefialar, como desde la introduccién se menciono, que no se busca con
este trabajo hacer historicismo, pues en el sentido de lo que Beuchot (2016) reconoce la
hermenéutica dividida en tres clases, la intransitiva o recognoscitiva, donde entra
precisamente la historiogréafica; la segunda es la transitiva, es decir, es reproductiva; mientras
que, la tercera seria la representativa y traductiva, que es la que se hace para el teatro o la
mausica, y en el caso de este trabajo al cine, por lo que es menester de este estudio esta tercera
clase. Asi, es lo que se ofrece novedoso, mas alla de lo historiografico una interpretacion
desde la hermenéutica semidtica a la obra de Tennessee que fue llevada a la pantalla grande

en la década de los cincuenta.

Por otro lado, para Duran (2014) siempre se tuvo por objetivo dar cuenta de la complejidad

de las caracteristicas humanas en los personajes del dramaturgo surefio, desde la produccion




cinematogréfica, es decir, siempre se buscé en estas producciones aproximar al espectador a

la naturaleza humana de los personajes de Tennessee Williams.

Los limites psicologicos y sociales del contexto cultural en el que viven los personajes de
Williams estan atormentados por conflictos de indole sexual, de rechazo y soledad, miedos
que eran propios del autor (Duran, 2014). Por lo tanto, hay una exploracion de la naturaleza
humana profunda, aunque dramatizada, pues tienen un claro referente con la realidad del
mundo contemporaneo al autor. Una crisis de valores que contrastan con una sociedad

inflexible y a veces cruel.

La reaccion del publico y de la critica fue de una expectativa ante la crisis social de valores
que experimentaban los Estados Unidos de Norte Americana a finales de la década de los
cuarenta y principio de los cincuenta. Ante las propuestas de temas tan avezados para esa
época, de complicadas tramas en las relaciones humanas, donde se incluia la tension sexual
de los personajes creados para el teatro por Tennessee Williams, la industria cinematogréafica
considero viable apostar por llevarlas a la pantalla grande (Duran, 2014). A pesar de que esto
significara enfrentarse a temas que eran prohibidos en Hollywood por diversas instituciones

de censura, como la Legion catdlica de la decencia.

Duran (2014) refiere que entre 1950 y 1968 se llevaron al cine 14 obras teatrales de
Williams, €l aborda 13 su trabajo. El autor asevera que la tematica cuenta con variados
estudios en habla inglesa, principalmente de origen norteamericano, mas no asi en habla
espariola. La tesis referida busca dar cuenta del impacto que las adaptaciones del dramaturgo
surefio tuvieron en el cine de Hollywood para trascender la censura, con la clara tendencia
de personajes complejos y afectados emocionalmente, pero no por eso evolucionados para

esa época.

Conviene abordar de una manera mas profunda y analitica la esencia de lo que es la
hermenéutica analdgica, para lo cual, Beuchot (2018) invita a partir de la idea establecida de
que la hermenéutica es la disciplina de la interpretacion y dado su importancia, debe quedar

clara la relacion que tiene ésta con la analogia.




La razén de ser de la hermenéutica analdgica esta en ofrecer el camino que responda a las
interpretaciones erradas, producto de la estrechez univoca y de los excesos de las
interpretaciones equivocas, que limitan la posibilidad de discernir entre una interpretacion
correcta y una incorrecta, asi como la posibilidad de realizar una en un sentido correcto, lo

mas cercano a la realidad.

Beuchot (2018) va a enunciar las caracteristicas que debe tener la estructura de una
hermenéutica analdgica, que la distingan de una univoca o de una equivoca. De tal suerte
que, este es el punto de partida de lo que es el atributo principal de la hermenéutica analdgica
y sus interpretaciones. Precisamente frente a la posibilidad de conservar algo de la
coincidencia analoga entre el univocismo y el equivocismo. “Asi nos hara evitar los extremos
del impasse entre universalismo y relativismo. Conservara la diferencia sin perder del todo

la identidad, a través de la semejanza” (Beuchot, 2018, p. 54).

De esta manera, el autor sustenta la semejanza en la analogia, que es donde se buscan de
manera formal las coincidencias de lo univoco y lo equivoco, abordando asi: desigualdad,
atribucioén, proporcionalidad propia y proporcionalidad impropia, como en la metéfora.
Ademas de la metafora, la metonimia seria otra figura retorica de la analogia, la cual es usada

comunmente en el lenguaje cientifico.

Asi que, si la metéafora dio origen al lenguaje poético y la metonimia al lenguaje formal o
cientifico, desde una perspectiva semiotica que, de paso a una interpretacion analdgica, puede
hacerse, guardando las respectivas formas, hermenéutica de lo cientifico de manera poética,
asi como de lo poético de manera cientifica. Como cuando se hace la analogia de la

formalidad del arte con respecto de la formalidad de la ciencia, al poseer ambas un método.

Siguiendo el poema de Sor Juana Inés de la Cruz, Poner riquezas en mi entendimiento, se
encuentran ya estas coincidencias hermenéuticas entre la metafora y la metonimia en pleno
siglo XVII:

¢ En perseguirme, mundo, qué interesas?




¢En qué te ofendo, cuando sélo intento
poner bellezas en mi entendimiento

y no mi entendimiento en las bellezas? (fragmento).

En ese mismo orden de ideas, hacer una interpretacion analogica en la obra de Tennessee
Williams desde varias perspectivas, estética, alienacion, creatividad, etc., es posible,

metodoldgicamente hablando, lo cual, seria lo que se trabajé en la presente tesis.

En tercer lugar, 0 como tercera caracteristica, seria abrir el espacio de las interpretaciones,
pero, cuidando que estas no se desproporcionen y se vuelvan delirios o hermenéuticas
carentes de toda ldgica, justificadas solo por la logica de la posmodernidad o de algunos
posmodernos, en el sentido de que, “todo es relativo”. Esto es posible mediante una
gradacion, una jerarquizacion, una analogia de la atribucidn, analogias que se acerquen a la

realidad del texto y del autor, siempre y cuando haya coherencia y conmensurabilidad.

Lo anterior es posible, gracias a que en la metodologia aqui trabajada se sigue a Beuchot
(2018) en el sentido de que es la semidtica la que antecede y da sustento a la hermenéutica
analogica. Pues en tanto, se haga un analisis metddico de los signos y los simbolos, desde la
disciplina semidtica, surgen interpretaciones formales que acercan a una realidad

contemporanea de la estética y el arte, como pasa en el caso de la hermenéutica analdgica.

Por ejemplo, en el siguiente capitulo donde se aborda la Alienacion del yo en el autor y la
relacion con su propia obra, se atienden andlisis desde las relaciones paternas de sus
personajes y las del propio Tennessee con su padre, la idealizacion en la resolucion del

conflicto dramatico o la tragedia cono desenlace.

El ejercicio de guardar un equilibrio entre lo literal y lo alegdrico seria la cuarta
caracteristica de la estructura que constituye la hermenéutica analdgica. Sin permitir que un
contenido nuble por completo al otro, rechazandose entre si. Por ejemplo, la teoria

psicoanalitica freudiana propone un método formal para el estudio del inconsciente, incluidos




los suefios, utilizando un lenguaje disciplinar, es decir, formal, sin embargo, dentro de ese
lenguaje no todo es literal, existen conceptos que son alegorias a la mitologia griega, por
ejemplo: narcisismo, que hace alusion al personaje mitico de Narciso o complejo de Edipo,
donde se hace la alegoria de un comportamiento humano de la primera infancia, con el

personaje de las tragedias de Sofocles.

Como cuarta caracteristica de la estructura de la hermenéutica analdgica, seria que se
permite guardar un equilibrio entre lo literal y lo alegoérico, sin que uno “devore” al otro o lo
niegue, en el mismo sentido reiterado de lo univoco y lo equivoco. Es decir, sin perder todo

el sentido literal, pero sin que toda la interpretacion sea solo alegoria, retérica.

De esta manera, se pueden entender o interpretar los signos y simbolos en los textos,
donde conviven la metonimia y la metéafora, entender esos dialogos a los que invita la
hermenéutica analdgica, donde una y otra oscilan y aun asi pueden leerse de manera

proporcional, dilucidando qué tanto es metafora y qué tanto es metonimia.

Imaginen en un texto dramatico las fabulosas posibilidades de interpretacion analdgica en
este sentido arriba expuesto en la obra de Tennessee; por ejemplo, cada vez que la locura
agazapada acecha a Blanche DuBois en Un tranvia llamado deseo, y comienza a escuchar a
lo lejos La varsoviana cuyas notas musicales se van intensificando en volumen en su mente,
mientras lucha por fingir que no escucha nada, aquello es un dialogo, una lucha entre la
metonimia y la metafora de la locura, que es lo que significa esa mdsica en su mente, la

locura.

En la conferencia: “Los caminos y la formacion del sintoma” Freud (1916) expone el
esquema conforme al cual se podré interpretar la génesis del padecimiento de la persona, una
estructura formada por vivencias infantiles, hechos aleatorios, elementos displacenteros y la
prehistoria del sujeto la cual se basa en todos los factores histéricos y culturales que preceden
al individuo. Para tal caso, el sintoma puede ser entendido como una transaccion de indole
inconsciente que se convertira en una experiencia constante del sujeto, misma que le causara

satisfaccion pulsional (inconsciente) pero gran displacer racional. El sintoma es aquello




fisico, animico o social en lo que reincide el sujeto y que, aungue le sea provocado malestar,

permanece por una repeticion involuntaria (Freud, 1917).

En la formacién de sintomas, el conjunto de los mismos causara un malestar animico
constante en el sujeto al cual se le puede denominar como configuracién de las neurosis
(Freud, 1913).

Entre las diversas clasificaciones a las neurosis, la histeria sobresale como el conjunto de
padecimientos que impactan al cuerpo mediante afecciones que obedeceran a una logica de

las pulsiones de muerte, sexuales, agresivas y de conservacion de vida (Freud, 1905).

En los comienzos del Psicoanalisis y en estudios de Psiquiatria, se encontraba la histeria
asociada a la feminidad, tanto que ha sido nombrada con relacién a <histerus> <utero>. Los
sintomas mas comunes eran la pérdida de capacidades cotidianas como el habla o el poder
caminar, fuertes rasgos de inhibicion o excitacién sexual, y problemas subjetivos
relacionados con la fantasia, la mitomania, la hipocondria, las alucinaciones o un alto nivel

de tensidn que podria causar ansiedad o depresion (Pérez, 1998).

Hoy en dia se sabe que la histeria no es exclusiva de las mujeres, aunque si esta
intimamente relacionada con la feminidad (sin importar el género de la persona).
Freud (1925) ha hecho un particular hincapié en estudiar la sexualidad femenina
entendida desde la ligacion pre-edipica de la nifia, conjeturando asi la formacion
inicial de vinculos y seleccion del objeto de amor con la etiologia de la histeria. La
vida sexual de la mujer se descompone, segun el autor, en dos fases, de las cuales la
primera tiene caracter masculino y solo la segunda es la especificamente femenina.
De ahi se dara el establecimiento de la histeria o de algin otro tipo de neurosis.
(Strachey, 1998:72)




Asi, los ojos, el gesto de angustia en la Blanche, interpretada en la pantalla grande por Vivien
Leigh, cobran vida, dando cuenta de esos signos semioticos, que forman simbolos, tanto
metonimicos como metafdricos, creando una alegoria entre la semiosis escenica de
iluminacion y masica, ademas, del resto de los elementos que conforman la atmdésfera de la

escena cinematografica, en esa dindmica simbolica dialéctica Ilamada semiosis.

Figura 5. Vivien Leigh como Blanche (1951).

Sentido y referencia son dos factores semioticos que pueden llevar al intérprete a los caminos
bifurcados que tanto le gustan a esa figura mitologica que es Hermes; referenciada en un
sentido metaforico por Beuchot para crear la metonimia de la hermenéutica analdgica como
el camino de la interpretacion mas integral en este momento. De tal suerte que, la
hermenéutica analdgica permite captar el sentido, de manera amplia, sin renunciar a la
diferencia, o sea, darle prioridad al sentido, sin segregar a la referencia, sin una pretension
positivista de elegir un camino Unico. “No pretender que la referencia es inequivoca, pero

tampoco negarle toda su adecuacion a lo real”. (Beuchot, 2018, p.57)

Lo anterior, estd en posibilidades de equilibrar la toma de las decisiones creativas, de
todos los que conforman el acto escénico, sea esta teatral o cinematografico, de manera
asertiva y nos diria Beuchot, con correspondencia y verificacion: del texto en si y el signo

teatral llevado a la praxis o pragmatica semidtica en la teoria analogica.




Lo sintagmatico y paradigmatico parecerian ser antonimos, pretender hacerlos converger es
una suerte de paradoja, nos diria una postura cientificista, univocista; sin embargo, la
repeticion de lo que pareciere ser siempre lo mismo, ser repetitivo nos lleva también a lo
novedoso, asevera la hermenéutica analdgica. Como cuando se lee continuamente una
novela, se encuentran cosas diferentes cada vez. En ese orden de analisis, siguiendo esta
lectura, la repeticion de una puesta en escena, desde los ensayos hasta los cortes al filmar una

cinta, irian mostrando cosas nuevas en la misma praxis.

El dilema que va del extremo de un cuerno a otro requiere de la distincién, pero siempre
a través del didlogo (Beuchot, 2018) que nos permita la sutileza de no caer en los extremos
del cuerno, para construir un tercer término, un término medio que permita la emergencia de

nuevas alternativas en las interpretaciones analégicas.

Por otro lado, la hermenéutica analdgica, por su propia naturaleza, lleva a una mezcla
equilibrada entre lo dialdgico y lo monolégico, en el sentido de nunca permitirse el abandono
del didlogo consigo mismo a la hora del ejercicio pragmatico de la interpretacion. En este
didlogo consigo mismo, cabria la reflexion introspectiva de la memoria de las emociones que
propone Konstantin Stanislavsky, como método de actuacion para lograr una actuacién mas

real y verosimil para los espectadores.

Asi, la descripcién y valoracion del discurso es otro menester de la hermenéutica
analdgica, pero, puesto que la dramaturgia y en el cine es ficcidn, no se debate en torno a esto

en este trabajo, sino que seria en todo caso para analizar la retorica del discurso politico.

Wittgenstein hizo una dicotomia entre lo que se podia decir y lo que se podia mostrar,
segun la cual, era irreconciliable una con la otra; se puede mostrar solo lo humano, como las
emociones y los sentimientos, mas no se puede decir esto, pues lo que se puede decir es lo
cientifico, los hechos puros. La hermenéutica analdgica revela que esto es una falacia, porque
lo estético, lo mistico y lo ético si pueden decirse también.

Lo anterior es perfectamente visible en la escena teatral y por supuesto en la escena

cinematogréfica, pues tanto lo que se muestra como lo que se dice, forman parte del signo




escénico, de los simbolos que nos develan el mundo dramatico o cémico de la obra misma,

esa semiosis del todo escénico.

La actuacion de los intérpretes de Tennessee, Brando, Leigh, Newman, Taylor, etc., de
las dos obras aqui revisadas no es grandiosa solo por lo que dicen, es decir por la obra
dramaturgica solamente, por repetir el texto, por la sintaxis semidtica, que trata Beuchot
(2015) sino por cémo lo dicen, por como lo interpretan. Maggie, la gata sobre el tejado de
zinc caliente, no solo suplica la atencion de su marido, que le condone ese castigo de
indiferencia, le esta suplicando con gestos, con miradas con su cuerpo, como el de una gata
en celo que se le acerca, que la vuelva a hacer suya, que le haga el amor. Mientras Brick, su
esposo, repliega sus sentimientos, su pasion, sus ganas de tomarla y hacerla suya por orgullo

y celos.

La hermenéutica analdgica tendrd entonces por funcion primordial dejar atrds los
inconvenientes de una hermenéutica univoca, reduccionista, inflexible, positivista y de la
hermenéutica equivoca lo infinitamente divagante que puede llegar a ser, en el sentido de que
por abrirse demasiado cae en interpretaciones inconmensurables, emergentes, ocurrentes,
superar ambos extremos de interpretacion sera le raison détre de la hermenéutica analdgica.
Sin embargo, la esencia de esa interpretacion que es el camino para llegar a la mejor
comprensién, al mejor entendimiento de los signos y como consecuencia praxis de analisis
estético o de interpretacion y recreacion de simbolos esta sostenida metodolégicamente, por
tanto, epistemoldgicamente en el ejercicio formal de la disciplina semiética, lo cual lleva a

la aportacion de este trabajo como su principal tesis.

En su libro Hechos e interpretaciones Mauricio Beuchot (2016) concibe a la hermenéutica
como la interpretacién de los textos; pero que no se entienda por texto solamente lo escrito,
sino en el sentido amplio, una pintura, un poema, una pieza teatral, y si es hablado y actuado
y de otros multiples tipos, pues por qué no, el cine también lo es. Mas aun, para ser objeto de
la hermenéutica, segun el fildsofo de la UNAM, deben de ser textos donde no haya un solo
significado, donde no haya solamente un sentido, el texto debe de tener significados

maultiples, debe de ser polisémico en funcidn de que tiene excedente de sentido. Por lo tanto,




el cine es un texto polisémico, luego entonces, el cine es objeto de la hermenéutica. Y en
particular de una hermenéutica que no se encierre en lo univocista o equivocista, sino que

esté tras los didlogos de analisis andlogos, es decir, la hermenéutica analogica.

Por otro lado, pero no lejos de Beuchot, se encuentra su discipulo Juan Granados Valdéz
(2019), quien va a proponer una estética que se desprenda, en el sentido de depender y
fundarse, como el mismo autor refiere, de la hermenéutica analdgica. La estética no debe ser
entendida, en este sentido, solo como teoria sino como disciplina en el amplio sentido que
las teorias se tensan con la sensibilidad, la discusién con los prejuicios, los gustos, la

produccion y recepcion del arte.

En este orden de ideas y métodos, la hermenéutica y la estética serian ciencia y arte, al
requerir igual que estas dos, tanto de reglas como de principios, asi el modelo analégico, que
busca atender la multiplicidad de significados sin cerrarse en el dogma de la univocidad, ni
en lo relativista de la equivocidad sino desde la analogicidad abre un didlogo también con la
estética del arte, donde no se coronan ni modelos Unicos ni se asevera que todo es arte, sino
que se dialoga desde las coincidencias, pero también con principios, con reglas, con método:
“Este didlogo al que abre la analogia en la hermenéutica y en la estética es intersubjetivo y
alcanza lo objetivo de la realidad, pero mediada por el ser humano en su encuentro con el
mundo” (Granados, 2019, p. 113).

Ahora existe la concepcion clasica moderna del siglo XX de una estética como ciencia de
la expresion, incluso como una linguistica de lo general; en ese sentido, pensando al arte
como estética, como lo hacia Croce (1926), quien es de los clasicos en teoria estética, se
estaria hablando de un conocimiento intuitivo que va de la mano con el hecho estético o
artistico. Esa intuicién, producto de un conocimiento previo, formaria parte del propio

método, tanto para crear arte, como para apreciarlo formalmente.

Asi, con esa atribucion de una intuicion metodica, el arte se concibe, en este autor, a partir

de un conocimiento intuitivo, estético y artistico:




Lo que comunmente se Ilama, por antonomasia, el arte, recoge intuiciones mas vastas
y complejas de las que se suelen tener cominmente, pero intuye siempre sensaciones
e impresiones. Es expresion de impresiones, no expresion de la expresion. (Croce,
1926, p. 59)

Hermenéutica del espectador de cine.

Si bien un espectador de cine puede tener esa intuicion estética, artistica, que plantea Croce
(1926), también puede carecer de éstas, sin embargo; no carece de ese imaginario colectivo,
de un sentido de pertenencia cultural, que lo vuelven parte de una sociedad, de una cultura.
Por lo tanto, posee un inconsciente colectivo lleno de valores morales, éticos, de prejuicios,
de modelos arquetipicos con los que se identifica o a los que rechaza, en teoria semiotica es

lo que se llama referente, por lo tanto, el espectador de cine posee el referente.

Asi pues, el espectador generalmente puede elaborar critica de lo que esta bien en la
pantalla grande, por mas coloquial que sea ésta, pues es a final de cuentas sintesis, pero no
elabora andlisis, pues el analisis es precisamente lo contrario a la sintesis, pues aborda las
partes, asegura el autor en el mismo prélogo: “Mientras la critica tiene como contexto de
validacion la memoria del espectador, el analisis tiene como contexto de validacién los

criterios de fragmentacion y los métodos de interpretacion” (Zavala, 2003, p. 2).

Posteriormente, el espectador, ya propiamente en su teoria del discurso cinematografico,
segun el autor, este espectador elabora toda una ruta con lugares especificos de recepcion y
critica contemplativa de lo que esta viendo en el cine, construye pues un itinerario. En el
sentido de la escenosfera, el espectador es una esfera de la escenosfera (Cafiada, 2019),
formando parte de ese todo que conforma este universo ficticio tan real a la vez, una suerte

de paradoja estética.

Por lo tanto, se distingue en la presente investigacion entre el analisis semidtico y estético
de la obra de Tennessee Williams llevada al cine, a partir de los conceptos de alienacion del

yoy de creatividad, de la recepcion critica'y contemplativa que hace el espectador de manera




ordinaria al acudir a la sala de cine. Critica carente de analisis metodoldgico, pero digna de
abordarse su estudio dado que esa recepcién es producto de todo un complejo entramado
social, cultural, colectivo que termina formando parte de la semiotica que se genera en torno
al cine como fendmeno, como hecho social, artistico y por supuesto estético. Es decir, aunque
no es objeto esencial del estudio semidtico aqui presentado, también debe formar parte de los
criterios de fragmentacion y métodos de interpretacion, para quienes centren su trabajo en lo
que apuesta Zavala en su tesis (2003), de lo que es el discurso cinematogréafico; sin embargo,
para el presente estudio lo fundamental es el papel que juegan la alienacion del propio yoy
la creatividad del creador en la estética y la semioética de su obra.

De esta manera, en el itinerario del espectador estan presentes las expectativas, su propia
experiencia y la seduccién entre lo expuesto y el receptor. Por lo tanto, los estudios
contemporaneos en torno a esta relacion de cine y espectador, proponen abordar desde las

perspectivas de la sociologia, el psicoanalisis y la narrativa.

Lo anterior, presupone el estudio de todo un campo cultural, en el sentido de que el autor
vislumbra una etnologia del inconsciente colectivo, para entender procesos simbolicos, lo
cual es muy pertinente y ademas coincide con la propuesta de esta tesis de echar mano
también de los estudios culturales antropologicos (por tanto etnoldgicos) de Clifford Geertz,
junto Beuchot y Stanislavsky, para analizar semiotica y estéticamente escenas especificas de
los protagonistas de La gata sobre el tejado de zinc caliente y Un tranvia llamado deseo en

los cuadros esquematicos de los capitulos IV y V.

Ir al cine significa poner en marcha simultaneamente diversos procesos simbolicos
e imaginarios, a la vez intimos y colectivos: la apuesta ideoldgica al elegir una
pelicula; el reconocimiento preliminar de las formulas genéricas; la emocion
expectante de las luces que se apagan; la absorcion temporal de nuestra identidad a
partir de la pantalla, y la experiencia de volver, poco a poco, al mundo irreal, ese

simulacro que esta fuera de la sala de proyeccion. (Zavala, 2003, p.9)




Los factores que hacen que el espectador elija una pelicula inician con la seduccién del titulo,
es el primer anclaje que se da entre el espectador y la cinta, lo cual se complementa con la
sinopsis que ofrece la misma produccion o la sala de cine, asi como la socializacion. Es decir,
la recomendacion de los conocidos que ya la vieron. Estan presentes después el gusto por
algun tipo de género de peliculas, la propia ideologia y el temperamento del espectador.

Conforme a lo anterior, es preciso tomar en cuenta que el espectador de la década de los
50 no es el mismo que el espectador del siglo XXI, nuevos sistemas de valores morales y
éticos, nuevas ideologias, nuevos modelos y comportamientos sociales entran en juego en el
itinerario del espectador que ve ahora la obra de Williams llevada a la pantalla grande: Un
tranvia llamado deseo es de 1951, mientras La gata sobre el tejado de zinc caliente es de
1958.

Por lo tanto, movimientos sociales como el feminismo, que plantea una deconstruccion
del modelo machista y patriarcal, asi como las nuevas masculinidades que deconstruyen los
arquetipos de lo que debe ser un hombre, una mujer y lo que debe de ser el amor, influyen en
la recepcion critica contemplativa de la apreciacion de estas cintas. Por ejemplo, la figura del
macho violento que es Stanley Kowalski, se vuelve intolerable para las jévenes de hoy en
dia, mientras que la compleja relacion entre Brick y la gata Maggie de desprecio y rechazo

ya no causa elementos fuertes identitarios entre las y los jovenes de nuestra época.

Aun asi, en un dialogo analogo interpretativo esta presente la tension sexual, donde las y
los jovenes de nuestros dias siguen viviendo con intensidad, y ahora con mucha mayor
libertad, su sexualidad. Sigue existiendo una dependencia sexual que a veces esta matizada
de violencia, no en balde en los estudios estéticos estan presentes los estudios de género o
mas especificamente de violencia de género, como se aborda en el capitulo V al comparar la
violencia y la dependencia sexual de Stella Kowalski, esposa del patan Stanley, la violentada
Blanche DuBouis, protagonista también de Un tranvia llamado deseo con Nan Goldin, la

artista plastica neoyorquina de los 80 y su obra visual La balada de la dependencia sexual.

Existe un fenomeno ideoldgico al estar como espectador cinematografico, se da un

contrato simbodlico, un intercambio de sistema de valores, de identidades, de creacion y




recreacion del mundo, acorde a las creencias y valores, a la identidad cultural, asi como las

experiencias formativas (Zavala, 2003).

Con todo lo anterior, el espectador hace un sustrato mitico que se va a enganchar con la
verosimilitud de lo que esta apreciando desde la pantalla. Y aunque pareciera que es todo
esto un proceso meramente individual no lo es, pues descansa este mismo en su contexto

social, en su entorno cultural, que es colectivo.




Capitulo I1. La Alienacion del yo y la creatividad en Un tranvia llamado deseo y

La gata sobre el tejado de zinc caliente al ser llevadas al cine.
2.1 La alienacion del yo

En su libro “El arte ultimo del siglo XX” Anna Maria Guasch (2000), va a proponer un
capitulo centrado en la multiculturalidad, abordando de ésta la decadencia o el fin del
determinismo impuesto por occidente para desconocer todo lo demas, a partir de cuatro

discursos: el colonizador, el descolonizador, el de las minorias y el de las periferias.

De esta manera, daba cuenta de un devenir de un mundo en cambio constante, que, si bien
no podia aun dar cuenta de éste, al menos si detectar esos abruptos movimientos simbolicos,
estructurales; a fin de cuentas, agentes modificadores en todos los aspectos sociales,

econdmicos, politicos y, por supuesto, culturales.

Sitla el momento histoérico social de su andlisis sobre el mundo y el arte la Gltima década
del siglo XX, que es desde donde la autora vislumbra este rompimiento con lo que habia sido
un modelo o modelos homogéneos trazados por occidente como si fueran los unicos en el

mundo.

Sin embargo, se puede trazar en el mundo del arte momentos previos, en los cuales ya se
vislumbra una decadencia de ese discurso colonizador de occidente, desde las subculturas de
las propias periferias de occidente, como es el caso de las obras del dramaturgo

norteamericano Tennessee Williams.

Precisamente, uno de los conceptos con los que se define a una afeccion psicoldgica
propia del malestar cultural que impone modelos Unicos hegemdnicos, donde el propio yo se
llega a percibir como algo ajeno, es la alienacion del yo. La cual es consecuencia del rechazo
del sujeto hacia su vida y su actividad cotidiana o también es producto del rechazo de los

demas, sobre todo la familia, hacia su actividad y vida cotidiana.

Guasch (2000) nos situa en los noventa del siglo XX, donde eventos como la caida del

muro de Berlin, marcaban el fin de la Guerra fria; mientras que en Norteamérica se vivia la




emergencia ahora del ala demdcrata sobre los republicanos, histéricamente con posturas mas
conservadoras. Quiza en ese contexto pudieron nacer nacionalismos y manifestaciones

étnicas otrora vencidas por el yugo de las dictaduras de occidente y oriente.

Segun la autora, lo anterior min6 también la supremacia pregonada por el espiritu de la
cultura anglosajona protestante y su delirante aseveracion que solo ellos eran capaces de

resolver las diferencias en el mundo, mediante lo politicamente correcto.

Siendo entonces que, pudieron surgir manifestaciones culturales y artisticas de los lugares
histéricamente colonizados, de minorias que eclosionaron por entonces o de lugares
periféricos, aislados también, que volvieron a sus formas de creacion artistica, como
novedosas herramientas transgresoras. En esa definicion de lo periférico, de lo transgresor,
se encuentra la obra de Williams, El tranvia llamado deseo, adelantado a estos conceptos 50
afios antes. Y no menos interesante es, que no se trata de un autor que sea originario de un

pais colonizado, sino del propio corazon de la marginacion y la subcultura de Norteamerica.

El yo es entendido para el autor como la personalidad humana misma, lo que todo ser
humano experimenta con los sentidos y animicamente inmediato, lo que identificamos con
nosotros mismos, que ademas nos diferencia de los demas y del mismo ambiente donde nos
desarrollamos, es decir, 1o que nos distingue de los otros y del medio contextual. (Schaff,
1979)

Sin embargo, es pertinente iniciar con lo que para el autor es la alienacion subjetiva o
alienacion de si mismo. Existe un sistema de relaciones determinado, frente al cual el sujeto
puede identificarse o no. Un hombre social esta alienado frente a su creador, o sea, frente al
propio sistema, no se opone a éste. Por otro lado, el hombre alienado por oposicion,
precisamente no concuerda con el sistema, sino que se opone a éste, a esto solia llamarse
alienacion subjetiva, mientras que la del “hombre social” seria una alienacion objetiva, esta

ultima de facil estudio para la psicosociologia de manera cuantitativa (Schaff, 1979).

El sistema tratara a la enajenacion subjetiva como algo anémico, algo enfermo que sale

de la regla, del contrato social. Asi, un alienado de si mismo seria un anomico. A saber, la




historia de los conceptos, tanto de alienacién como el de anomia tienen una larga tradicion
teorica. El término de anomia se atribuye a la sociologia, dado que, fue precisamente uno de
los padres de esta ciencia, Emilio Durkheim, quien lo acufiara, al relacionarlo con el suicidio.
Para Durkheim el suicidio es un fendmeno social, por ejemplo, el suicidio altruista, donde un

bombero o un policia dan la vida por salvar la de otro ciudadano.

Es decir que, para este socidlogo, ni el suicidio es un acto individual, es un acto social,
aunque reconoce que hay suicidas anémicos, éstos serian los que no estan conectados con su
entorno cultural y social, en un sentido marxista, serian los no alineados, los que no estan
contentos con el sistema, aunque para Schaff (1979) si estarian alienados, pero no del sistema,

sino de si mismos.

Puede entonces, también haber individuos que estan alienados de su sociedad y de sus
mismos congéneres, en su entorno y época, debido a que no encajan con los canones sociales
o0 con las reglas morales, asi como exigencias y expectativas de su familia y de la sociedad
en general. Sin duda éste es el caso de Tennessee Williams frente a su familia y frente a una
sociedad de moral victoriana, puritana y protestante, que en el seno surefio de Norteamérica
exigia a los hombres cumplir con el modelo de hombre rudo y productivo y no de artista con

preferencias sexuales distintas al modelo heterosexual.

El socidlogo norteamericano Norbert Elias en su libro de 1939 La sociedad de los
individuos va a proponer como tesis central que los individuos son sujetos depositarios, pero
también depositantes de deseos, es decir, sobre un individuo se depositan deseos y/o
expectativas de los demas y éste a su vez deposita deseos y expectativas sobre los individuos

a su alrededor.

Dandose incluso una relacion, asegura Elias (1987), entre vivos muertos y no natos, o sea,
algln joven hoy dice: cuando tenga un hijo (un no nato) le pondré el nombre de mi abuelo
(finado). En ese sentido nos humaniza la palabra y el deseo desde el nombre que se le da a
cada individuo. El sujeto se volveria individuo solo cuando logre resolver, mediante la
conciliacion, el deseo que vierten sobre €él, para empezar el de los padres, con el deseo propio.

Pues al ser seres gregarios sociales, no se puede ir por la vida cumpliendo solo los deseos y




expectativas personales, hay que resolver esa paradoja. Sin embargo, tampoco se puede ir
por la vida, cumpliendo solo los deseos del otro reprimiendo siempre los propios, pues eso

no hace un individuo sino un sujeto pasivo, alienado.

Schaff encontraria, en un dialogo analdgico con Elias, que parte entonces de esa
alienacion esta en el conflicto que causa el deseo del otro cuando se confronta con el del

propio individuo, cuando las expectativas sociales no coinciden con las propias.

De esta manera, los personajes centrales en las dos obras aqui referidas (Un tranvia
Ilamado deseo y La gata sobre el tejado de zinc caliente) son personajes que estan en el
limite y no pocas veces trascienden lo establecido por la alienacion objetiva, lo que los vuelve
individuos que transgreden las normas sociales, personas alienadas subjetivamente que se
enfrentan al sistema de relaciones determinado, teniendo consecuencias, casi siempre,

tragicas.

Para poder distinguir entre anomia y alienacion, en primer lugar, se debe tener claro que
el término de Alienacion en el sentido marxista: cuando un productor desconoce lo que
produjo, al escapar ese producto de su control e incluso volverse contra él mismo. Mientras
que, la alienacién de si mismo, es la que experimenta un ser humano, con respecto de las
instituciones sociales, de otros seres humano o incluso del propio yo, de si mismo. Por otro
lado, la anomia, en términos de Durkheim implica la caida de un sistema de valores que
estaban socialmente vigentes y que regulaba el comportamiento social y en un momento

entran en crisis y ya no regulan nada.

Schaff estaba preocupado por el error de algunos tedricos contemporaneos suyos, al
utilizar alienacion de manera general sin distinguirla de la que es social y la que es individual,
“Es posible -a la luz del marxismo- criticar a los investigadores que equiparan la alienacion

de si mismo con la alienacion en general” (1979, p. 209).

Lo anterior por una razén que es esencial en el presente texto, pues es precisamente
menester basico distinguir entre una y otra para entender dinamicas de alienacion como la

aqui abordada en torno al dramaturgo norteamericano Tennessee Williams, quien se sentia




alienado de si mismo, al ser rechazado socialmente desde su nifiez, mas no sentia alienado
de su obra creativa, de su producto. Lo anterior sera abundado en el capitulo biogréafico del

autor.

Por otro lado, puede haber quien se siente alienado de si mismo con respecto de su trabajo,
de su producto, de su obra, al sentir que ha cedido frente a la presion comercial, social y
cultural, interpretaciones de este tipo requieren de una hermenéutica analdgica, para

desentrafiar complejas relaciones sociales y afectivas, estéticas y semioticas, etc.

El yo es nuestra experiencia corporal y animica consciente de nosotros mismos, las
personas adquieren esta consciencia de si conforme se van socializando, mediante el lenguaje
y el desarrollo psicoafectivo. Luego entonces, ¢cémo podria un individuo estar enajenado de

si mismo?

Un individuo puede enajenarse de si, al no reconocerse en su propia personalidad. “Quiere
decir experimentar la propia personalidad como algo ajeno, algo con lo cual la persona no se
identifica, que esta fuera de ella misma como objeto pensable de contemplacion y juicio”
(Schaff, 1979, p. 239). Es importante mencionar que, solo existe esta edicion del libro de
Schaff, de donde el concepto de la alienacion del yo es esencial en la presente investigacion,
al no haber otra edicion se tiene que tomar ésta, sin que ello signifique que sea un concepto

arcaico.

Pero, ¢qué tanto llega a afectar ese proceso de trabajo en el que el artista se va enajenando
de su propio yo, como cualquier obrero o como cualquier ser humano de la clase trabajadora?
Si bien es cierto que en psicologia es dificil hacer generalizaciones, y quiza no solo dificil
sino también ocioso y poco fructifero, se toma como objeto de reflexion al mencionado
dramaturgo norteamericano, dada la importancia de obra vanguardista, asi como el contexto
social de su época. Una Modernidad que proponia un modelo social homogéneo, donde toda
diferencia era perseguida; en el caso de la sexualidad, el modelo heteropatriarcal era Gnico y

cualquier otra forma de sexualidad era considerada enfermedad o delito.




Por otro lado, siguiendo lo que al respecto escribiera el psicologo Erich Fromm, se pudiese
compartir la idea de que aquel al que llamamos enfermo por la neurosis que no le permite
alinearse al sistema economico, politico y socialmente hegemonico, en realidad estaria

menos enajenado que el resto de nosotros “los normales” (Fromm citado en Schaff, 1979,
p.250).

Teatro.

En las dos peliculas basadas en las obras teatrales, analizadas en este trabajo, puede
distinguirse perfectamente esta situacion alienante, sin importar si sus personajes viven en la
opulencia o en la pobreza. Por ejemplo, los Kowalski viviendo en medio de carencias ademas
en un ambiente familiar lleno de violencia y abuso; mientras que, en la familia de los Pollitt,
a pesar de vivir en la opulencia, existe siempre el recordatorio humillante de su origen pobre

hacia Maggie.

Ademas, Brick Pollitt, quien ha vivido siempre con lujos, como el heredero del imperio
surefio que construy6 su padre, Big Daddy, habla de mendacidad, de hipocresia, rechaza el
mundo en que estd inmerso y lo que éste le ofrece. Se vislumbra en este personaje la
alienacion de si mismo, es decir, sentirse ajeno a las instituciones sociales a su alrededor,
hacia otras personas e incluso hacia si mismo, al reconocerse como un alcohdlico sin suefios

ni aspiraciones, que un dia fue grande en un campo de Football.

ABUELO.—(Con gesto de asombro se acerca a BRICK y le abraza.) jDios mio!
iNo

sabia que fuera tan grave! ; Te das cuenta, Brick de que estas alcoholizado?
BRICK.—SI.

ABUELO.—Yo tengo la culpa, por haber dejado que las cosas llegaran a este
extremo.

BRICK.—Ahora ya lo sabes.

ABUELO.—No te vayas.




BRICK.—Pero, ¢no te das cuenta de que esta conversacion, como tantas otras, no
vaa

conducirnos a nada?

ABUELO.—No importa. (Le quita la muleta y la arroja al otro extremo de la
habitacion.) jAsi no podras andar!

BRICK.—Pero, puedo arrastrarme por el suelo... (Williams, 1955, 1.2.180)

Esa alienacion de si mismo es una alienacion del yo, al sentirse ajeno no solo a si mismo,
sino a su propia familia y a la gente en general. En este caso, es algo que le sucede tanto a su
padre como a Brick. En la cinta, Big Daddy es interpretado por el legendario actor Burl Ives,
exitoso masico, quien cantaba y tocaba la guitarra, mas como actor tuvo gran éxito también,
obtuvo un Oscar como actor de reparto, para 1958 afio de la pelicula de La gata sobre el
tejado de zinc caliente tenia tan solo 49 afios, interpretando a un hombre de 60 y algo de
edad. Asi, Big Daddy le hace saber a su hijo Brick que él odia a la gente a su alrededor que
va a misa, pero se aburre, que se acuesta con una mujer, desde hace 40 afios, a la cual ya no
ama, en fin, es también un alienado de si mismo, como casi todos los personajes centrales en

la obra de Tennessee Williams.

Lo anterior no es algo azaroso, pues el autor vivia en si mismo una alienacion multivoca,
igual que su padre, en La gata sobre el tejado caliente de zinc si hay una resolucion entre el
conflicto padre e hijo, lo cual no vivié en su vida real, de esto se abundara en el capitulo
dedicado a su biografia.

Surge, mientras tanto, una pregunta que nos lleva al tema de la creatividad: ; Como podia
una persona como Tennessee Williams superar ese contexto social alienante y crear una obra

tan trascendente?

Es precisamente este paso de una alienacion, producto de la pobreza y conflictos de
violencia, alcoholismo y otras disfunciones, hacia la creatividad, hacia la sublimacion de ese
dolor, desde donde se busca ver el impacto de todo ello en la semiética y en la estética de la

obra de Williams.




Al analizar la alienacién del propio yo, de la propia vida y de la propia accion, este autor,
asume que existe ese tipo de hombre solitario, llamado “lobo solitario”, que llega a enajenarse
de lo socialmente establecido, asi como de sus semejantes; incluso a llegar a odiarlos de

manera obsesiva; esto, sin embargo, tendria un perfil psiquico muy especifico.

Por otro lado, existe ademas de esa alienacion externa o de factores externos a la propia
personalidad, una enajenacion del propio yo, donde la persona se ve a si misma como extrafia,
como si se mirara desde fuera y sintiera extrafio aquello que ve. Para esto, Schaff (1979) se
va a valer de la literatura para explicar su postura al respecto, refiere al Lobo estepario de
Hesse y El extranjero de Camus, en cuyos personajes principales se ve reflejada este tipo de
alienacion. “Tiene que ver con <<extrafios>> que no solamente estin enajenados de la
sociedad y de los deméas hombres, sino también de si mismos, del propio yo” (Schaff, 1979,
p. 239). No se ve aqui al desdichado autor, alienado de si mismo, creando personajes teatrales
gue son también victimas de una sociedad que los segrega y los llega a ser alienados también

de si mismos.

Valeriano Duran Manso (2016) de la Universidad de Sevilla es uno de los investigadores
mas prolificos del autor surefio, él va a sostener que la obra de Tennessee Williams, tan
exitosa en Broadway en la década de los 40, iba a ser utilizada por productores y directores
de cine, en la década de los 50, como una herramienta para flexibilizar y finalmente
desaparecer el codigo Hays. Teniendo en cuenta que, una vez fundada la asociacion de
productores cinematograficos de Estados Unidos (MPAA), por sus siglas en inglés, se
instaurd un codigo de produccion cinematografico, el cual fue creado, entre otros, por el
politico republicano William H. Hays, por lo que este documento censor -que estableci6 un
sistema restrictivo y de censura sobre lo que se podia ver o no ver en pantalla-, se conocid,

de manera popular, como el codigo Hays.

Para Duran Manso (2016), uno de los aspectos esencialmente trascendentales en la obra
de Williams es el deseo, la exacerbacion de éste y la violenta represion social hacia él mismo,
mediante leyes, juridicas y morales, convirtiéndolo en un autor de teatro y cine de

vanguardia: “En este sentido, temas como el adulterio, la ninfomania, la drogadiccion, o la




homosexualidad se trataron por primera vez en Hollywood en esta época, y en la

representacion de la Gltima tuvieron un importante papel las peliculas de Williams” (Duran
Manso, 2016, p.58).

El autor agrega que Tennessee Williams va a tener especial sensibilidad para esos temas
debido a su propia historia personal, advirtiendo el rechazo y la aceptacidn de sus personajes
en un topico tan delicado en esa época, como la homosexualidad, considerada entonces como
enfermedad por la Organizacién Mundial de la Salud (OMS). Surge entonces la pregunta:
¢Fue para Williams esa sensibilidad una forma de desalienacién con miras a la creatividad

para abordar esas tematicas en su obra?

Cine.

Una vez fundada la asociacion de productores cinematogréficos de Estados Unidos (MPAA),
por sus siglas en inglés, se instaurd un codigo de produccion cinematografico, el cual fue
creado entre otros por el politico republicano William H. Hays, por lo que este documento
censor y que establecid un sistema restrictivo y de censura sobre lo que se podia ver o no ver

en pantalla, se conocio, de manera popular, como el cédigo Hays.

Este documento se aplicaba de manera inflexible desde 1934 hasta 1967, en que se
sustituyo por las clasificaciones “A”, “B” y “C” dependiendo de la edad. Se sumo6 como
censor José Ignacio Breen, quien era un influyente norteamericano “catdlico laico” muy
conservador y fue uno de los fundadores de la Legion Nacional de la Decencia. Como era
periodista, su influencia puritana como censor en Hollywood fue muy fuerte, siendo uno de
los principales colaboradores de Hays, para censurar el cine europeo, el cine independiente

y decidir la linea que debian seguir las producciones norteamericanas.

De tal suerte que, podemos observar en la creacion de este organismo de censura, lo que
el autor aqui revisado refiere como alienacion social (Shaff, 1979), donde se pretendia que el
cine jugara un papel fundamental en transmitir de manera eficaz los modos de vida y

comportamientos que el sistema esperaba y necesitaba de los individuos para funcionar de




manera eficiente, es decir, una alienacion objetiva, donde el “hombre normal” es un individuo
que socializa de manera comun sin confrontarse con los sistemas de valores que se le
imponen, convive con los demas, con la misma sociedad y con él mismo sin problemas
trascendentales o existenciales. Por lo tanto, el cddigo Hays fue un instrumento de

enajenacion durante muchos afios.

Asi, todas las producciones debian presentar sus guiones a la llamada “oficina Hays”,
también llamada “Oficina Breen” por los personajes ya mencionados. Desde esta oficina se

decidia que si y que no se realizaria en el séptimo arte.

Por otro lado, en el teatro la censura era menor, habia una mayor flexibilidad, por lo que,
en Broadway la obra de El tranvia llamado deseo no padeci6 la censura que si se dio en el

cine.

Recuerda en el documental “Desire and Censorship” el actor Karl Malden (Mitch en la
obra) que Elia Kazan desde la preproduccion advirtioé que quitar partes de la obra le quitarian

su esencia y que habia cosas que no se podian ocultar (Bouzereau, 2006).

A pesar de todo, la Warner Brothers, que siempre se caracterizd por tener una mayor
apertura hacia un cine menos conservador, se decidio por llevar la obra de teatro, que era
premio Pulitzer, a la pantalla grande. Es curioso que esta casa cinematografica guardo
siempre esa apertura, pues en 1987 produjo la pelicula autobiografica “Barfly” sobre el
escritor alcoholico Henry Charles Bukowski, permitiendo que la dirigiera un director de cine

independiente, Barbet Schroeder.

El primer pero que se le puso al guion estaba relacionado al hecho de que la protagonista
de la obra Blanche DuBois se habia relacionado, como maestra de literatura en High School

con adolescentes, ese fue el menor de los problemas, pues se matizo el asunto.

Sin embargo, lo que si fue un verdadero problema, se dio al transmitir la terrible culpa
que afligia a Blanche pues después de decirle a su joven esposo que le daba asco, al descubrir
su homosexualidad éste se habia suicidado, hecho fundamental para justificarse como uno de
los principales detonantes de su locura. En el citado documental recuerdan que la actriz




Vivien Leight, quien daba vida a Blanche, exclam6 molesta: “He de decir entonces que me
da asco por ser poeta”, pues tras la censura para el guion cinematografico ese era el

argumento permitido.

Y, sobre todo, la feroz censura veia horrorizada los aspectos eréticos y la naturaleza sexual
de los personajes. Pues la escena en que regresa Stella a los brazos del violento Stanley, quien
la habia golpeado momentos antes, las miradas estaban cargadas de tension sexual y
erotismo, ademas de la sensual musica de jazz, la oficina Hays ordend cambiar las miradas y

la musica por ser lujuriosas.

Todo lo anterior, da cuenta precisamente, de como el contexto social tan puritano de la
Norteamérica de entre 1947 y 1951, en que se realizaron la obra y la versién cinematografica
de El tranvia llamado deseo, propiciaban la alienacion de la sociedad y, en concreto, la
alienacion del yo del autor, tema central de esta investigacion e incluso de algunos actores y

actrices.
2.2 La creatividad

La creatividad es un concepto muy amplio, en el sentido cognitivo, a partir de la teoria
Vigotskyana y los procesos psicoldgicos superiores, clasificados por Benjamin Bloom en
1950, como basicos y superiores. Siguiendo esta teoria en la cima de esos se encontraba la
evaluacion, es decir, la critica, pero, a partir del afio 2000, se incorpord un nivel cognitivo

superior a la evaluacion, éste fue precisamente la creacion, crear, la creatividad.

Por tanto, si se busca vislumbrar de manera integral a la creatividad, debe asumirse con
un antes, durante y en el momento que la misma se materializa, por un lado y ademas, qué
sucede como fendmeno psicolégico al creador. En ese sentido, un enfoque es el que concibe
a la creatividad en niveles cognitivos; y finalmente, lo que esta alrededor de este proceso

creativo, es decir el contexto, lo social, lo cultural.

De esta manera, la creatividad involucra un quehacer transdisciplinario para ser analizada:
“Sin duda alguna al hablar de creatividad se esta ante un fenémeno que puede ser catalogado

como polisémico o de significacion plural” (Puente Garnica citado en Carrillo, 2010, p.36).




Por tanto, es necesario retomar la lectura del Doctor Gardner para entender las limitaciones
de las posturas tedricas en la psicologia, académica, la conductista, el psicoanalisis y la
necesidad de lo que él llamo “la revolucidn cognitiva”, entender los procesos mentales, como

el pensamiento, la resolucion de problemas y la creacion.

Howard Gardner reconocio el papel historico de las psicologias en el estudio de mente y
cerebro. En su libro Arte, mente y cerebro (1997), aduce una critica a las limitaciones de éstas
para asumir a los procesos mentales, si se aborda este objeto de estudio desde solo una
perspectiva tedrica. Para concebir la estructura y los simbolos en los procesos mentales, es
menester comprender en primer lugar, que la psicologia académica dio prioridad, mediante
sus experimentaciones, al estudio de la memorizacion y la percepcion visual; sin embargo,

no asi hacia los procesos relacionados con la actividad pensante del ser humano.

Por otro lado, el conductismo se limitaba a la influencia de nuestro actuar por los refuerzos
externos, haciendo una metéafora con los comportamientos animales, como por ejemplo las
ratas y las palomas. La personalidad humana y las motivaciones inconscientes, fueron el
paradigma del psicoanélisis que, si bien, aduce Gardner (1997) significo un estudio mas
profundo que el de la psicologia académica y el conductismo, no abordd los procesos de

pensamiento inteligente para la resolucién de problemas.

El cambio significativo para el mencionado autor, lleg6 gracias al estudio de lo cognitivo,
lo que llamo la revolucion cognitiva, a partir de autores como Piaget, quien seria de los padres
teoricos en estudiar los procesos creativos y de inteligencia y la importancia del simbolo en
esta dialéctica o dindmica. “La fama de Piaget se bas6 en un principio en su impresionante
demostracion de las operaciones mentales caracteristicas y las "etapas cognitivas"

cualitativamente diferentes de la nifiez” (Gardner, 1997, p. 28).

Sin embargo, falta darle también su peso a Vygotsky y su estudio y experimentacion para
describir los procesos psicoldgicos superiores, tras la observacion que realizaba con nifios,
mediante diversos experimentos, que lo llevaron a concluir sobre el lenguaje egocéntrico y

la inteligencia aplicada.




Vygotsky (1978) se valié del método experimental para darse cuenta que la inteligencia
aplicada esta ligada al lenguaje. Trabajo con nifios y se dio cuenta que se desarrolla en los
seres humanos, a partir de los 3 afios en promedio, el lenguaje egocéntrico, que no es otra
cosa que el hablarnos a nosotros mismos, como si fuéramos otro, para reflexionar, pero
también para tomar acciones y describirlas, dicho lenguaje acompafiaria toda la vida a las
personas, desde nifios hasta adultos al realizar nuestras labores cotidianas, incluidas las

profesionales y las mas complejas.

Asi, el desarrollo de los procesos psicologicos superiores, siendo el mayor la creatividad
precisamente, estaria supeditado al lenguaje. En las neurociencias modernas esto ha sido
comprobado, encontrandose, ademas, mediante encefalogramas, que se tejen nuevas redes

neuronales a partir del desarrollo y adquisicion del lenguaje y de la lecto-escritura.

El problema de quedarnos con visiones univocas, como el conductismo y la psicologia
académica, es que dejariamos fuera lo historico cultural. Ademas, de los procesos cognitivos
complejos y de inteligencia. Con el psicoanalisis seria lo contrario, se aborda de manera muy
profunda la cultura y el malestar que provoca ésta en la psique, pero ignora lo biol6gico por

avocarse al estudio del inconsciente como un lenguaje subyacente.

Los procesos cognitivos, en particular el estudio de éstos, pueden integrarse también a los
nuevos paradigmas neurocientificos y complementar sus saberes y conocimientos. Poder
abordar las enfermedades de la mente y concebir que un cerebro enfermo que es abordado
desde la transversalidad, nos permite un entendimiento integral. Para dejar de lado la

separacion de cuerpo y cerebro, sefialado en el error de Descartes.

De esta manera, se van develando las complejas relaciones entre la alienacion del yo y la
creatividad en la semidtica y la estética del dramaturgo aqui estudiado. Asi mismo, coémo
pudo ir trascendiendo su alienacion de si mismo, de lo socialmente impuesto para llegar a un
proceso creativo que lo Ilevo a la creacion dramatica con un sello personalisimo estético, en
una semidtica con signos y simbolos de vanguardia, muy atrevidos para su época, tanto en

El tranvia Ilamado deseo, como en La gata sobre el tejado de zinc caliente.




Cine.

En este sentido, se vislumbra que esa alienacién y sufrimiento econémico y social, el
dramaturgo lo transformo en creatividad para erigir una estética teatral de vanguardia, que se
refleja en los personajes que cred para sus obras teatrales. Las DuBois, Blanche y Stella, son
surefias aristocraticas en decadencia, sus progenitores malgastaron su fortuna en fiestas y
otros excesos. Mientras que, los Pollitt son los méas ricos del Delta del Mississippi, pero
Margaret, la nuera, viene de la pobreza, es una gata sobre un tejado caliente. Por lo tanto, las
clases sociales y su acentuada lucha, marcaron la vida del dramaturgo y éste lo plasma en sus

dramas teatrales.

Retomando la pregunta arriba planteada de si fue para Williams su sensibilidad estética
una forma de desalienacion del rechazo social para dar paso a una creatividad, se van

encontrando mas y mas pistas desde su obra y biografia.

En otro capitulo del libro de Howard Gardner (1997) busca la creatividad desde las
complejas estructuras culturales, mediante el abordaje del erudito antrop6logo Claude Lévi-
Strauss, en quien reconoce como principal aportacion al mundo de las ciencias humanas o
sociales, su tesis sobre la mente humana, en el sentido de que, sin importar si dicha mente es
la de un individuo formado en la “alta cultura” occidental o no, (es decir, lo que los
positivistas y estructural funcionalistas llamaban civilizados, refiriéndose a lo que venia del
pensamiento ilustrado o salvaje, al resto de formas culturales), la mente humana es en esencia
la misma. Operando en torno a los mismos preceptos 0 muy similares, con contenidos

equiparables, sin importar el origen de la cultura a la que pertenezcan.

“En efecto, Lévi-Strauss ha dedicado la mayor parte de su larga y prestigiosa carrera
académica a defender la tesis de que todos los miembros de nuestra especie piensan del

mismo modo y elaboran productos comparables” (Gardner, 1997, p.42).

En sus trabajos presentados, incluso como ponencias iniciando la década de los afios 50,
propone ya una teoria donde presenta una relacion primordial entre linguistica y antropologia.

Sin embargo, va a debatir con sus colegas en el sentido que, bajo la concepcidn de sus tesis,




la antropologia se habia centrado en los aspectos materiales de la cultura, dejando de lado el
estudio de como la mente humana conoce, ordena, clasifica, interpreta la informacién que se
le presenta en sus contextos culturales diversos. “En consecuencia, Lévi-Strauss decidio
dedicar su carrera antropoldgica al estudio de la mente humana en su forma natural”
(Gardner, 1997, p. 53).

Como estructural funcionalista Lévi-Strauss estd convencido que es la cultura y el
pensamiento ilustrado lo que distingue a un hombre moderno, en el sentido civilizado, de uno
salvaje, siempre va a utilizar estos términos; sin embargo, lo interesante estaria en que en
ambos reconoce procesos mentales similares y su empefio en estudiar éstos, desde una

perspectiva cultural y social.

Estudiar la creatividad desde la perspectiva de Howard Gardner significa estudiar su
relacion con la mente y el cerebro, entender al cerebro como parte integral del ser humano,
como parte del cuerpo sin divisiones cartesianas. En este sentido, resulté utilisimo para poder
encontrar las respuestas planteadas en esta investigacion, en relacion a como la mente se
deteriora por lo social, por lo cultural, por lo afectivo. Sin embargo, es capaz no solo de
regenerarse a Si misma, sino que, a partir de ese resurgimiento, es capaz de mostrar sus
posibilidades creativas y plantear estéticas y formas artisticas sublimes, como en el caso de
Tennessee Williams. Asi, pasar de una alienacion de si mismo a un proceso creativo no es
algo imposible para la mente humana. Arte, mente y cerebro son parte de un proceso humano
creativo maravilloso planteado por Gardner (1997), este proceso que permite a T. Williams
crear obras vanguardistas. Surge entonces la pregunta: ¢Qué es lo que hace de la obra de

Tennessee una obra de vanguardia?

Vanguardia en el sentido de estar incluso adelantado a su época en sus planteamientos
transgresores para esos afios, para dar cuenta de una creatividad artistica sublime que se vio
reflejada en el teatro y en el cine. El discurso de las minorias y de la periferia que emerge en
los 90, siguiendo a Guasch (2000) vendria a reivindicar una voz, una creacion artistica y
cultural ignorada y menospreciada en occidente, por un atroz eurocentrismo. En el caso del

discurso de las minorias, se toma a la cultura chicana -la cual venia pujando desde mediados




de los 60 en busca de un espacio para sus manifestaciones artisticas-, encontrandose con la
hostilidad de los espacios para mostrarse, siendo hasta los 90 el momento en que emergieron

de manera frecuente las exposiciones del arte chicano.

Se dio de manera colectiva y contestataria, se convirtieron en colectivos y no en
individualidades: “Esta efervescencia contestaria de las minorias es propicia al
acrisolamiento de colectivos -el derecho a la rebelion individual se cede al grupo-" (Guasch,
2000, p. 572). Podria ser esto lo que se conoce en arte como la muerte del sujeto, el sujeto

muere para dar paso a la colectividad.

Por otro lado, el discurso de las periferias asume que el arte de las periferias es un arte
colonizado, pero no por motivos antropoldgicos en el sentido etnografico, sino por estar

alejado del poder, de las hegemonias politicas y econdémicas.

Para Mosquera (en Guasch, 2000) el ejemplo del arte periférico méas evidente es el arte
latinoamericano, donde a pesar de ese alejamiento del arte hegemonico, de su autenticidad,
de su identidad y raices, no seria el arte de ese “otro” reconocido tras la decadencia del
eurocentrismo. Tema que sigue siendo en la post globalizacion sujeto de debate. “Para
Gerardo Mosquera, una primera lectura del arte latinoamericano nos situa ante las
expectativas periféricas y los renovados dialogos sobre identidad y multiculturalismo de
Occidente” (Guasch, 2000, p. 575).

Asi, en El tranvia llamado deseo, T. Williams va a plantearse en una Norteamérica en
crisis de posguerra, aunque erigiéndose como el pais hegemdnico de occidente que dictaria
las nuevas reglas en occidente, un choque con aquello que es ignorado por el puritanismo
anglosajon protestante, en un barrio latino, en una ciudad como Nueva Orleans, donde viven
esas minorias, en esos barrios de la periferia, 50 afios antes del multiculturalismo planteado

en Anna Maria Guasch.

Howard Gardner (1997) busca finalmente hacer una aproximacion, como lo dice su libro,
cognitiva sobre la creatividad. Dicho interés, confiesa, le llego a su vida tras leer diversos

autores, pero una obra fue esencial para desvelar su interés en el estudio de la actividad




simbolica del hombre, esa obra fue Philosophy in a new key (nueva clave de la filosofia) de

Susan Langer.

Dicha obra fue escrita a principios de la década de los 40 y constituia una critica a la
filosofia practica, particularmente positivista y empirista, que centraba su mirada solamente
en lo material, ignorando asi todo lo inmaterial, ideas, emociones y valores esencialmente:
“La naturaleza de la verdad, del valor y de la belleza habia sido declarada "fuera de cuestion",
y la bifurcacién de mente y cuerpo ya no se tomaba en consideracion” (Gardner, 1997, p.

70).

Lo anterior, significa una paradoja, segun el autor detectada en Langer (citada en Gardner,
1997), dado que dichos filosofos empiricos prestan especial atencion a los matematicos,
siendo que, éstos Ultimos trabajan con algo meramente intangible: el simbolo matematico,
que es totalmente abstracto. A partir pues de los simbolos, no solo matematicos, sino las
propias palabras, puede abordarse el mundo de las ideas y de la propia imaginacion, materia

prima de la creatividad y el arte para ambos autores.

Susan Langer sorprende a Gardner gratamente con este libro, segin él mismo afirma en
su texto, debido a como va a explorar desde diversos angulos tedricos también cuestiones
pedagdgicas utilisimas a la hora de estudiar los simbolos. Siendo una de las ideas mas
innovadoras precisamente cuando habla de los signos pictoricos, los cuales por si solos no
podrian dar cuenta de la totalidad de la obra, tampoco viéndolos como la suma de las partes,
sin hacer la debida lectura o hermenéutica de como y qué las une a estas partes, para poder

aprehenderse y entender la totalidad de una obra pictorica.

De igual manera, no se podrian entender a los signos teatrales como si formaran simbolos
por si solos, es decir de manera aislada, sino que, son la suma de todos éstos los que nos dan
la semiosis escénica tanto teatral como en el cine (Kowzan, 1997). Es decir, la semiotica
propuesta por este autor para la escena no es util s6lo para el teatro, también para el cine,
como es el cometido de esta investigacion. De ahi la importancia de entender lo que ha sido

el estudio de los signos, en su paso a través de la historia, semiologia, semiética desde los




griegos hasta hoy en dia, para poder comprender que es solo la semiética la que da los

cimientos para erigir una interpretacion diversificada como lo es la hermenéutica analdgica.

Asi, Langer, al igual que Kowzan, fue identificando éstas estrechas relaciones entre signos
y significados, y el papel que juegan en los cerebros humanos para crear y entender el mundo,

asi como el arte, lo estético:

Langer identific6 un importante conjunto de similitudes (ambas expresan
significados) y de diferencias (funcionan de modos esencialmente divergentes) entre
las palabras y la matematica, por un lado, y la pintura, la escultura y la danza por otro.
(Gardner, 1997, p. 72)

En ese sentido, es conmensurable advertir que, estas tesis de las que se vale Gardner para
formular la propia, se pueden complementar en los estudios sobre los signos y simbolos
teatrales que forman la semiosis y la semidtica escénica aqui estudiada, tanto en el cine como
en el teatro, dado que, ambas piezas teatrales abordadas aqui fueron llevadas a la pantalla

grande con gran éxito.

Comprender como espectador los cambios que Blanche Du Bois, personaje principal de
El tranvia llamado deseo, tiene en la semiotica de su cuerpo, acompafada de toda la
semiotica escénica de estar emocionalmente nerviosa, pero controlada, a ir entrando en un
estado emocional de mucha ansiedad, hasta incluso llegar a la esquizofrenia, donde ya no
hay un reconocimiento de la realidad por parte del personaje, siempre acompafiando cada
estado de una mirada con cierto dolor nostélgico, no es algo sencillo sin la semiosis asertiva

necesaria en cada escena.

Es decir, seria precisamente en escenas como ésta donde la escenosfera planteada por

Benito Cafiada (2019) se hace presente. Frente a una historia que, si bien, es ficcion los




sollozos de la actriz que interpreta a Blache, su ansiedad, el sudor producto de la angustia y

el dolor, la reaccion del publico es reales.

Mutis a la derecha, en primer término. Blanche mira a su alrededor. Da unos pasos
hacia el dormitorio con indecisién, se asoma a él, vuelve, mira la puerta abierta del
armario, se acerca, saca una botella de whisky y un vaso. Se adelanta hasta la mesa,
se sirve un respetable trago, bebe, deja el vaso sobre la mesa, vuelve a tomarlo,
arroja las Ultimas gotas de whisky sobre la alfombra y lleva nuevamente el vaso y
la botella al armario. Se acerca con aire vacilante al canapé y se sienta. Se oye por

la derecha el chillido de un gato. Blanche se levanta de un salto, sobresaltada.

BLANCHE: —Tengo que dominarme. (Williams, 1947, 1.1.51)

Figura 6. Burl lves como el cruel Big Daddy (1958).




De igual manera, en La gata sobre el tejado de zinc caliente el complejo personaje de Big
Daddy, quien es ese hombre fuerte, que siempre tiene que mostrarse como poderoso, enérgico
e incluso déspota y autoritario, en contraste con todo eso, estd muriendo de un cancer,
enfermedad que no le permitira vivir siquiera un afio mas de vida, la interpretacion no es la
Unica que debe ser intensa y magistral, sino también las luces o la iluminacién en la escena
teatral y cinematogréfica, el maquillaje y todo lo que conforman los elementos abordados en

el signo teatral que vislumbra Kowzan (1997).




Capitulo I11. Tennessee Williams: Contexto, biografia y obras
3.1 Contexto histdrico social

Durante la década de los 40, Thomas Lanier Williams, mejor conocido en el medio teatral
como Tennessee Williams, escribi6 las dos obras aqui retomadas porque fueron llevadas al
cine, Un tranvia llamado deseo y La gata sobre el tejado de zinc caliente. En esta época, el
concepto tedrico que estudiaba los simbolos era la semiologia, ain no era semidtica, y
ademas la semiologia decia abordar los simbolos no lingtisticos, lo cual en la semi6tica si
forma parte de todo el entramado del significado y el significante, mas adn en las teorias del

signo en el teatro de Tadeusz Kowzan.

Lee Strasberg era un director de teatro de origen judio quien nacié en 1901 en una ciudad
que pertenecia en ese entonces al imperio Austrohungaro y que hoy es Ucrania, pero emigro
junto a sus padres a los Estados Unidos, donde se establecié en Manhattan, distrito de Nueva

b

York. En 1923 la compania de teatro “arte de Moscti”, encabezada por el legendario
Konstantin S. Stanislavsky, visit6 la ciudad de Strasberg con su espectéculo, al cual acudié
como curioso espectador, esto transformé la vision que el joven de 22 afios tenia del teatro;
puesto que Stanislavsky rompia con el teatro de aquella época. “Stanislavsky creo un sistema
que iba en contra de la institucion teatral de su época, el estilo, el modo de “interpretar” de

los actores” (Jiménez, 2011, p. 17).

A su vez, Lee Strasberg crearia un método, a partir de diversas teorias, entre ellas la
propuesta por Stanislavsky. En 1931, Strasberg fundé junto a Elia Kazan el Group of theatre,
gue es un antecedente de lo que después fue el Actors Studio en el centro de Manhattan en
Nueva York. Elia Kazan fue el visionario que advertia la manera de llevar el teatro de

vanguardia al cine.

Fue asi que, en este contexto y circunstancias surgiria una propuesta semidtica y la suma
de esos signos que nos dan simbolos que apuntan a significados traducidos en expresiones
especificas que despiertan emociones a mostrarse para ser interpretadas por los espectadores,

tal y como se abordd en el capitulo | de este trabajo mediante Beuchot (2015) y bajo las




precisiones en escena, pues en cine también hay una escena y una escenosfera, de la teoria
del signo de Tadeus Kowzan (1997).

Lo anterior, daria paso a una estética de las obras de teatro de Tennessee Williams, desde
el método planteado por Lee Strasberg para el teatro y llevado también al cine por Elia Kazan.
Aqui es donde descansa la esencia de este trabajo: en la busqueda de la lectura semiotica de
la dramatizacién no teatral sino filmica, que permita dar cuenta de la estética en el cine a
partir de la propuesta dramética de Tennessee Williams, pero transitada hacia el séptimo arte
por el alumno, socio y amigo de Strasberg, Elia Kazan, teniendo claro que el puente entre los
dos fue Stanislavsky, de quien tomaron la memoria de las emociones, principalmente en esta

época, para dar paso a su creacion estetica.

Surge asi, la necesidad de una busqueda, tanto de lectura semidtica, donde el analisis de
los signos y simbolos ayude a concretar una hermenéutica analdgica, una interpretacion
particular con una metodologia formal, de la escena filmica; a su vez también una lectura de

analisis de la estética que conlleva todo lo anterior hablando del drama llevado al cine.

En tanto, se reconoce en Europa desde la década de los ochenta la necesidad de abordar
mas alla de la psicologia de los personajes y el mero analisis del texto y no de la imagen para
dejar de ver al filme solo como la lectura del texto, una propuesta de sociologia del cine:

Asi, la semiética aparece como el util del porvenir, como el anuncio de un
desbloqueo, hasta entonces diferido; se encuentra dividida entre un tramite
cientifico, necesariamente lento, hecho de vacilaciones, de retrocesos, y una especie
de moda intelectual. La mania semidtica, por irritante que sea, merece ser tomada
en serio: revela hasta qué punto los que se interesan en el cine se sienten ahogados
por la avalancha de indicaciones, de avisos, de sefiales que sumergen la pantalla;
"ciencia de los signos", que define lo que son, cémo se transforman, segin qué leyes

funcionan en un medio social, la semiotica deberd permitir precisar, cerner los




diversos "signos" cuya combinacion es un filme, y después de haberlos clasificado,

operar una o varias "lecturas™. (Sorlin, 1985, p. 44)

Lee Strasberg va a crear diversas técnicas teatrales con la busqueda de una autenticidad
de la expresion humana en el arte escénico. Estaba convencido de que la emocion no podia
fingirse, sino que debia sentirse. Para la época de Un tranvia llamado deseo, la obra fue
protagonizada, primero en Broadway y después en el cine, por uno de sus discipulos mas

destacados, Marlon Brando.

Para lograr su cometido de expresion auténtica, Lee Strasberg, desarrolld una serie de
ejercicios psicolégicos basados en la memoria emocional, memoria afectiva la llamo.
Discipulos y discipulas como Baker, Ali o Akkeneni, en el caso de alumnas y Brando, Dean,
Pacino, en el caso de sus alumnos, coincidian en que te hacia indagar en tu pasado, en tu vida
personal para usarlo en la escena, lo cual retomd Kazan para el cine. No solo era una
indagacion del propio actor, Strasberg y Kazan indagaban en ese pasado de sus alumnos y
los provocaban para el estallamiento de esas emociones; es decir, de alguna manera tenian
conciencia de que sus estudiantes del método, como cualquier ser humano tenian una historia,
una historia que incluia tristezas y alegrias, sufrimiento y goce, alienacién de si mismos y
social, como aprovechar esto para volver todo ello en un arte creativo de expresiones

escénicas auténticas, pues mediante la memoria de las emociones.

En los capitulos 1V y V donde se abordan las peliculas de La gata sobre el tejado de zinc
caliente y Un tranvia llamado deseo, respectivamente, analizando no so6lo los signos y

simbolos en cada una sino también la alienacién del yo y la creatividad.

Fue una formula muy exitosa la de Strasherg-Kazan para hacer excelentes actores que
incursionaban en el cine, la inmediatez en la pantalla grande exige menos dramatizacion que
en el teatro, por lo que, los signos y simbolos son distintos. El teatro es accion, los
movimientos, las gesticulaciones y el tono de voz debe estar acorde a ese contexto a esa

semiosis teatral. Por otro lado, en el cine no se requiere de semejante accion, la escenificacion




filmica es menos dramaética en el sentido de que es mas natural, al no requerirse las
tonalidades, gesticulaciones y movimientos que en el teatro si deben enfatizarse todo el

tiempo de manera muy dramatica.

Cuando un actor o una actriz pasa del teatro al cine debe generar una conciencia
contextual, no puede interpretar a su personaje de igual manera en el teatro que en el cine.
La anécdota de cuando llega Luis Bufiuel, el maestro del cine surrealista, comienza a hacer
casting para su pelicula de 1951 Los olvidados, que se convertiria en su obra maestra en su
paso por México, se quejaba de la sobreactuacion de los actores mexicanos de cine, de
quienes aseguraba querian actuar para la pantalla grande como si estuvieran haciendo teatro,
en los gestos y en la voz, en el levantamiento exagerado de las cejas, con clara (in)directa a

Pedro Armendériz, Maria Félix y Dolores del Rio.

Asi, recuerda el actor Roberto Cobo, llegd a hacer prueba frente a la camara para
interpretar al villano adolescente “El Jaibo”, lo unico que tenia que decir era: “a mi el que
me la hace, me la paga”. Lo hizo mirando fijamente a la camara, pero sin hacer grandes
gesticulaciones, gestos y menos gritando o subiendo la voz, a diferencia de otros aspirantes
al papel del “Jaibo” quienes sobreactuaban; en cuanto Buiiuel vio la prueba de Roberto Cobo,

supo que tenia a su villano principal, ese joven si servia para la pantalla grande, expreso.

Volviendo a la mancuerna de Strasberg y Kazan, esa diferencia entre la dramatizacion
teatral y filmica hacia que continuamente discutieran, siendo el mas radical Strasberg al
decirles a sus pupilos que decidieran entre el teatro y el cine, que no perdieran el tiempo en
el cine. Aun asi, el estallamiento de las emociones estaba también latente en el cine, se pueden
observar los gritos desesperados del macho doliente llamando a su hembra en la pelicula de
Un tranvia llamado deseo y como Stella cede ante su dependencia erética y afectiva hacia su
marido, o en las lagrimas desesperadas de Maggie al no ser atendida, al no sentirse amada

por su esposo Brick en el filme La gata sobre el tejado de zinc caliente.

Dichas posturas de Strasberg fueron después olvidadas por él mismo, pues incluso
aparecié en el Padrino Il en un papel de los mafiosos viejos protagénicos, el judio Hyman

Roth; esto fue una concesion que director y guionista, Puzo y Coppola respectivamente,




hicieron al protagonista Al Pacino, quien queria compartir créditos en la pantalla grande con

su legendario Maestro: Lee Strasberg.

Elia Kazan buscaba crear esa nueva semiotica para el cine, desde la perspectiva de la
autenticidad en la interpretacion de las emociones, pero en la naturalidad y en la inmediatez
del cine. Si bien la distinguia o diferenciaba de la del teatro, para él no habia problema en
que sus actores para la pantalla grande vinieran del teatro; por el contrario, él estaba
convencido que trabajar con los estudiantes de su socio en el Actors Studio, Lee Strasberg,
cuya finalidad era poder crear los signos teatrales que le darian a la semidtica de la obra los
significados y significantes que buscaba su pragmatica teatral, podian ser también destacados
en una pragmatica escénica filmica, pues para Kazan esto era parte de un proceso actoral, un
proceso de interpretacion de signos y simbolos que crearia desde su propuesta, una estética
novedosa, de vanguardia para el séptimo arte.

Para poder acercarse a una realidad mas objetiva, es necesario asumirse como sujeto
historico; conocer, sintetizar y evaluar la propia historia reciente, y de dénde viene ésta; es
decir, conocer y entender el pasado inmediato.

Para adentrarse al contexto biografico del autor, debe analizarse la decadencia, las
promesas incumplidas de la ilustracion y su modelo social “moderno”. Para ello, es necesario
conocer nuestro pasado inmediato, el agotamiento del modelo moderno, asi como el
nacimiento del desencanto de la posmodernidad. Entendida ésta como el agotamiento de los
dos grandes discursos que marcaron el mundo occidental; primero el de la palabra de Dios,
entendida como la verdad Unica, a la cual debian someterse todas las personas, propuesta por
la iglesia catdlica, apostdlica y romana; y en segundo lugar, el discurso de la ilustracion, el
de la ciencia moderna, el mito de que la ciencia resolveria toda problematica humana, para

ponernos irremediablemente frente a la felicidad.

Sin embargo, ante las dos terribles guerras mundiales del siglo XX, asi como los continuos
conflictos ideoldgicos y culturales causados por la guerra fria, se vio evidenciado el fracaso

de las promesas de la modernidad.




De esta manera, surgié un pensamiento y estética que se fragmentaba con los ideales
impuestos de la modernidad. Los sujetos ya no se angustian por encontrarle el sentido a la
vida, a diferencia del existencialismo sartreano o al de la obra de Camus, la posmodernidad
ha sustituido la angustia por el cinismo, al no creer ni en Dios ni en la ciencia como redentores
de la humanidad. Asi, surge un individualismo, anclado en la busqueda del placer inmediato,
aunque fugaz, sin compromisos con nadie, ni con nada. Un claro ejemplo de esta
manifestacion social, se reflejo en la obra de los escritores norteamericanos de finales de los

cuarenta y principios de los cincuenta, entre los que se encuentra Tennessee Williams.

En ese sentido, el propio Lee Strasberg tan ligado a Tennessee Williams por los actores
que interpretaban sus obras en teatro y después en el cine, bajo la tutela del socio de Strasberg,
Elia Kazan, estuvieron ligados a esta decadencia de la modernidad donde cuarteaban sus
grandes sujetos, como los llama Dufour (2007), éstos y sus grandes discursos, como los
nacionalismos, el discurso de la libertad capitalista y del socialismo reivindicativo, cuyos

modelos en la practica s6lo provocaron descontento social y guerras.

Elia Kazan en 1934, siendo ain muy joven e idealista, se habia afiliado al partido
comunista de los Estados Unidos de Norteamérica donde jurd lealtad al mismo y muchos
compaferos y comparferas del Group of Theatre que habia ayudado a fundar pertenecian
también a las filas comunistas. Sin embargo, ya cuando fundo junto a Lee Strasberg el Actors
Studio en 1947, termin6 por romper con el partido, pues los lideres del mismo le exigieron
utilizar al Actors Studio para crear una célula comunista, a lo que se negd rotundamente,

dejando asi las filas del comunismo.

Finalmente, en la década de los 50, Kazan estaba peleado con el modelo socialista y las
ideas comunistas al ser un detractor de lo que se vivia en la entonces Unidn de Republicas
Socialistas Soviéticas, por lo que, cuando el temible Senador Joseph McCarthy del comité de
actividades norteamericanas antipatridticas lo llamo para delatar nombres de sus comparieros
comunistas, termin6 por hacerlo tras un calvario emocional y de alienacion social tremendo,

que influyd en el recibimiento y criticas de sus peliculas, incluyendo una de las obras




esenciales aqui revisadas, Un tranvia llamado deseo. Se abundara en ello en el capitulo sobre

la misma.

Tennessee Williams vivio situaciones familiares que fueron mellando su estabilidad
emocional, nieto de un Rector religioso de la iglesia episcopal, su padre era un hombre muy
duro, quien desde muy temprana edad lo aborrecio por su homosexualidad. Cuando Estados
Unidos entr6 a la segunda guerra mundial, éste fue rechazado por el ejército debido a su

expediente psiquiatrico, asi como por sus preferencias sexuales.

3.2 Biografia y obras

Tennessee Williams o Thomas Lanier Williams, este Gltimo su verdadero nombre, es un
surefio de nacimiento, pero, también por eleccidn, se sabe atado a las formas culturales, a los
sentires, a las pasiones, a los deseos de la gente del sur. La estética y la semidtica de su obra,
al igual que su seudénimo estan animadas (si de anima, de alma) por el espiritu colonial del
sur y la angustia de la decadencia de éste por el progreso moderno. Segun Gomez Garcia
(1987) los conflictos surefios viven en el interior del dramaturgo y son externados en su

dramaturgia.

La vida del dramaturgo estd marcada por el conflicto desde los 8 afios en que se mudan
de la casa de su abuelo materno donde, de alguna forma habia estado protegido del mundo
exterior, a un apartamento pequefio, descubriendo que el mundo de su familia, y el suyo, por
ende, estara lleno de carencias. Ademas, de quedar completamente al descubierto los abusos
violentos de su padre alcohdlico hacia su madre y hacia él y su hermana, antes velados por

vivir en casa del abuelo y su padre viajando todo el tiempo al ser agente de ventas.

Descubre que la sociedad surefia esta perfectamente distinguida por dos clases sociales,
ricos y pobres, y que él y su familia no pertenecen a la primera clase, lo cual le causa

conflicto, pues siempre penso que el origen de su padre no era de ascendencia humilde:




My father, a man with a formidable name of Cornelius Coffin Williams, was a man
of ancestry that came on one side, the Williams, from pioneer Tennessee stock and
on the other from early settlers of Nantucket Island in New England. [Mi padre, un
hombre con un formidable nombre Cornelius Coffin Williams, de ancestros que
vienen de un lado, los Williams, pioneros de Tennessee y por el otro lado de los
primeros colonos de la isla de Nantucket en Nueva Inglaterra]. (Williams, 1978, p.
58)

Pareciera que fuera Blanche Dubois quien estuviera hablando de su ascendencia familiar,

y de alguna forma asi es, pues lo expresa su creador.

Su nombre adoptado, Tennessee Williams, hace alusion a lo refinado, a lo culto que es
asaltado por la barbarie. Igual que las caravanas de los primeros colonos norteamericanos

eran atacadas por los salvajes.

Being mainly that the Williamses had fought the Indians for Tennessee and | had
already discovered that the life of a young writer was going to be something similar
to the defense of a stockade against a band of savages. [Siendo principalmente que
los Williams habian luchado contra los indios por Tennessee y yo ya habia
descubierto que la vida de un joven escritor iba a ser algo parecido a la defensa de

una estocada contra una banda de salvajes]. (Williams, 1978, p. 59)

Tennessee Williams nacié en Mississippi el 26 de marzo de 1911 bajo el nombre de
Thomas Lanier Williams. Su padre Cornelius Williams venia de una familia ilustre surefia;
sin embargo, para cuando formé su familia ya no contaba con los mismos recursos
economicos de otros dias méas prosperos. Era un vendedor ambulante que viajaba por todo el

pais, sin mucho éxito econémico, para empeorar su situacion econdémica y afectiva, asi como




la de su familia, bebia demasiado y tenia muchas amantes, dado que era asiduo a diversos

prostibulos.

Por otro lado, su madre al ser hija de un puritano rector de iglesia sufria de episodios
nerviosos, como consecuencia de los escandalosos actos sexuales de su esposo, padre de sus
hijos, por lo que, continuamente buscaba inculcar la culpa hacia el placer del cuerpo en sus

pequefios.

Frente a estas circunstancias formativas el pequefio Tennessee iria conformando sus
propias fijaciones y perversiones sexuales, con las cuales va a permear a sus obra y
personajes. Williams jugé a lo largo de su obra con el amor y la histeria para provocar algo
en el espectador, él busca generar sensaciones que pertenecen a la identificacion sintomaética,

por ello el agrado o desagrado de distintos personajes durante su obra.

Los caracteres subjetivos y manifestaciones inconscientes son importantes en la
representacion y conformacion de los personajes de la obra de Williams, el desarrollo de la
historia se encuentra en torno al drama de la vida de Blanche y Stella, existe una gran relacion
de las acciones con la sexualidad de los personajes, siendo asi la histeria uno de los elementos

primordiales en la personalidad de quienes integran el elenco.

El analisis de dichos factores no esta reducido al padecimiento de las neurosis, sino que
permea en sintomas que caracterizan al sujeto, como lo es la tendencia a la repeticion, la

paranoia, la perversion y el infantilismo en Blanche y Stella, por ejemplo.

Es increible como la mente de este genial dramaturgo le permite transformar la alienacién
de una historia traumatica desde su nifiez, en una estética creativa desde la cual nos habla a
los demas, hablandose a si mismo. Big Daddy regafa a todos los indecisos, a los que caeny
no se levantan, a los carentes de valor y coraje, es decir, en un sentido muy intimo de su
historia personal, a él mismo y a su padre. A ese ebrio que fue su padre y que no es sino un
hombre que huye de sus responsabilidades por miedo al compromiso social o desilusion del
propio sistema, le esta diciendo Big Daddy, quien esta moribundo por un cancer de colon, yo

tengo las agallas para morir, pero se pregunta, si €l tendré las agallas para vivir. Eso también




va para si mismo, Tennessee en el fondo buscé siempre la aprobacién familiar a su trabajo
como artista creador, pero la presion social y el desprecio familiar le hacian al mismo tiempo,
en los momentos en que su alienacion del yo lo dominaba, pensar que aquello era un juego,

que no era un trabajo de verdad, como decia su padre.

Asi, no en vano, Big Daddy, ese cuidador moral, ese rigido juez interno, llamado stper
yo en el psicoanalisis, le dice a su hijo Brick que, el football americano es un juego de nifios,
que los héroes de verdad viven 24 horas al dia, enfrentando problemas reales y mendacidad,
24 horas al dia y no solo lo que dura un juego. En esta escena otra vez se muestra en su
relacion paterna, Big Daddy y Brick, son su papa y él, Cornelius y Tennessee. Esto es
precisamente una transformaciéon de la alienacion del yo en una accion creativa, una

creatividad estética, a partir del dolor vivido como ser humano, desde su historia personal.

Figura 7. Brick reconcilidandose con su padre (1958)

En la escuela nadie llamaba Thomas al nifio Williams sino Tennessee por su subrayado
acento surefio. La alienacion del yo del autor estuvo profundamente ligada a su creatividad,
donde encontré salida a esa alienacién, logrando sublimar su historia de vida personal en sus

personajes y dramas teatrales.

Lo anterior es un muy claro en sus obras, al menos en las dos que se analizan en esta

investigacion, ser del sur de los Estados Unidos de Norteamérica, con todo lo malo y bueno




que eso conlleva y venir de familias acomodadas que se hallan en decadencia econémica y
moral. Siempre presente una figura paterna muy violenta, asi como la materna y la locura de

su hermana esquizofrénica.

El erotismo que lo constituyé como ser humano viene de lo prohibido, de lo negado, de
lo reprimido, es decir, de la alienacion impuesta por la modernidad. Su madre, al ser hija de
un ministro de la iglesia episcopal es descrita por sus bidgrafos y por el mismo Tennessee,

en su libro memorias (Bruguera, 2008) como una mujer sexualmente reprimida.

Mientras que, por otro lado, su padre cuando estaba tomado, que era casi todo el tiempo
que estaba en casa, daba rienda suelta a sus pasiones y era conocido en el pueblo por vivir en
la desenfrenada vida de los burdeles. La madre de los nifios Williams, buscando protegerlos
de semejante ejemplo, les decia que todo lo relacionado al cuerpo y a las pasiones de éste

eran cosas demoniacas.

Aquel matrimonio, fue un matrimonio consumado en el infierno. A €l lo hacia mas
feliz estar de viaje, jugando poquer con los amigos, y probablemente reunirse con
“las damas de la vida nocturna”, asevera Lyle Leverich, autor del libro “Tom”, que

es una biografia de Tennessee. (Budline, 1998)

Por otro lado, Edwina la madre del dramaturgo se enfocaba en atenciones y carifio a sus
hijos, sin embargo, siempre les infundia miedo, temor a Dios si no llevaban una vida recta y
un comportamiento intachable; acentuandoles que no debian ser como su padre o serian
castigados por Dios. Como mujer violentada y sumisa, asumia que habia comportamientos
que el “sexo débil” no podian permitirse, tenia estructurado un “deber ser” ascético,

disciplinado, moral, puritano, propio de lo que ella asumia debia tener una mujer.

A la edad de 4 afios Tennessee, su hermana Rose y sus padres se mudaron a un pueblo

mas chico, también en Mississippi, donde el pequefio contrajo difteria, lo que lo volvié un




nifio sobreprotegido por su madre, lo cual era mal visto por su padre, pues no queria un hijo
delicado. Al estar confinado durante 2 afios en casa, su madre lo inici6 a esa corta edad, en

las lecturas de Charles Dickens y William Shakespeare.

La pasién en las obras de Shakespeare, Romeo y Julieta y Otelo, asi como la libertad plena
idealizada en los personajes de las obras de Charles Dickens, son una metéafora de su vida,
donde, por un lado, existia un padre libertino y alcohélico que violentaba a la madre y a la
hermana de Tennessee, mientras que por el otro, habia una madre puritana y reprimida

sexualmente.

Libertinaje paterno siempre irresponsable y egoista, frente a la culpa inculcada por la
madre, quien advertia todo el tiempo a sus hijos que un comportamiento pecaminoso
desataria la ira divina. Todo esto, como ya se menciond, fue forjando la vision erética y

sexual del dramaturgo.

Cuando Tennessee tenia 8 afios nacié su hermano Daken, los problemas econémicos se
acrecentaron, asi como la violencia del macho, jefe de familia, hacia las mujeres de la familia.
La madre del dramaturgo sentia que debia vivir esas situaciones cotidianas con estoicismo y
con resignacion, pues eran los comportamientos adecuados para una mujer decente, las
prohibiciones morales para el sexo débil solo podian ser rotas por las prostitutas, quienes
estaban condenadas al infierno. Asi educo a la hermana mayor de Tennessee, pero, al ser tan
cercanos y unidos, esa educacion también fue para él, quien, al carecer de una figura paterna

positiva, se identifico de infante mas con la mujer débil, sumisa y reprimida sexualmente.

Esto volvié a Tom (Tennessee) un nifio muy sensible que preferia la poesia al futbol
americano, lo que hizo que los chicos de su escuela lo maltrataran y se burlaran de él. El
mismo trato recibia en casa por parte de su violento, alcohdlico y machista padre, asegura

otro de sus biografos, Donald Spoto.

A pesar del maltrato hay un miedo irracional de la madre a perder no al padre en si como

hombre, sino al padre pilar de la familia. Edwina odiaba la idea de perder a su familia y




condenarse por ello, acorde a los duros preceptos morales de su padre, abuelo materno de

Tennessee, Rector de la iglesia episcopal de su pueblo natal.

Ese continuo ir y venir de la situacién econdmica de los Williams, quienes pasaban de
vivir en una casa bella y elegante de la iglesia episcopal, administrada por el abuelo materno,
a mudarse a un pueblo mas chico, a una casa modesta, debido al comportamiento
desenfrenado del padre y, posteriormente, mudarse a un departamento pequefio en Saint
Louis, donde dieron trabajo al jefe de la familia, hicieron que Tennessee se encerrara ain

mas en su mundo de novelas, obras de teatro y poemas que leia todo el tiempo.

Toda esta historia de su infancia es fundamental para entender su obra. Como
universitario, Tennessee Williams ingreso a la Universidad de Missouri-Columbia, donde
fue miembro de una fraternidad, de cuyos compafieros recibiria su apodo, para dejar de ser
Tom y convertirse en Tennessee, por su acento surefio, lo cual no le acomplej6 en nada, por
el contrario, se desarrollé en el un orgullo identitario cada vez mayor. Esto trascendio
cualquier alienacion del yo para crear su obra, donde siempre estuvieron presentes los
personajes surefios como protagonistas, al menos en sus dos obras més celebres, premiadas

y llevadas al cine, es decir, las obras revisadas en esta investigacion.

En el afio de 1935 escribid su primera obra de teatro en ser interpretada, la cual tuvo el
titulo de: Cairo, Shanghai, jBombay! Cuya puesta en escena fue en Memphis. Cuatro afios
después, el entonces joven escritor se mudo al barrio francés de Nueva Orleans, en el estado

de Luisiana.

Desde ese lugar, fueron naciendo en su mente la historia y los personajes de su obra
maestra, Un tranvia llamado deseo. Desde 1939 alterné entre Nueva Orleans y Nueva York,
donde, sin dejar de escribir, tuvo diversos trabajos itinerantes y mal remunerados, como

mesero o portero.

En 1941 los Estados Unidos de Norteamérica entraron al conflicto de la segunda guerra
mundial, cuando fue llamado al ejército a prestar servicio, fue declarado inhabilitado para

tales menesteres debido a dos condiciones biologicas y una “psicologica”, las bioldgicas




estaban relacionadas, una a problemas congénitos cardiacos y la otra a problemas
psiquiatricos, mientras que su patologia psicologica, era debido a su condicion homosexual,
debe de recordarse que fue hasta 1976 en que la Organizacién Mundial de la Salud, por sus
siglas OMS, sacé de su catalogo de enfermedades psicoldgicas y/o mentales a la
homosexualidad.

En cuanto a lo anterior, debe de mencionarse que, aunque en el fondo el dramaturgo no
deseaba ser soldado y menos estar en una guerra, si sufrié ese rechazo del ejército de su pais,
es decir, una vez mas se sentia relegado, sefialado, sobajado, pues volvia a sentir la
discriminacion que padecid en su infancia y juventud por parte de su padre, para quien sus

gustos literarios y nulo interés por los deportes lo volvian un afeminado.

Esos rechazos que lo alienaban de si mismo y lo hacian caer en sus adicciones a las drogas
y al alcohol, eran también sublimadas por su creatividad, dando vida a hermosas piezas
teatrales que cautivaban por su atrevimiento vanguardista a temas tabu, asi como convertirse

en una celebridad.

Fue en 1943 que fue llamado a la a Metro Goldwyn Mayer para hacer una adaptacion de
su obra de teatro El zoo de cristal, donde hay una clara referencia a la fragilidad emocional
y posterior locura de su hermana Rose, dicha adaptacion se estrend en 1945, naciendo asi una
nueva estrella de las letras norteamericanas, aunque el éxito arrasador le llegaria en 1947 con
la publicacién de obra teatral mas conocida hasta la fecha, Un tranvia llamado deseo. Ese
mismo afio, la obra fue un éxito en el escenario, la puesta corri6 a cargo de Elia Kazan, quien
junto a Lee Strasberg parieran el método de su famosos Actors Studio. De esta manera, nacia

un actor legendario: Marlon Brando.

Tennessee Williams ganaria dos veces el premio Pulitzer, la primera vez con Un tranvia
Ilamado deseo (1947) y la segunda ocasién con La gata sobre el tejado de zinc caliente
(1955). Sus obras alcanzaron durante los afios cincuenta un renombre internacional, sobre

todo Un tranvia llamado deseo (1947), llevada al cine en 1951.




En su también famosa obra de teatro La gata sobre el tejado de zinc caliente, escrita en 1955,
el sur de los Estados Unidos de Norteamérica va a ser la escenosfera, en todo el sentido del
concepto de Benito Cafiada Rangel (2019) revisado desde el primer capitulo, donde ésta se
conforma por elementos esenciales como lo son el espacio escénico, el edificio teatral, y por
tanto, la escenografia, la utileria, el vestuario, los peinados, el maquillaje, la iluminacion, el
actor-personaje, el texto escrito, el texto pronunciado, la musica, los efectos sonoros, asi

como el publico o espectador.

Por lo tanto, se encuentra nuevamente ese aspecto identitario, donde emerge la propia
condicion humana del dramaturgo, esa relacion con el sur de amor y odio, de busqueda de
reconciliacion con su figura paterna y demas. Obra también premiada con un Pulitzer seria
Ilevada a la pantalla grande en 1958, por Richard Brooks, con un gran elenco principal: Paul
Newman, como Brick Pollitt; Elizabeth Taylor, como Maggie “la gata”; y como Big Daddy,

el legendario actor y cantante Burl lves.

Infortunadamente, a esta época dorada y de tantos éxitos, vino la decadencia en torno a su
trabajo y a su salud emocional, Tennessee Williams fue cayendo en depresiones cada vez
mas criticas, posterior a la década de los 50 en la que tanto se reconocié su trabajo. Cada vez
mas fue dependiendo de los calmantes y el alcohol y sentia que era muy injusto que, después
de que la critica lo considerara, a finales de los 40 y toda la década de los 50, como el
dramaturgo mas importante vanguardista en Norteamérica, en los 60 lo consideraran

anticuado. Esas criticas lo sumian cada vez mas en su alcoholismo.

Entre 1967 y 1975 incursiond en la poesia, con su libro En el invierno de las ciudades;
mientras que, en la prosa autobiografica con su libro Memorias, en el cual hablé ampliamente
sobre su adiccién al alcohol y a las drogas, asi como su homosexualidad. En 1976 se le
consider0 para ser parte de los jueces en el festival de Cannes de ese afio, lo cual lo reanimaria

un poco.

Sin embargo, no atendié sus problemas animicos, emocionales y de adicciones y

finalmente muere el 25 de febrero de 1983 en Nueva York, justo donde habia comenzado su




éxito, donde llegd Un tranvia llamado deseo a ser la sensacion teatral en el foro més

importante en Norteamérica para un dramaturgo.

Un ser humano que padecio el rechazo social desde muy nifio por no cumplir con las
expectativas paternas del modelo de chico duro que todo padre narcisista afioraba desde su
propio ideal machista. Diagnosticado como paciente psiquidtrico por sus trastornos
emocionales y de ansiedad, catalogado como enfermo sexual por sus preferencias
homosexuales, adicto al alcohol y a otras drogas, logré6 mediante un proceso creativo,
trascender toda esa alienacion. Lo mas importante, es que todo ese sufrimiento lo transformo
en conocimiento de las emociones, de “la vida sensible”, concepto que se abordard mas
adelante desde Langer (en Gardner, 1997), para crear una semiotica que dio paso a una
estética que en su momento fue vanguardia y hoy en dia sigue siendo patrimonio del arte
(teatral).

Figura 8. Tennessee Williams y Marlon Brando (1951)
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Capitulo IV. La gata sobre el tejado de zinc caliente

4.1 Signos y significados

Los signos y significados con los que dinamiza esta obra el dramaturgo norteamericano
tienen una intencion artistica, que se ve en la relacion de Brick y Maggie, donde una vez mas
se pone en juego la feminidad mediante una representacion histérica, y la neurosis generada
por los constructos de la figura patriarcal, reflejados en las escenas intensas entre ambos en

la pantalla grande.

La instauracion de la ley en Freud (1908) se relaciona con la culminacién del Complejo
de Edipo, mismo que lleva el terror a la castracion posicionandose la ley (la figura del padre)
como aquel que limita al sujeto por un fin <mayor> social. Este pasaje simbélico freudiano
no culmina sino hasta la personificacion del padre, viéndose investido por la necesidad de

instaurar la ley en el otro y de representar la misma.

El encuentro entre la figura de la ley y el deseo es una de las grandes discusiones que
plantea Freud y que se sostienen en el Psicoanalisis hoy en dia. Fue, entonces, la misma
dialéctica que trabajé Tennessee Williams en esta obra, contraponiendo la sexualidad de la
histeria, con la neurosis y la pulsion agresiva. La tension del protagonista contrapuesto al
deseo a la maternidad de su coestelar es, precisamente, colocar un ejemplo de que toda
persona se encuentra en falta, es decir que todos se conciben a si mismos incompletos: Brick
en su posicién masculina y la comparacion ante la figura de su padre y de él colocarse como
ley; en contraparte, Maggie deseando la completud de su familia y la coronacién del deseo

(los hijos) en una hiper sensibilidad animica (histérica) y corpérea (sexual).

Acorde a la metodologia propuesta para esta investigacion, buscando los signos
significaciones de los personajes en el cine, se realizaron los siguientes cuadros semiéticos a
manera de tablas, primero para entender a la semiotica del cuerpo, que atendieron los actores
en ambos filmes. Desde la perspectiva teorica, primero de Stanislavsky (en Jiménez, 2011)
y su memoria de las emociones; después en torno a Beuchot (2018) y su concepcion de
Semiotica, abordada en los tres aspectos fundamentales que propone: sintaxis, el texto en si;

semantica, el contexto y finalmente, la pragmatica, que se hace con la primera y la segunda
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ya en la practica. Por ultimo, se atiende la antropologia del cuerpo, el guifio del ojo, que

propone Geertz (1987).

De esta manera, se muestra como a partir de la semidtica, cuyas tablas aqui propuestas
suman al analisis semidtico al dar orden y perspectiva, que van a culminar en la hermenéutica
analdgica de ambas peliculas, en los didlogos que suman las coincidencias univocistas y
equivocistas, metonimias y metaforas, sin imponerse entre si, este método sustenta la teoria
semiotica de Beuchot y la hermenéutica analdgica, donde ambas conforman ese todo
interpretativo, deviniendo una de la otra, para convertirse en una unidad de analisis e

interpretacion indivisible.

Las tablas se centraran en los personajes principales de las obras aqui analizadas llevadas
al cine, primero La gata sobre el tejado de zinc caliente y posteriormente El tranvia llamado
deseo. Cada cuadro aborda a un o una protagonista. Se tomaron a los tres personajes
principales de cada obra. Las primeras tablas abordan a los protagonistas de La gata sobre el
tejado de zinc caliente, Margaret, Brick y Big Daddy, respectivamente. Asi como un cuarto
cuadro de la semidtica cinematogréfica, adelante explicada.

- Tablas de analisis de los personajes de La Gata sobre el tejado de Zinc caliente

Tabla 1
Maggie
Personaje Stanislavsky Beuchot Geertz
Margaret Maggie es una mujer | El conocimiento | Entender una

muy bella, sensual,
tanto que, incluso su
propio suegro suele
voltear a verla para
contemplar sus
formas. Es ingeniosa
porque ella lo sabe,
sabe el efecto que
causa con su
sensualidad y
belleza, lo que la

total del texto,
entendida como la
sintaxis en esta
semiotica, es
fundamental  para
que la actriz, sepa
cuando echar mano
de la semantica
(contexto del
personaje) pues,
aunque no estad al

antropologia de la
historia de vida del
personaje es
fundamental  para
crear la semidtica del
cuerpo tan necesaria
para darle vida a
Margaret. Cada
guifio, gesto vy
movimiento corporal
son de coqueteria y
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hace también ser
muy perspicaz e
ingeniosa. Viene de
un estrato social
pobre, pero se las
ingenio para
conquistar a Brick
Pollitt, segundo hijo
de la familiamasrica
del Delta del
Mississippi. La
actriz que interpreta
a “la gata” debe
acudir a su
sensibilidad interior,
en dos aspectos
fundamentales:

primero saber
utilizar sus atributos
fisicos de manera
sutil pero asertiva y
en segundo lugar, la
desesperacion

porque el ser amado
la trata con
indiferencia al
creerla culpable de
un adulterio que
nunca cometio; para
ello, debe acudir a la

memoria de las
emociones que
propone nuestro

autor. Ademas de su
temor a la pobreza,
la cual padecio en su
infancia.

Cuales  son
circunstancias

Sus

nivel educativo de su
esposo y su familia,
no aspira a serlo ni
fingirlo, pues sabe
que parte de su
encanto con el que
los conquista es esa
diferencia, pues esta
llena de frescura en
sus formas y modos
de ser, sin car en la
vulgaridad. Aunque
es corregida a
menudo por su
marido, pero, no por
vulgar sino porque
cuida que €l no sea
desheredado. Pues
ella si sabe lo que es
la pobreza, a
diferencia de su
marido.

seduccion, incluso
cuando llora vy
suplica la atencion y
deseo fallido de su
amado esposo.
Gesticulaciones que
vayan apuntalando
asertivamente a
significaciones de
una mujer ingeniosa
y tenaz, que no se
rinde  ante  sus
objetivos planteados
firmemente.
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remotas, mediatas e
inmediatas que
llevan al personaje
comportarse de esa
manera. Cual es su
contexto  historico
social y cémo lo vive
el personaje.

Autoria propia (2020).

Tabla 2

Brick

Personaje Stanislavsky Beuchot Geertz

Brick Pollitt Las emociones | En cuanto a la|La semiotica del
principales que | semiotica de | cuerpo mediante la
habitan ~a  este | Beuchot propuesto | propuesta de Geertz
personaje son la | como andlisis del | para hacer una
culpay los celos, que | personaje en la | descripcion densa de
lo han derrotado | pantalla, eneste caso | la cultura, que aqui

emocionalmente.
Pues su mejor amigo
se suicidd y él no
acudié a su llamado,
pues pensaba que él
Yy su esposa se habian
acostado.

Aln ama y desea a
Su esposa, existen
destellos de esto que
son prontamente
sumergidos al
creerla infiel y al
sentir la terrible
culpa por el suicidio
de su amigo. Por
tanto, la memoria de
las emociones como
método, debe
enfocarse hacia los

se  requiere la
disciplina  de la
sintaxis, conocer sus
diadlogos a la
perfeccion, pues al
ser un  hombre
estudiado e hijo de
un millonario surefio
norteamericano

(semantica 0
contexto) no
desvaria en  sus

expresiones ni se
vuelve corriente o
vulgar a pesar de
estar casi todo el
tiempo bajo los
efectos del alcohol.
Siempre se contiene
y contesta con

se encamina hacia la

cultura que
constituye al
personaje 'y  sus
movimientos,
gesticulaciones,
entonacion, guifios,
es la de un hombre
rico, culto, pero
emocionalmente
derrotado, que se

evade en el alcohol,
que muestra con su
cuerpo indiferencia,
solo para pretender
contener las
emociones que lo
lastiman y que no se
atreve a afrontar,
incluido el deseo y
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celos, el deseo y una
tremenda culpa.
Cudles son
circunstancias

SuUs

sarcasmos 0 ironias
para evadir dialogos
profundos que lo
hieren o confrontan

amor que aun tiene
por su esposa y que
lo mantienen en una
tension sexual que

remotas, mediatas e | con sus | solo los tragos logran
inmediatas que | sentimientos. aplacar a ratos.
llevan al personaje Psicologicamente,
comportarse de esa debemos
manera. Cual es su comprender que en
contexto  historico la antropologia de su
social y como lo vive historia de vida es el
el personaje. segundo hijo, pero el
favorito de  sus
padres. Su padre es
un hombre
impositivo 'y una
figura dificil de
superar.
Autoria propia (2020).
Tabla 3
Big Daddy
Personaje Stanislavsky Beuchot Geertz
Abuelo Pollitt (Big | Para  analizar al | Desde un analisis | Lo complejo en la
Daddy) personaje  en la | semidtico de | semiética del cuerpo,
pantalla, se debe | Beuchot para | con la que nos
conocer que | entender la | podemos auxiliar de
Stanislavsky interpretacion  del | Geertz para aplicarlo
propone como | Abuelo Pollitt en la | al entendimiento de

método acudir a la
memoria de las
emociones, Big
Daddy es el hombre
mas rico del Delta
del Muississippi, su
fortuna la ha logrado
trabajando duro, no
hered6 nada. Por
tanto, es un hombre

pantalla grande, es
indispensable

recargar lamirada en
la semantica, el
contexto en el que ha
vivido el personaje.
De nifio vivid en la
miseria, su padre era
un vagabundo,
queda huérfano

los guifios y
movimientos del
personaje en el cine,
estriba en que a pesar
de ser un hombre
altivo, que se siente
superior a todas las
demas personas, el
Abuelo Pollitt es un
hombre cansado y
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practico, encasillado
en la ética del trabajo
duro, le gusta
respetar las reglas
morales y juridicas,
disfruta de  ser
poderoso y esto lo ha
vuelto frio incluso
con su familia. La
gente le es
indiferente,  siente
que no le debe nada a
nadie y que su éxito
es solo producto de
su esfuerzo
individual. Por
dentro es un hombre
solo, cuya habilidad
principal consiste en
proyectos

industriales que le
permiten acumular
mas y mas dinero, no
confia en nadie y
menosprecia las
formas sociales y
hasta la educacion,
pues él logré hacer
su fortuna cuantiosa
sin tener estudios. El

actor que lo
interprete debe
acudir a €s0S

momentos de su vida
en que se ha sentido
exitoso, pero solo,
que ha logrado
alcanzar sus metas
por si mismo, sin

siendo casi un nifioy
aun asi logra edificar
una enorme fortuna.
No basta  con
interpretar a un
hombre que posee
todo lo material e
incluso a las
personas como su
familia y
trabajadores, es
necesario entender
la semantica de
donde viene para
comprender su
sentir, pues aunque
se siente superior a
todo hombre, le
duelen sus origenes
y la muerte de su
padre el vagabundo.

que estd muriendo de
cancer, sin embargo,
no muestra
emociones 'y no
soporta mostrar su
dolor, aun cuando
éste lo hace casi
retorcerse a ratos.
Bajo este precepto
cuando por fin se
abre con su hijo
preferido, Brick, lo
hard desde este
contexto para no caer
en una
sobreactuacién que
recreé una figura
retorica patética,
pues no es el objetivo
del autor.
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ayuda ni de Dios.
Ese sentimiento
soberbio que nos
relata Homero en la
Odisea, donde
Odiseo reniega hasta
de los Dioses del
Olimpo, pues él y su
solo ingenio le
bastan para
conquistar el mundo.
Cuéles son  sus
circunstancias

remotas, mediatas e
inmediatas que
llevan al personaje
comportarse de esa
manera. Cual es su
contexto  historico
social y como lo vive
el personaje.

Autoria propia (2020).

Cuadros para la semiotica escenica en el cine.

Como se menciona en la introduccidn, es menester de este trabajo plantear un andlisis
semidtico del cuerpo y la escena filmica en busca de saberes y conocimientos estéticos, para
lo cual debe de disefiarse también la semidtica escénica de la iluminacion, que, junto a la
semidtica del cuerpo, permitan un entendimiento asertivo del significado y el significante en

el cine de aquella época y su propuesta.

En ese sentido, debe resaltarse que igual que en su momento, los artistas de la iluminacién,
escenografos y musicalizadores del filme abonaron para crear la atmosfera donde se
desarrolla la historia de personajes que viven bajo la sombra de una alienacion social y de si
mismos, son también vistos desde la perspectiva de la psicologia del color, elementos

escenograficos y musica daban una coherencia de la historia contada en el cine en toda la
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semiosis creada. Por ejemplo, cuando el deseo insatisfecho de Maggie “the cat” comenzaba
a apoderarse de ella, los colores, las imagenes iluminadas nos transmitian tanto su calor como
el calor del lugar en el que habitan los Pollitt. De igual manera, 70 afios después el espectador

filmico debe sentirse igual frente a las imagenes de la pantalla.

Diversos autores alrededor del mundo proponen la relacidn escénica que tienen para crear
atmosferas teatrales y cinematogréaficas e incidir en las emociones no solo del publico sino
también de los ejecutantes, la busqueda de una comunicacion asertiva de la estética buscada

en el acto escénico también en el cine.

Esa relacion se busca que forme parte de un metodo semidtico estético del cual se pueda
dar cuenta mediante distintas hermenéuticas, en textos mexicanos esta, por ejemplo, el
"Manual practico de disefio escenografico", de Xochitl Gonzalez o “Iluminacion Escénica:
Fundamentos del diseno”, de Arturo Nava, También hay literatura clasica tal como "El Arte
del Teatro”, de Edward Gordon Craig. Sin embargo, en lo que respecta a este trabajo de
investigacion no se abordaré este aspecto formalmente, pues los objetivos centrales se dirigen
a plantear herramientas semidticas y estéticas para analizar estos aspectos en las peliculas

basadas en las obras aqui tocadas.

En Francia, el término iluminacién, “lumiére”, estd retrocediendo rapidamente en
beneficio de la luz, probablemente para indicar que el trabajo del disefiador de la iluminacion
(Fr. Concepteur Lumiére) no consiste en iluminar un espacio oscuro, sino mas bien en crear
a partir de la luz. El término aleman, “lichtregie” (puesta en escena de la luz) o el inglés
lighting design (disefio de la iluminacion) también subrayan el papel focalizador de la luz en

la escenificacion. Appia (1954), sefiala la importancia de la luz puesta al servicio del actor:

La luz posee una elasticidad casi milagrosa. Contiene todos los grados de la claridad,
todas las posibilidades del color —como la paleta del pintor-, todas las movilidades;

puede crear sombras, difundir en el espacio la armonia de sus vibraciones
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exactamente igual como lo haria la musica. Con ella, poseemos toda la capacidad

expresiva del espacio si este espacio es puesto al servicio del actor. (Calvillo, 2010)

Por su parte, Eva Heller (2004), al plantear su psicologia del color aseguraba que el color
no es solamente un fendmeno Gptico o un medio técnico de la emocidn, sino que se relaciona
a estados de animo y emociones. Buscaba explicar cémo actlan los colores sobre los

sentimientos y la razon.

De esta manera, se puede construir el cuadro complementario de la semiética del cuerpo
y la interpretacion de los actores en el cine, al de la semidtica del escenario filmico, en
concreto la iluminacion, desde una semiética escénica basada en la psicologia del color, en

la pelicula La gata sobre el tejado de zinc caliente.

Tabla 4
Para la semiética escénica en el cine

Escena

Stanislavsky

Beuchot

Geertz

Al iniciar la
proyeccion
cinematogréfica, se
escuchard una vieja
cancién del Sur,
cantada por un coro
de negros. La escena
se ilumina
lentamente.

Alguien esta
tomando una ducha
en el cuarto de bafio
con la puerta
entreabierta.
Durante toda la
escena se oira el
ruido del agua.

El color azul es el
color de la
tranquilidad, la
relajacion, aunque
también lo
asociamos al frioy a
lo distante. Es
perfecto para la
memoria de las
emociones, el como
nos sentimos
relajados, limpios,
aunque con algo de
frio o frescura tras
una ducha. Es
también ideal para
expresar lo distante,

Apegarse a la
sintaxis (el texto en
si) tal cual, para que
los colores puedan
ser lo que redondeé
la semantica
(contexto) de la
escena donde un
esposo, si  bien
relajado y freso, que
va al “alivio” de
servirse otro trago y
degustarlo a sorbos
apresurados,

también quiere
marcar distancia y
no permitir que su

El azul claro sobre la
cara de Brick para
expresar su frescura
e indiferencia vy
tranquilidad, aunque
sea ésta fingida,
debe contrastar con
la exaltacion y el
calor que siente su
esposa a diferencia
de él. Por ello,
cuando se ilumine a
Margaret deben de
atenuarse  colores
rojizos de pasion y
marrones de calor,
de bochorno en la
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tal cual busca estar
Brick con su esposa
(Maggie “la gata”)

esposa se le acerque
siquiera, al pensar
que le ha sido infiel,

pantalla grande cuya
estética de la
imagen, a diferencia

por la trama | con su mejor amigo, | del cine, puede ser
dramatica de la | quien se suicido. editada o repetidas
misma obra llevada en tomas.

al cine.

Autoria propia (2020).

4.2 La gata sobre el tejado de zinc caliente y la alienacion del yo

De esta manera, el punto central de la alienacion del yo esta enmarcada en los dos personajes
principales varones, es decir, Brick y Big Daddy (su padre) pero ademas en otro personaje
gue, aungue no aparece jamas en escena esta presente y provoca parte de esa alienacion, o es
el origen de la misma en Big Daddy, éste es su padre, el vagabundo, padre de Big Daddy y

abuelo de Brick.

Ahora, es pertinente recordar que para Adam Schaff (1979), la alienacién es de caracter
objetivo y/o subjetivo; objetivo cuando es el sujeto quien no se ve identificado con el sistema
social, rechazandolo al igual que a otros hombres; mientras que, en alienacién subjetiva o
alienacion de si mismo o alienacion del yo, la persona vive, siente su propio ser, su propia

personalidad como algo extrafio.

En el caso de los personajes antes mencionados de la obra, viven una o la otra e incluso
ambas. COmo seria esto, se propone para este analisis seguir un orden cronoldgico, en primer
lugar, estaria entonces el padre de Big Daddy. Se sabe de €él por la escena en que Big Daddy,
interpretado magistralmente por Burl lves, habla de él, negando su amor por él y después
aceptando que es lo que mas ha querido. Ese viejo vagabundo, quien de nifio lo hizo conocer
el hambre y la vergiienza, a quien seguia a todos lados. Finalmente, cuenta Big Daddy, que
al subir a un furgén le fallo el corazén y murid riendo, dejandole solo de herencia una maleta

vieja con su viejo uniforme militar.

En segundo lugar, esta Big Daddy, quien, de venir de la miseria, al ser hijo huérfano de

madre y de padre vagabundo, hizo una fortuna, siendo duefio de miles de acres de tierra en
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Mississippi. Es una alienacion compleja la que vive, ya que odia las hipocresias y la
mendicidad, pero es un hombre practico, un empresario, no le gusta la gente, pero sabe usarla.
De ninguna manera esta alienado de si mismo, por el contrario, se ufana de ser un gran
hombre que de la nada hizo fortuna, “construyo un imperio”, sin deberle nunca nada a nadie,
aborrece al sistema, se siente alienado de éste por su origen humilde, por eso es agresivo con
todos. Y a pesar de esa alienacion objetiva, sabe servirse bien del sistema social para

enriquecerse y ser poderoso.

Finalmente, esta Brick Pollitt, el hijo favorito de Big Daddy y su consentido, su heredero.
Brick se siente impedido para vivir, no encuentra en el mundo algo que lo haga sentirse como
parte de éste. No cree en el dinero, en el sistema, en la amistad, en su familia, ni el amor,
pues asume que su esposa, Maggie, le fue infiel con su mejor amigo. Tiene una alienacién
hacia el sistema y las personas, pero, a diferencia de su padre, se siente incapaz de funcionar
y de operar socialmente. Y no solo eso, tampoco se reconoce a si mismo, se siente ajeno a su
propio yo, por lo cual, se aisla en un alcoholismo melancélico, siendo ademas todo el tiempo

hurafio con los demas y consigo mismo. Es decir, el personaje vive ambas alienaciones.

4.3 La gata sobre el tejado de zinc caliente y la creatividad

La manera en cémo resuelve el conflicto el autor Tennessee Williams es la propia
sublimacion de sus conflictos personales, es decir, es la trascendencia de la alienacion,
mediante la creatividad. Esto seria una idealizacion de como al propio dramaturgo en su vida
personal le hubiese gustado que se resolvieran sus problemas familiares, su relacion con el
padre especialmente. El lo resuelve creando estéticamente sus piezas teatrales, mientras sus
personajes, en esta obra, si logran salir de las complejas relaciones de alienacion social y del

yo0 padecidas.

Por un lado, Big Daddy deja de ser un misantropo al enfrentarse a una inminente muerte
por cancer de colon, ademas de una florida discusion con Brick, su heredero, su hijo favorito,

donde termina por reconocer que ha sido muy duro con los demas, que ni siquiera conoce sus
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tierras por completo y menos el nombre de sus trabajadores en la plantacién. También acepta
que los llend de cosas materiales, pero no de amor y, lo mas importante, que su padre, a quien
tanto desdefiaba por no haberle dejado nada material, le habia dejado algo més valioso que
el dinero: su amor, su compafia, su sonrisa. “Te he contado historias sobre mi viejo”,

pregunta a su hijo Brick. “Unas cincuenta veces”, le responde sonriendo Brick.

Por su parte, Brick trasciende su doble alienacidn y asume las responsabilidades para ser
el heredero e incluso procrear a sus propios hijos tras darse cuenta que, su esposa nunca lo
engafio y siempre le ha sido leal y lo ama; ademas, es el hijo mas amado, deseado y planeado,
fue capaz de enfrentar a su padre con su realidad, logrando de esta manera también aceptar
la suya y resolverla. A partir de ese desenlace feliz sera un Brick productivo, creativo.
Alienacion igual a muerte o decadencia, por creatividad, accion, como metéfora de vida.
Tendra las agallas para vivir, igual que su padre tendra las agallas para morir bien, morir en

paz y reconciliado con el mundo.

Es decir, el argumento dramatico de Tennessee Williams para resolver el “nudo” de la
historia en esta obra, descansa en la idea de que todos somos capaces de pensar igual y crear
los mismos productos, a partir de resolver nuestros conflictos emocionales con lo mejor de

nuestra naturaleza humana, la empatia, la comprension y el amor.

MARGARET.—Esta noche ven a mi lado, por favor, Brick... antes yo te creia el
maés fuerte de los dos, y casi llegué a odiarte porque me dominabas. Pero desde que
empezaste a beber me di cuenta de que estaba equivocada. Ahora soy yo la mas
fuerte y por eso te quiero mas. (El va a dejar el vaso.) Y aunque me rechaces no
perderé las esperanzas. No existe nadie mas resuelto a salvarse que una gata sobre
un tejado de zinc caliente...

BRICK.—(La mira.) jEres admirable, Maggie!

MARGARET.—Brick, el deseo de vivir que has perdido solo yo puedo
devolvértelo. Déjame coger tu mano, y acariciarla asi, suavemente, porque quiero

depositar en ella esa cosa maravillosa que dejabas escapar de entre tus dedos: jtu
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propia vida! Antes le he mentido al abuelo, pero esa mentira ain puede convertirse
en realidad. Después, te prometo ir yo misma a buscar todo el whisky que quieras.
Y me emborracharé contigo para olvidar que la muerte ha entrado en esta casa. A la
muerte hay que contestarla con la vida. ;Qué dices a eso, Brick? jContéstame, amor
mio! Contéstame.

BRICK.—(La mira, se levanta.) Voy a terminar por creerlo yo también.

(Empieza a oirse la masica. MARGARET "La Gata" coge la almohada y mirando
fijamente a BRICK se dirige lentamente hacia la cama pasando por detras de él, que
apenas se mueve. Deposita la almohada en la cabecera y se sienta en el borde de la
cama sin dejar de mirarle. Tiende los brazos hacia BRICK. Este lentamente empieza
a andar, mirandola a su vez y tendiéndola los brazos. Cuando sus manos van a

tocarse las luces se apagan, sube fuerte la musica y... (Williams, 1955, 3.1.256)

Lo anterior, es curiosamente la tesis que mas celebra Gardner (1997) de Lévi-Strauss,
mente y cerebro abordados desde lo cultural y lo social, que al final desarrollan tambien los
procesos bioldgicos que nos hacen producir cosas sublimes, como el propio arte. En ese
mismo sentido, Langer (en Gardner, 1997), ejemplificaba a partir de la musica, pensando en
ésta como un tipo de arte asequible a cualquier metafora, que el conocimiento de la vida
sensible del creador le imprime a su obra, seria lo que le da un atractivo permanente, perenne,
a los simbolos artisticos, “aqui se encuentran los motivos por los que valoramos esas
expresiones y obras que para el empirista 16gico carecen de significado” (citada por Gardner,
1997, p. 74).

Por tanto, asi se trate de un creador de musica, de poesia, un escultor o un dramaturgo, su
obra tendré& simbolos artisticos apreciados de manera perpetua, en tanto aplique en su obra

los conocimientos de su historia personal, el conocimiento de la vida sensible.
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Capitulo V. Un tranvia llamado deseo

5.1 Signos y significados

Tablas de analisis de personajes de Un tranvia llamado deseo.

Tabla 5
Stanley

Personajes

Stanislavsky

Beuchot

Geertz

Stanley Kowalski

Sensibilidad
interior, mediante la
memoria de las
emociones, para
vivir las necesidades
organicas mas
primigenias, en
particular el sexo
instintivo y un
apetito voraz,
conjugada con la
accion impulso,
visibles como
acciones fisicas.
Cuales son sus
circunstancias
remotas, mediatas e
inmediatas que
Ilevan al personaje a
comportarse de esa
manera. Cuél es su
contexto historico
social y cémo lo
vive el personaje.

Conocimiento
minucioso del texto
(sintaxis), aplicacion
de éste al contexto
estructural del sujeto
con su momento
historico y
circunstancias
sociales y culturales
(semantica), dando
como resultado la
praxis escénica
semidtica.

La descripcion
dramatica de
Stanley en el texto
mismo, debe de
encaminarse a la
historia de vida de
este macho violento,
exsoldado,
alcohdlico, en el
contexto de su
ciudad, su época,
sus amigos.

Es necesario
construir una
semidtica del cuerpo
del personaje, el
actor presta su
cuerpo al personaje,
cada guifio, cada
gesto debe estar
justificado para
realizar una
descripcién densa
del contexto cultural
del personaje, sus
origenes, la
antropologia de su
historia personal.

A partir de lo
descrito por el
dramaturgo sobre
quién es Kowalski,
interpretar como
rifie con sus amigos,
cudl es su tactica al
violentar a su
esposa, que guifios
hace para
manipularla'y que lo
perdone.

Autoria propia (2020).
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Tabla 6

Blanche
Personaje Stanislavsky Beuchot Geertz
Blanche Du Bois No sélo A partir de la No puede la actriz

concentrarse en la
“accion en impulso’
que es la careta de
Blanche, es decir,
no sélo lo altiva 'y
sus desplantes de
aristocrata venida a
Menos, pues para
poder plantear en
escena su
desequilibrio
emocional, es
necesario acudir al
esbozo de su
sensibilidad interior.
La actriz debe
acudir a la memoria
de sus emociones,
de momentos
dramaticos de su
propia vida en los
gue se ha sentido
abusada, violentada,
humillada y
traicionada.

Cuales son sus
circunstancias
remotas, mediatas e
inmediatas que
Ilevan al personaje a
comportarse de esa
manera. Cual es su
contexto historico
social y como lo
vive el personaje.

b

esencia del texto
mismo, del bosquejo
del personaje de
Blanche, es vital
entender el contexto
social que vive de
decadencia para
situar la simulacién
del mundo de
fantasia en el que
Vive a Veces;
creyendo ser como
sus antepasados
oligarcas surefios
norteamericanos del
siglo XIX, que
existieron en la
opulenciay el ocio,
que les permitia un
aprecio por las artes
y la alta cultura.

que interprete a la
sefiorita DuBois
quedarse sélo con la
recoleccion de los
datos del personaje
en el texto, debe
afinar su mirada
para entender las
particularidades de
su conducta,
entendida ésta como
un fenémeno
cultural. De esta
manera, la actriz
debe de
desprenderse de un
sistema
experimental, que
busque plantear
generalidades del
personaje, pues es
tan dinamica
(cambiante) y
compleja Blanche,
que debe la actriz
echar mano de un
sistema
interpretativo en
busca de
significaciones.
Cambiar de gestos
altivos, con delirios
de grandeza, al
drama de la mujer
violentada, que
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nunca supero la
tragedia de tener un
esposo homosexual
y suicida.

Autoria propia (2020).

Tabla 7
Stella

Personaje

Stanislavsky

Beuchot

Geertz

Stella Kowalski

Es un personaje
complejo, pues de
ser también heredera
de una familia
aristocrata  surefia
venida a menos, se
ha vuelto
conformista e
incluso perezosa. La
razon fundamental
de eso, es la pasion
desenfrenada,

lujuriosa que tiene
por su marido.

De esos estados de
animo pasa también
al miedo, a Ila
humillacion que
sufre como mujer
violentada. Por lo
que, siguiendo el
método de
Stanislavsky debe la
actriz acudir a la
memoria de sus
emociones en esos
dos sentidos.
Momentos de su
vida de odio y amor,
odio a la violencia

Para poder a la
pragmatica actoral,
producto de la
sintaxis y semantica,
que propone
Beuchot como
ecuacion semiotica,
la actriz  debe
entender mas alla de
la sintaxis del texto
ensi, lasemantica, el
contexto en el que
las circunstancias le
obligan a Stella a
moverse al mismo
tiempo de maneras
distintas, pues por un
lado habla y se
expresa de forma
vulgar con  sus
vecinas, por otro
lado es suplicante
con su esposo y de
modo mas refinado
con su hermana;
todo esto en no pocas
ocasiones en la
misma escena.

Las significaciones
mas complejas de
Stella estan
alrededor de la
construccion gestual
y del lenguaje
corporal en torno al
erotismo, al triunfo
de la sexualidad y la
lujuria sobre ella,
incluso después de
ser violentada. Una
mujer que  esta
rendida a las
pasiones del cuerpo
que le provoca su
marido, que la hacen
incluso tener guifios
de pereza, pues su
Gnica o primordial
vocacion y actividad
es la seduccion de su
macho, desde la
primera escena.
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con la que ha sido
tratada 'y amor
pasional de apego
emocional y sexual.
Cuales son  sus
circunstancias
remotas, mediatas e
inmediatas que
llevan al personaje
comportarse de esa
manera. Cual es su
contexto  histdrico
social y como lo
vive el personaje.

Autoria propia (2020).

Tabla 8

Para la semiotica escénica en el cine

musica que ejecuta
una pequefa
orquesta de jazz. La
escena se ilumina
lentamente,

mostrando las dos
habitaciones del
apartamento de los
Kowalski en el
barrio francés de
Nueva Orleans. En
el dormitorio, a la
izquierda, Stella
Kowalski esta

asevera que,
asociamos a la
pereza y a la
necedad. Lo cual, se
complementa

perfecto con el
método de
Stanislavsky al

basarse la psicologia
del color a la
memoria, no solo de
las emociones, sino
de nuestra historia

acotaciones, sino
que el autor invitaria
a la
contextualizacion

(semantica) del
momento del
personaje que

aparece, una Stella si
bien perezosa pero
que también esta
recordando y
esperando

desesperada
llegue su

que
marido

Escena Stanislavsky Beuchot Geertz

Al aparecer las | El color marrones el | Para Beuchot no es | Geertz puede
primeras imagenes | color que, la | suficiente la sintaxis, | sugerir, desde su
en la pantalla, la | Psicologia de los|es decir, lo que |semidtica del guifio,
escena estd en la | colores, de la autora | propone el texto en | que  cuando  se
oscuridad. Se oye la | Eva Heller (2004) | si, como | busque que el

publico centre su
mirada hacia Stella,
quien esta perezosa,
pero a la vez
acalorada y un poco
erotizada (sus
hormonas al estar
embrazada también
son un factor
importante),
iluminen su rostro
con el color marron
y tenues rojos.
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arrellanada
perezosamente  en
una  desvencijada

butaca, dandose aire
con un abanico de
hojas de palma y
comiendo

chocolates que saca
de una bolsita de

neurolégica y del
cerebro reptiliano.

para dar rienda
suelta a su pasion
por €él. Por lo que,

podriamos  sugerir
ademas de esos
colores  marrones,

sutiles matices rojos,
que es color de la
pasion, en la misma

papel. Lee una teoria de Heller.
revista de estrellas
de cine. A su
izquierda, una
escalinata de dos
peldafios lleva a la
puerta cerrada del
cuarto de bafio. Mas
alla de éste, se ve el
vano de una puerta
cubierta por una
cortina que conduce
a un armario de
pared.

Autoria propia (2020).

El final de la pelicula es ya de por si dramatico, una pieza tragica donde la locura sustituye
a la muerte, pero finalmente, hay una pérdida irreparable, la de Blanche Dubois, quien en su
locura termina ignorando los gritos y Ilantos de su hermana al despedirse, siendo quiza adn
mas doloroso, pues la pierde en vida. También, el dolor de Mitch al darse cuenta que se dejé
Ilevar por el juego perverso de su mejor amigo Stanley, perdiendo asi el amor de una mujer
hermosa y dulce. Por su parte, el villano Kowalski pierde el respeto de su amigo y buena
parte del amor devoto de su mujer, como consecuencia de su crueldad para con Blanche.
Todos estos signos y significados nos dan como desenlace que, bajo esta situacion, al resto

de los menos afectados, no les queda mas que echar otra partida de poker.
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Una interpretacion univocista aseguraria que Stanley recibid su merecido al tener finalmente
el escarnio social de su gente mas allegada, eso en un sentido ético. En un sentido tragico
univocista se aseguraria que el statu quo siempre gana y que el malvado Stanley Kowalski

seguird abusando de todos a su alrededor, empezando por su esposa.

Por otro lado, una perspectiva equivocista interpretaria cualquier ocurrencia metaférica,
alegorica en torno a un meta-mensaje, donde, como teoria de la conspiracién heteropatriarcal.
De esta manera, se puede forzar una sesgada interpretacion desde el prejuicio mismo que
afirmaria: Un tranvia llamado deseo esta alentando subliminalmente el machismo a un nivel

universal. Y asi cualquier desproporcion ideologica que se le ocurra al espectador o “critico”.

Lo anterior, se da al cefiirse a los extremos como no tomar en cuenta o alejarse demasiado
del texto en si (sintaxis); del contexto, al no tomar en cuenta la época y los aconteceres
globales y nacionales, en la Norteamérica de los 40 cuando se escribid la obra, es decir
ignorar la semantica; lo que por consecuencia nos trae una pragmatica interpretativa muy

lejana de la realidad, esto en términos de la teoria semidtica de Beuchot (2015).

Finalmente, la hermenéutica analdgica de Beuchot (2018), se erige aqui como el camino
de equilibrar, dar proporcion y coherencia a las interpretaciones del signo, simbolo y por
tanto, significados escénicos. Aunque pareciera que todo sigue igual, y regresan los

personajes a su eterna dinamica social de miseria, violencia y juego de cartas.

Por otro lado, también hay una leccidn para los personajes, si se quiere moral o ética y
donde, si bien Stanley aun no la comprende, si sufre ya las consecuencias inmediatas al ser

rechazado por su mejor amigo y por su esposa:

STANLEY: —Stella. (Stella solloza, con infrahumano abandono. Hay algo de
desbordante en su total rendicion al llanto, ahora que su hermana se ha ido.
Stanley le habla, voluptuosamente.) Vamos, querida. Vamos, amor mio.

Vamos, vamos, amor... Vamos, amor...
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La musica se acerca a un crescendo. La pequefia procesion atraviesa la calle rumbo
a la salida del foro izquierda (Williams, 1947, 3.5.120).

5.2 Un tranvia llamado deseo y la alienacién del yo

Para poder abordar la alienacidn del yo en particular, es decir, en un actor o actriz, con
respecto de su trabajo no se puede dejar de lado la semantica, o sea, el contexto, de los signos
y significados del interprete y del personaje. De igual manera, en el creador de la obra,
alienacion que se busca tenga una salida, como el Eros y Thanatos en el psicoanalisis
freudiano, por tanto, la vida y la muerte, el amor y la muerte, la conciencia de la finitud y la
angustia y dolor que ésta causa, frente al reto de sublimarlo, de volver bello lo que no lo es,

lo que es tragedia.

¢Como fue esa alienacion del actor Marlon Brando y como transformé ésta en creatividad
y una estética memorable de la actuacion en la historia del cine, que en su momento fue una
verdadera revolucion escénica en el séptimo arte? Como ya se menciond en anteriores
capitulos, latécnica actoral de Marlon Brando estuvo siempre ligada al método de Konstantin
Stanislavsky pues, aunque no fue su discipulo directamente, si lo fue de sus alumnos: primero
de la directora de drama Stella Adler cuando contaba con s6lo 19 afios; posteriormente se
inscribe en el Actors Studio y se pone en manos de Lee Strasberg, el “monarca del método”,
quien también fue alumno director de Stanislavsky. Nadie de sus contemporaneos,
comparieros y comparfieras del Actors Studio, dudaba en decir que era el mejor del Actors

Studio, la memoria de las emociones, la semiética del cuerpo eran su terreno.

Cuando llevo al personaje de Stanley Kowalski del teatro al cine fue de la mano de Elia
Kazan, maestro, fundador y socio de Lee Strasberg en el Actors Studio. Elia Kazan seguia el
método también de Stanislavsky, pero tropicalizandolo para el cine, sin sobreactuar, pero si
acudiendo a la memoria de las emociones. Kazan se dio cuenta que en Stanley Kowalski
habia algo de Brando. Pues, aunque podia ser simpatico, admirado, e incluso dulce, si se lo
proponia, también tenia esa parte oscura de un nifio furibundo, que podia ser violento y

complejo.
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Lo anterior, no le agradaba para nada al joven actor Marlon Brando, pues como recuerda su
coestrella y buen amigo Karl Malden, Brando decia que buscaba alejarse lo méas posible de
Stanley Kowalski, pues aborrecia a este tipo de hombres, mientras Kazan le pedia explorar
en su historia personal qué habia del personaje de Kowalski en él.

Dicho proceso actoral no fue nada sencillo, como recuerda el bidgrafo de Kazan, Richard
Schickel, Brando odiaba lo vulgar, lo insolente y lo furibundo de Stanley Kowalski, “es todo
lo que odio en un hombre”, lo escuchd decir. Sin embargo, como su director cinematografico,
Elia Kazan se propuso ponerlo en jaque, mediante la memoria de las emociones y las técnicas
de introspeccion para dar con eso que le chocaba del personaje, haciéndole ver que si le
causaba malestar era porque habia algo en su propia historia de vida. Es en ese sentido que
tras esa alienacién de si mismo, el descubrimiento de algo que odiamos en nosotros mismos,
gue nos causa malestar, que lo sentimos ajeno como dice Schaff (1979) creador del concepto,
a nuestra propia personalidad, Brando logré sublimar esa alienacién en una creatividad
escénica magistral y tnica. No ha habido hasta hoy, 71 afios después, otro Stanley Kowalski

como el de Brando en el cine.

Por su parte, Sam Shaw (1912-1999), conocido como el “fotografo de las estrellas”, quien
ademas era cineasta, recuerda que Elia Kazan gustaba de crear antagonismo entre sus actores,
queria que fueran competitivos, a un nivel maquiavélico. En ese sentido aunque nunca hubo
un Stanley Kowalski como el de Brando, si se dio en teatro una encomiable interpretacion
del patan Kowalski a cargo de Anthony Quinn, quien también paso por el Actors Studio, por
lo que Kazan tuvo la oportunidad de crear ese antagonismo Brando-Quinn como los Stanley

Kowalski mas legendarios en el teatro.

Por otro lado, en el cine se queda para siempre la interpretacion de Brando como el mejor
de la historia en el siglo XX, incluido el de Alec Baldwin en la cinta de 1995, dirigida por
Glenn Jordan, con una actuacion muy digna de Jessica Lange, como Blanche DuBois, que le
merecié a toda la produccién un globo de oro en 1996. Aun asi, jamas alcanzé el éxito que

la de Kazan.
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La obra de teatro no padeci6 la misma censura que la pelicula, en Broadway no habia la
misma censura que en los estudios cinematograficos, de hecho, habia mucho mas criterio
amplio en el teatro para poder ser mas explicitos en temas que eran tabu en los medios
masivos como el cine. Este, al ser considerado de mayor alcance mediatico y masivo, era
siempre mucho mas vigilado por la censura y el comité de actividades antipatriéticas, con

sus burdas pero terribles persecuciones llamadas cacerias de brujas.

Un tranvia llamado deseo, al ser llevada al cine sufri6 todo tipo de censuras: desde la
musica de jazz, considerada demasiado atrevida, hasta los gestos de los actores y actrices
considerados demasiado er6ticos o lascivos. La situacion se volvio ain mas complicada pues
el director de la cinta Elia Kazan, quien habia militado en las filas del partido comunista,
como se abord6 en el capitulo 111, diez y siete afios antes de rodar la pelicula, se negaba a
delatar a sus antiguos compafieros de partido, aun cuando Kazan habia dejado atras la
militancia desde la fundacion del Actors Studio en 1947, pues en el partido querian volver

esta casa actoral una célula comunista lo cual encoleriz6 a Kazan y a su socio Lee Strasberg.

La pelicula tuvo que ser modificada también en su lenguaje y tratar, de manera casi
imperceptible para la audiencia, el tema del esposo homosexual de Blanche, a pesar de todo
esto resultdé una pieza memorable. Sin embargo, padeci6 la alienacion social hasta con la
critica de la academia, pues ni Kazan ni Brando recibieron un solo premio Oscar; cuando
actores, productores y directores de las cintas que si los recibieron, opinaban que tan solo
Marlon Brando y Elia Kazan, actor principal y director de la cinta respectivamente, merecian

un Oscar, tras la nominacion correspondiente de ambos.

Lo anterior se hizo aun mas evidente cuando tres afios después On the water front,
traducida al espafiol como Nido de ratas, dirigida nuevamente por Elia Kazan y
protagonizada por Marlon Brando, recibié ocho premios Oscar, incluyendo uno para Kazan
y otro para Brando, mejor director y mejor actor respectivamente; asi como mejor guion para
Budd Schulberg, la razon de la trascendencia de la censura, de la alienacion social y de la

critica: nimero uno, la temaética de la pelicula, donde el héroe es un delator y nimero dos,
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Elia Kazan habia delatado a 17 excompafieros del partido comunista en una segunda

audiencia con el comité de actividades antipatrioticas.
Violencia y dependencia sexual.

El psicoanalisis habla de la violencia y la sexualidad como partes esenciales de los seres
humanos, cuya responsabilidad individual estribaria en qué hacer con esta naturaleza. Por
otro lado, también podrian ser sintomas de patologias y malestares ocultos en el inconsciente,
producto de nuestra historia de vida y del malestar con la cultura como sujetos en relacion

directa con ésta.

El acontecimiento de la pérdida de la plantacion coloca a Blanche en un lugar subjetivamente
vulnerable: se pueden identificar tres rasgos importantes derivado de este primer suceso,
siendo el primero la afectacion psicoldgica directa que lleva al personaje a jugar la dualidad
entre sentirse responsable y sefialar a otros, el dilema sobre el motivo de la pérdida que la
ubica a ella en la necesidad de blsqueda de proteccion. En este sentido, se sabe que el

desdoblamiento de la perversién ante un pasaje al acto del sujeto seran la paranoiay la culpa.

En segundo lugar, se encuentra la composicion de un sintoma que son las alucinaciones,
afeccion psicoldgica que padece el personaje como una consecuencia del alto nivel de tensién
en el que se encontrd. Para Freud (1917), el sintoma se compone de vivencias traumaticas,
prehistoria del sujeto y un detonante. Sin embargo, también se puede ver el sintoma histérico
como una liberacion de energia libidinal del perverso, siendo este caracteristico por su hiper

expresividad que perturba a la persona y a su entorno social.

El tercer elemento tiene que ver con la manifestacion inconsciente que es derivado de la
pérdida de la plantacion y de la muerte de su marido: Blanche comienza su delirio, una
fantasia que no pertenece al sintoma alucinatorio, sino a la exposicion de la necesidad de un
cambio en su realidad, y con ello emprende su huida para visitar a Stella mediante el tranvia
Ilamado deseo. El medio para trasladarse, simbolicamente, refiere al deseo de Blanche, una

demanda inconsciente que refiere a la necesidad de cambiar su historia. Lacan (1957), dice
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que el deseo siempre es el deseo del otro, el movimiento que hace el personaje por llegar con

Stella tiene que ver con el deseo de su hermana.

Blanche permanece en un estado de manifestacion histérica mediante padecimientos
psicolégicos, como lo es la ansiedad, y también con acciones que le hagan cuestionar su
sexualidad (su identidad, su cuerpo y su relacién con los demas) y el cdmo es vista. Ella
permanece en un estado de nerviosismo y trastorno mental para hacer eco en el sintoma de
Stella.

La posicion de Stella se relaciona con la concepcion victimizada de la feminidad, la mujer
es quien debe sufrir, aguantar y perdonar. Sin embargo, ella se encuentra ejecutando un
sintoma inconsciente propio de la neurosis de histeria, la manifestacion pulsional de
permanecer dominada por su pareja, Stanley. El juego de la histérica es buscar quién la
domine sin condescender a ser controlada, es decir que busca quien la coloque en una
posicion de vulnerabilidad donde pueda mantenerse constantemente en impacto con sus
sensaciones, aunque ella se muestre en constante insatisfaccion y sea quien parece decidir
sobre la relacion de ambos. Piénsese en la iconica escena donde tras el disgusto, Stanley le

grita desesperadamente por su nombre.

Otro sintoma mostrado por Stella es la dependencia y circulo vicioso en el que se
encuentra en su relacion con Stanley. Pareciera encontrar un gusto ante vivir la violencia
ejercida por él, y es que no es un placer consciente sino una satisfaccion inconsciente a una

tendencia a la repeticion.

La repeticién es el esfuerzo animico por regresar a un estado anterior, y que al
confrontarse a él (aun queriendo cambiar las cosas) fracasa en el cometido. Se puede definir
este fendmeno segun “Recordar, Repetir y Reelaborar” de Sigmund Freud (1914) como el
resultado de haberse obstaculizado la verbalizacion del malestar, pero que ha dejado un
espacio (inconsciente) para manifestarse de formas evidentes: por medio de la reproduccién

del acto.
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Si bien esa constante repeticion permanece en el sujeto es porque hay una satisfaccion de la
misma, un placer indefinido que transforma la nocion del otro, del Otro y de si mismo, es la

implicacion de dicho goce la que permite la recurrencia en la violencia.

La premisa freudiana mas grande podria ser que el hombre no es instintivo (Freud, 1905),
hay caracteristicas similares al instinto, pero son referidas como, trieb, pulsion: energia que
empuja (pulsiona) a actuar de determinada manera. La relacion del sujeto con la violencia es
peculiar, porque se encuentra en un dinamismo, en el sintoma de la repeticién, la persona se
coloca constantemente en una misma posicion, victima o victimario, pareciendo asi que es
algo intimamente relacionado con la pulsion. En 1921, Freud habla de la agresion como parte
de esta energia pulsional como un acto de violencia ejercida inconscientemente hacia si

mismo.

La pulsion agresiva, o la tendencia auto punitiva no solo son exposiciones inconscientes
de un goce perverso, son elementos histéricos y que permean la racionalidad hacia la
repeticion del acto. Existe una relacién entre la agresion y la sexualidad en donde se pone al

cuerpo como un objeto para ser dispuesto por el otro.

La histeria y la violencia colocan la satisfaccion al margen de la perversion, entiéndase
que Stella no disfruta permanecer como victima de las agresiones de Stanley. Pero ello no
significa que le cause un placer inconsciente: el cuerpo a nivel sensorial juego un papel

importante en este punto y esa es la manifestacion de la histeria.

El cuerpo debe estar hiper sensibilizado para ser objeto de provocaciones, en una
manifestacion de la histeria. Las consecuencias de dichas provocaciones podrian clasificarse
como algo negativo, enfermedad, padecimiento, alucinacion, somatizacion. El segundo
desdoblamiento de la histeria tiene que ver con la disposicion a las afecciones y la
sensibilidad ante ellas, un cuerpo sexualizado que busca apropiarse de un placer més all& de
la racionalidad, un placer que excede al placer mismo; entiéndase que es disfrutar algo de
otro orden, mas alla del bienestar, una satisfaccion inconsciente: Un goce ¢Qué se nos dice

del placer? Que es la menor excitacion, lo que hace desaparecer la tension, la atempera mas,
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por lo tanto, aquello que nos detiene necesariamente en un punto de alejamiento, de distancia

muy respetuosa del goce.

Lo que Lacan (1972) llamé goce, en el sentido que en el cuerpo se experimenta, es siempre
del orden de la tension, del forzamiento, del gasto, incluso de la hazafa. Incontestablemente
hay goce en el nivel donde comienza a aparecer el dolor, y sabemos que es s6lo a ese nivel
del dolor que puede experimentarse toda una dimension del organismo que de otro modo

aparece velada.

Es indispensable destacar que el goce pasa al placer de ser una relacion consciente e
inconsciente, del orden de lo Imaginario, aaquello que toca lo Real. El goce involucra aquello
que el cuerpo resiente, aquello que racionalmente no es placentero y, para Lacan, es

precisamente ahi la etiologia de la enfermedad neurética, un cuerpo carente de goce.

Este cuerpo no se caracteriza simplemente por la dimension de la extension: un cuerpo es
algo que esta hecho para gozar, gozar de si. La obra de Tennessee Williams ahonda sobre
elementos inconscientes y que refieren a un drama social protagonizado por la neurosis
histérica. La sexualizacion de los personajes los coloca en semblantes de facil identificacion,
es decir que son interlocutores de una historia que bordea la sexualidad, el sufrimiento, el
dolor, la ansiedad, los sintomas y, sobre todo, el amor. Esta narrativa de la personificacion
de cada uno de los protagonistas tiende a ser apropiada por el publico debido a que todos

aquellos elementos de los que habla acontecen en la vida de cualquier.

Al conocer la biografia de la artista de la lente Nancy Goldin, se vislumbra una relacion
directa con lo que fue la historia de vida del dramaturgo norteamericano Tennessee Williams,
en relacidn a sucesos traumaticos que marcaron sus vidas, esto haciendo una interpretacion
analdgica de caracter semidtico, principalmente en el sentido semantico y contextual, con los

siguientes elementos: abuso, violencia y dependencia sexual.

Esto es, por un lado, el suicidio de un ser querido, asi como la locura acechando a cada
momento a ellos mismos o a un familiar amado, producto de los abusos y la violencia en

general cotidiana. Lo cual, sin embargo, es sublimado mediante la creacion artistica de la
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imagen fotografica y cinematogréafica, precisamente desde ahi, es que se propone una
hermenéutica analdgica para leer la similitud entre Nancy y Tennessee como artistas
violentados y que trascienden su dolor mediante su obra, pero, ese maltrato, ese dolor también

conforma la estética y los simbolos de su creacion.

De igual manera, se interpretan las similitudes entre Nan Goldin, la artista fotografa, y
Stella Kowalski, personaje central de un tranvia llamado deseo, al ser golpeada y maltratada,
pero incapaz de alejase de su violentador al tener una dependencia sexual hacia éste, un

erotismo patoldgico que raya en el masoquismo.

Para tal menester, es preciso hacer un recuento biografico de la vida de la fotografa Nancy
Goldin, asi como ya se hizo del dramaturgo Tennessee Williams en el capitulo 111, siguiendo
la rigurosidad del método semiotico propuesto por Beuchot (2016) trabajado en esta

investigacion.

Nancy Goldin naci6 6 afios después del estreno de la obra de teatro mencionada y dos
después de que esta misma fuese llevada a la pantalla grande con gran éxito. 1953 fue una
época de posguerra, donde Norteamérica se erigia como la nueva opcion de felicidad, de
modelo social moderno. En este contexto nacié Nan en la capital de los Estados Unidos de

Norteamérica.

Imaginar el contexto de su pais, del mundo, siendo hija de judios puede dar grandes pistas
de entendimiento semantico, entendido este concepto en la teoria semidtica de Beuchot
(2015), donde la semantica sera el contexto, las circunstancias. Su hermana padecia algun
desorden emocional y termino suicidandose, la artista tenia por entonces, tan sélo 11 afios de
edad. Natalia Navia (en Colorado, 2017) asevera: “La pérdida de su hermana, ha atravesado

toda la obra de Goldin. Casi podria decirse que es la razon por la que decidi6 ser fotografa.”
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A los 14 afios huye de casa de sus padres, por lo que, pasara temporadas en soledad y otras

Figura 9. Stanley violentando a Blache Figura 10. Goldin y Brian, su
(1951). violentador (1984).

en hogares adoptivos. De tal suerte que, encontraria en la fotografia una salida a su traumatico
dolor, pues comienza a fotografiar la vida cotidiana de sus amigos a los 16 afios.
Posteriormente, con tan solo 19 afios ingresé en la School of the Museum of Fine Arts en la

ciudad de Boston.

Finalmente se trasladaria a Nueva York en 1978, donde empieza a gestar lo que seria la
eclosion de su obra “La balada de la dependencia sexual” con la que se daria a conocer en
todo el mundo. Esta obra es una propuesta estética de luz y color de la fotografia de la
violencia y la sexualidad cotidiana. Realizada entre 1982 y 1995, se convertiria también en
un registro de la homosexualidad, asi como de la tragedia de la enfermedad conocida como

S.I.D.A., por sus siglas en espafiol.

Su obra puede dar escalofrios frente al sufrimiento humano, pero también es propietaria

de un erotismo y de formas polimorfas de la propia sexualidad humana, pues como decia
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Octavio Paz, el erotismo es la metéfora de la sexualidad humana. Dichas formas diversas
condenadas y tipificadas como enfermedad hasta 1976 por la OMS. No asi, en la obra de

Goldin quien las presenta, at través, de su fotografia como parte de la vida cotidiana.

Afortunadamente, muchxs sujetxs no se han conformado con la supuesta verdad de
la heterosexualidad y han planteado interrogantes y propuestas interesantes. Como
un aporte en este sentido, Britzman retoma lo que considera el gran acierto de la
Teoria Queer: la posibilidad de pensar la produccion de la normalizacion como

problema de la cultura y del pensamiento. (Navia, 2017, p.3)

La comparacion de los creadores de carne y hueso con sus personajes es una recurrente
lectura de esta investigacion, pues la alienacion del propio yo que padecen los artistas es

sublimada en su obra y personajes, como se demostrara en las conclusiones.

En ese sentido, se encuentra en el personaje de Stella aqui comparado con Goldin, que, a
pesar de los reclamos de Blanche a su hermana, conminandola a que no permita que Stanley
la ponga en esas humillantes situaciones, recordandole que vienen de una familia culta, ella
esta bajo el embrujo de la presencia fisica y animalmente sexual de su patan marido. En otra
escena, Stella es golpeada brutalmente por su marido ebrio, frente a sus amigos de parranda,
huyendo al departamento de una vecina. Sin embargo, apenas recobra un poco de conciencia,
Stanley la llama con gritos desesperados, llamado al cual termina cediendo en esa

dependencia emocional y sexual que los une.

No es acaso ésta la balada de la dependencia sexual, a pesar de la violencia, se puede ver
en las fotos de Nan a la mujer golpeada brutalmente por su hombre, para después volver a
ser retratados en la cama. Nancy Goldin una Stella de la década de los 80 y 90, violentada y
dependiente sexual de su pareja, tal como describe T. Williams a sus personajes del Tranvia

llamado deseo.

129



El dramaturgo se permitid, se tomo la licencia de fotografiar esa violencia cotidiana a través
del teatro para restregar en la cara del espectador aquello que era normalizado, es curioso
como Nan Goldin hacia algo similar, pero no desde el teatro sino desde la fotografia: “A los
personajes de mis fotos —afirma Goldin- les pido permiso para fotografiarlos, pero en general
simplemente son cosas que suceden; como te decia, pasan delante de mi” (Nan Goldin en

Mufioz, 2012, p. 43).

En El tranvia llamado deseo esta presente el continuo miedo del autor a la locura 'y a la
pobreza, ademas de una tension sexual implicita y a veces desbordante, entre varios de los
personajes. La historia se desarrolla en un barrio pobre de New Orleans, rodeado de bares y
prostibulos, asi como de boliches baratos. Los personajes son obreros pobres, veteranos de
la segunda guerra mundial, y sus vulgares mujeres, a excepcion de Blanche, asi como en la
serie de fotos de Nan, donde desfilan en el piso que rentaba por entonces, cientos de

personajes, drags, gays, hombres, mujeres, adictos, enfermos de sida:

Por ejemplo, la serie de fotos La balada de la dependencia sexual y otras anteriores
fueron hechas en un loft que tengo en Nueva York, el cual habitamos mas de diez
personas, y era un lugar donde pasaba mucha gente cada dia. (Mufioz, 2012, p. 43)

Al igual que el violento Stanley Kowalski, personaje de Williams, la pareja de Nan en los
ochenta, abusa y golpea de su pareja mujer, se aprovecha de la dependencia generada por la
pasion sexual, generando una especie de erotismo que no es otra cosa que la retorica retorcida
entre la soledad, un sadico y un masoquista. A partir de estas dolorosas situaciones, ambos
artistas norteamericanos, dramaturgo y fotégrafa, divididos por casi 40 afios, convierten el

dolor en creacion artistica:
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En 1980 Nan conoce a Brian, exmarine con quien se relacionaria durante cuatro afios
y cuya tormentosa —y fisicamente violenta- relacion daria como resultado The Ballad
of Sexual Dependency (La Balada de la Dependencia Sexual o, simplemente, La
Balada). (Colorado, 2017, p. 4)

Finalmente, también es posible, siguiendo esta metodologia semidtica-hermenéutica,
encontrar en Tennessee y su hermana, quien termind por decaer a la esquizofrenia, la
fragilidad emocional y la hipersensibilidad hacia la belleza del mundo, pero también hacia la

crueldad de las personas y las vicisitudes del destino de Blanche Du Bois.

5.3 El tranvia llamado deseo y la creatividad

La creatividad entendida como ese acto cognitivo, bioldgico y sobre todo cultural y social
desde la perspectiva de la psicologia de Howard Gardner en su libro Arte, mente y cerebro
marcan un hito, junto a su tesis de las inteligencias multiples en la psicologia actual. Gardner
(1997), parte de la critica a lo acotada que le parecian las perspectivas clésicas de la
psicologia, como el conductismo y el propio psicoandlisis, y reconoce en la psicologia

cognitiva una revolucién que le permite desarrollar su propio trabajo.

En este sentido, encontramos que, para Tennessee Williams, la creacidn le permiti6 tener
una vida productiva en el arte escénico a pesar de la dura vida que llevé desde lo emocional,
por su historia familiar y sus fuertes adicciones a las drogas y al alcohol. Logro trascender su
propia alienacién del yo y del mundo que lo sefialaba por sus gustos estéticos, preferencias
sexuales y todo aquello que fuera en contra del canon social en su propia personalidad. De
igual manera, doto a sus personajes de la condicion humana que el mismo conocia, aquello
que se veia en el capitulo anterior Langer (en Gardner, 1997), llamé el conocimiento de la

vida sensible, que le da a los simbolos artisticos un perpetuo atractivo.
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La obra de Un tranvia llamado deseo a diferencia de La gata sobre el tejado de zinc caliente
no tiene una solucién del nudo de la trama, o sea, del conflicto positiva o agradable, termina
tragicamente con la locura y reclusion psiquiatrica de Blanche Du Bois. Donde, ademas,
Stanley Kowalski, el otro gran protagonista de la obra termina siendo despreciado por su
mejor amigo Mitch e ignorado por su esposa Stella, tras haberse comportado no solo de
manera insensible frente a una mujer tan fragil como Blanche, sino, ademas, haber sido un
verdadero patan violento con ella. En la pelicula se puede apreciar incluso que, para Stella
no es normal el panico que su hermana le tiene al esposo al pasar frente a éste, claro esta que

ese panico es producto del abuso sexual de Stanley sobre su cufiada.

Finalmente, los coprotagonistas contintan sus pobres y ordinarias vidas, cuya realidad
son los golpes y abusos, de género contra la mujer y de hostigamiento entre los hombres,
rifias productos de las apuestas a las cartas o de los juegos de boliche. Al final de toda la

tragedia, no queda sino echar otra partida de péquer.

En este sentido, Tennessee Williams logra crear un drama irrepetible, como lo fue en su
vida real, la lobotomia mal practicada a su hermana Rose, que la dejé incapacitada de por
vida, perdiendo asi a su confidente y hermana favorita. Sus padres son los Stanley que no son
capaces de sentir piedad por Blanche, quien es su fragil hermana Rose. La creatividad le
permitio al dramaturgo norteamericano trascender o sublimar semejante dolor. Sin embargo,
sus personajes en la obra no corren la misma suerte, al permanecer enajenados o alienados a

su propia miseria:

STEVE (cuando el tel6n empieza a bajar): —Bueno, muchachos... Vamos a empezar

un péquer abierto.

Da cartas. Se acentla la musica de «La Varsoviana» (Williams, 1947, 3.5.121).
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Conclusiones

Ademés de ese Eros y Thanatos, vida y muerte, amor (goce) y tragedia (sufrimiento)
abordado en el capitulo V, particularmente en el punto 5.2, que es la alienacion del yo en Un
tranvia llamado deseo, debe de mencionarse que una busqueda natural humana es trascender
esa alienacidn, tanto de si mismo como social, cuando hay conciencia de que se sufre por
ésta; es decir, responsabilizarse de ese dolor, de esa condicion adversa o circunstancia tragica

y sublimarla; a eso se refiere trascender a sublimar.

Desde una premisa existencial del cuidado y responsabilidad de si mismo, en el sentido
de que a todos nos han herido o lastimado, sin embargo, lo que hagamos con nuestras vidas
depende de nosotros y nosotras mismas, se pueden comenzar a entender las conclusiones de
esta investigacion. Qué hace el artista, en este caso el dramaturgo, el director de cine y los
actores, con su sufrimiento, con su alienacion para, a partir de ésta, generar un proceso
creativo que conforme una propuesta estética a través de signos y simbolos propios, a través
de una semidtica, que podemos interpretar mediante el método de la hermenéutica analdgica,

ademas de complementar el analisis con la estética prudencial que deviene de aquella.

Es prudente recordar a Beuchot (2016) en el capitulo I en el apartado de hermenéutica 1.2,
el libro los hechos e interpretaciones hacia una hermenéutica analdgica, pues cuando hay
multiplicidad de significados en un texto, es pertinente abordarlo desde los principios y reglas
de la hermenéutica analdgico, tal y como lo es el cine. Es asi precisamente, que se pudo llegar
en esta investigacion a dar cuenta que, con este abordaje interpretativo, la alienacion del yo
y la creatividad jugaron un papel preponderante en la creacion semiética, que dio como
resultado una estética novedosa y de vanguardia en la obra de Tennessee Williams al ser

llevada al cine.

De igual manera, la estética como disciplina formal que atiende la discusion determinista,
impositiva, devenida de un pensamiento ilustrado, moderno, positivista contra una postura
relativista, posmoderna, multivoca, permitié la discusion tedrica para avanzar en este trabajo

dando asi cuenta de la produccion y la recepcion estética de Un tranvia llamado deseo y La
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gata sobre el tejado de zinc caliente que tuvieron y siguen teniendo entre los espectadores

hoy en dia.

Las conclusiones planteadas no son fruto del prejuicio o una apreciacion no formal de la
obra aqui tratada. Por el contrario, como se aborda desde el capitulo I, al hablar de
hermenéutica y estética se entiende toda la formalidad que tienen la ciencia y el arte, al tener

también las dos primeras, principios, reglas y generar métodos.

Por lo tanto, lo aqui propuesto es un método, con el que se da cuenta de la obra abordada,
mas alla de un mero encuentro placentero la experiencia empirica, fenomenoldgica realizada
desde la formalidad hermenéutica y estética, arrojandose asi los resultados que se desarrollan

a continuacion.

Desde ese terreno metodoldgico de la hermenéutica y la estética, ambas analogas, se
alcanzo lo objetivo de la realidad a la que se tuvo alcance con este trabajo. Es momento de
desarrollar como se comportaron los objetivos y se fueron respondiendo las preguntas

planteadas de inicio tras la investigacion y su metodologia.

P1.- ¢ Qué relacion existe entre la alienacion del propio yo y la creatividad, provocadas
por la historia personal y el contexto social del autor, que influya en la semiotica y la
estética de las peliculas Un tranvia llamado deseo y La gata sobre el tejado de zinc

caliente?

La primera pregunta de esta investigacion hace referencia a la relacion entre la alienacion
del propio yo y la creatividad, a partir de la propia historia de vida de Tennessee Williams,
se encontrd que si la hubo. Una alienacion del propio yo, de la cual el dramaturgo surefio de

los Estados Unidos de Norteamérica estaba plenamente consciente y de hecho le hacia sufrir.

Se ha aseverado tedricamente, desde el capitulo Il de este trabajo, que la alienacion del
propio yo se puede dar en dos sentidos: en el primero de éstos, la persona se encuentra en un
trabajo que, si bien tiene reconocimiento social, su propia familia le reconoce tal, al menos
porque le genera con que proveer las necesidades propias y familiares o porqué ademas de

eso tiene cierto estatus y reconocimiento ante los demas.
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Sin embargo, la persona no se siente identificado con ese trabajo, no le genera una
satisfaccion mas integral, es decir, no solo econdémica sino emocional o intelectual. En este
sentido, se debe recalcar que dicha alienacion puede ser consciente o vivirse de manera

inconsciente; en el primero de los casos, genera malestar o incluso sufrimiento.

En un segundo sentido, la persona puede estar realizando un trabajo que lo llena, que lo
satisface emocionalmente, intelectualmente e incluso econdmicamente, pero puede sentir la
necesidad de un reconocimiento social, primordialmente de su primer circulo familiar y al
estar consciente de dicha necesidad de reconocimiento, del cual carece, sufre y se siente

vacio, alienado por no cumplir las expectativas del otro (padre y madre, especialmente).

Ahi es precisamente donde se encuentra Tennessee Williams, quien se asume como
escritor, a sabiendas del rechazo que esto causa en su familia, tanto del lado materno como
paterno. Se ve a si mismo como un valiente que afronta la creacidn teatral y poética con la
misma fiereza que sus antepasados enfrentaron a los aborigenes americanos al colonizar la
tierra. Pero, su padre, en primer lugar, no opina igual, pues eso de la poesia carece de
virilidad, de hombria, él querria que su hijo fuera un buen jugador de Fatbol, mientras que,

su abuelo materno, un rigido ministro puritano tampoco ve bien esa profesion de la escritura.

Como ya se abordaba en el segundo capitulo al presentar el concepto de la alienacion del
yo0, ésta es muy comun al no distinguirse o diferenciarse del deseo del otro con el de si mismo;
esto se vislumbra al hacer dialogar a Adam Schaff con Norbert Elias y su concepto de
individuo. Pues si bien, se es desde el principio un sujeto deseante y deseado a partir de la
primera socializacion humana que es la palabra, en ella esta implicito un deseo sobre cada
individuo, un deseo vertido por sus padres, desde el nombre que se le otorga, hasta lo que a

los padres les gustaria que fuera profesional y familiarmente.

En este orden de ideas, se depositan sobre el individuo deseos, pero éste también los tiene
sobre si y sobre los demas. Esos deseos son afioranzas, de lo que las personas desearian que
el individuo fuera y las afioranzas que el individuo tiene de si mismo, lo que le gustaria ser,

en lo que le gustaria convertirse.
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Algunas veces, esos deseos 0 afioranzas pueden coincidir, es decir, lo que los demas quieren
que el individuo seay lo que él quiere ser, pero en muchas ocasiones no es asi. Como sujetos
sociales no se puede vivir solamente cumpliendo los deseos personales, es necesario

empatarlos con los de los demas, con los del “otro”.

El problema se da cuando esos deseos o afioranzas entre los otros y el individuo son
irreconciliables, porque al tomar la decision de llevar a cabo el deseo del otro o el propio
devendra una alienacion, producto del rechazo. Asi fue para el joven Tennessee Williams,
quien tuvo que enfrentarse al rechazo de sus dos figuras paternas mas importantes, su padre
y su abuelo materno, el primero un macho, miségino y homofoébico, mientras que, su abuelo
del lado materno al ser un ministro rectoral religioso era sumamente puritano, igual que la
madre del dramaturgo. La razon de tal rechazo, en realidad eran dos fundamentalmente, en

primer lugar, su homosexualidad y en segundo lugar su profesion de dramaturgo-poeta.

Es fundamental para entender la esencia de lo planteado desde el principio en este trabajo,
asi como las conclusiones a las que se llegaron, comprender a la alienacion del yo y a la
creatividad del artista como niveles de andlisis del método semiotico y estético aqui

propuesto.

En ese sentido, a partir de una interpretacion analégica formal, se vuelve necesario
concebir a la obra del dramaturgo y a sus personajes como algo intrinseco a él, por lo tanto
real, tan real como su propia historia de vida, pues esos personajes estan llenos de si y él es

en muchas formas esos personajes.

Bajo la premisa de que, aunque la obra de teatro llevada al cine es “ficcion” al mismo
tiempo es parte de la “realidad” que conforma al ser humano que recrea en otra historia su
propia vida, dandole asi elementos estéticos y semidticos, es decir simbolicos, Unicos,

particulares.

Haciendo la interpretacion planteada en la metodologia, a partir, del dialogo semiotico
que permite la hermenéutica analdgica, entre los conceptos fundamentales o esenciales de

esta investigacion, se puede abordar la manera en que Williams afiora una salida a la relacion
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paterna que le causa una dolorosa alienacion de si mismo, al no complacer al padre, y la logra
mediante el personaje principal masculino de su obra La gata sobre el tejado de zinc caliente,
Brick Pollitt, quien finalmente se reconcilia con su padre, no sin antes abrir sus sentimientos

mas enconados el uno por el otro, ante la inminente muerte por enfermedad del padre.

Tras la crisis familiar, la cual se da en medio de una tormenta veraniega, viene la
reconciliacién, la trascendencia del conflicto, Brick no solo deja de beber, sino que ahora
estd dispuesto a darles a sus padres un hijo propio, ese nieto que tanto han deseado,
precisamente de él, del heredero. Es decir, los deseos de ambos, padre e hijo, por fin llegan

a una conciliacion.

Es clara la idealizacion que lleva el dramaturgo en la obra llevada a la pantalla grande, de
esa solucion feliz al conflicto padre-hijo que él hubiese deseado en su caso particular, pero
que nunca llegd. Sin embargo, hay otro dejo de trascendencia de la alienacion del yo que
plasma el dramaturgo en esta misma obra. Justo en la crisis familiar, en lo més algido de la
discusién entre Brick y su padre, Big Daddy, le dice éste altimo a su hijo, tras negarse a que
le inyecten morfina para aminorar su dolor, pues asevera que el dolor al menos le permite
saber que sigue vivo y quiere estar consciente de ello, increpa a su heredero al decirle que él
tiene las agallas para morir, pero se pregunta si su hijo tendra las agallas para vivir. Esas
agallas para vivir son las que necesito Tennessee Williams para asumirse como actor y asumir

su sexualidad a pesar del rechazo social.

La escena de la pelicula es magistral, los signos y simbolos expuestos se vuelven de
caracter asequible a todos y todas, tras una comprension del drama cotidiano y universal, que
es muy comudn y humano, tanto en esos dias como en esta época; es decir, las complicadas
relaciones afectivas y emocionales entre padres e hijos, el conflicto que viven las personas
por encontrarse a si mismas y luchar por sus anhelos, deseos y afioranzas propios, frente a

las expectativas de las demas personas, es decir, de la sociedad en la que se esta inmerso.

Por otro lado, la creatividad no tiene una limitacion hacia convencionalismos sociales, en
el sentido sexual o de género, pues vemos que el autor surefio no solo usa a sus personajes

masculinos para salir de su alienacion de si mismo y crear esa estética peculiar, tambien se
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ve reflejado en las mujeres, que constituyen sus personajes principales en las dos obras aqui
analizadas: todas ellas son mujeres maltratadas, pero llenas de deseo, poderosamente
sexuales, astutas, buscando solucionar la situacion en la que se encuentran, buscando la
felicidad propia y la de los demas a su alrededor, y sin contar con sus parejas para lograr ese
cometido.

Tennessee Williams esta presente como Maggie la gata sobre el tejado de zinc caliente,
buscando desesperadamente ser aceptada, ser aprobada, ser amada. Sintiéndose ignorada por
su propia familia, mas adn por su marido, busca llamar la atencién, usando sus artilugios
eréticos, tensando los momentos con una sexualidad latente. Maggie es hermosa y es incluso
deseada por su propio suegro y su cufiado, quienes la ven y admiran estéticamente, sin
embargo, su marido no la soporta cerca, no la toca, no le hace el amor. “La verdad es tan

sucia como la mentira”, asevera desesperada Maggie.

Mientras que, en el caso de Un tranvia llamado deseo se desnuda en una franca y evidente
transferencia con la protagonista Blanche DuBois siempre al borde de la locura, privada de
la razon por el abuso de la gente mas cercana. Siempre juzgada por su sexualidad siendo
tachada de promiscua e in moral. Ahi esta el dramaturgo sefialado como enfermo mental por
ser homosexual, ademas de ser inmoral no solo por ser promiscuo sino sodomita. Siempre en
busca de la cordialidad de los demas, aunque sea de la de desconocidos, dependiendo de la
bondad del otro, de los otros, como dice en su ultima linea Blanche al ser llevada al

psiquiatrico.

Marlon Brando gustaba de hacer una metéafora entre el box y el acto creativo de la
actuacion, que es a su vez una desalienacion del actor o actriz con respecto de lo que el
publico espera de su interpretacion, pues las reglas las debe poner el actor, asumia Marlon

Brando, la audiencia no debe saber por dénde vienen tus tiempos.

Para hacer esa comparativa retorica, el actor tomaba de ejemplo a su boxeador favorito,
Jersey Joe, “un fantastico peleador”, aseveraba, ponia su pufio cuando menos te lo esperabas
justo en tu rostro, nunca dejaba que supieras por dénde venian sus golpes, uno podia pensar

que vendrian por izquierda y venian por derecha y viceversa, de igual manera, la audiencia
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no debe de saber por donde vas a llegar, decia Brando, debes de traerlos a tus tiempos y no a

lo que ellos esperan.

Por lo tanto, metodolégicamente se puede plantear que, si la ciencia sustituye
representaciones por conceptos, el arte, la estética no hace eso sino que, el arte recoge
sensaciones, impresiones, producto éstas precisamente de esos signos y simbolos que de lo
particular acuden a lo general para plantear expresiones de esas impresiones, como se plantea
tedricamente al final del capitulo | con respecto al hecho estético o artistico, asequibles al
publico, también compartidas por las y los intérpretes con el mismo publico. Pues, aunque
en el cine el reparto actoral no esté fisicamente sino como imagen, como un todo en la
escenosfera, estan las emociones, causadas por las expresiones de impresiones que cada uno
guarda en su memoria y que hacen reir, llorar, aplaudir y estallar junto a esa semiotica

cinematogréafica.

Los razonamientos concretos son los llamados silogismos, los cuales son producto de una
dialéctica de construccion de la I6gica; mientras que, en la ciencia son parte del proceso del
conocimiento; y en el arte forma a la hermenéutica, es decir, a la interpretacion (siguiendo a
Aristoteles, desde la mirada de Beuchot en sus hechos e interpretaciones). Por ello, la

hermenéutica, al igual que la estética, debe de ser considerada como arte y como ciencia.

Respecto de la segunda pregunta planteada al inicio de esta investigacién se pudo llegar

a las siguientes determinaciones:
P2.- ;Como la alienacion del yo afecta en el creador y en su obra?

Siguiendo el camino metodologico propuesto y tras rastrear en diversos documentos
formales lo que fue la historia de vida del dramaturgo Tennessee Williams, se encontré que
precisamente el conflicto emocional, cognitivo y de salud mental que aquejaba al autor
surefio y que aqui fue abordado como Alienacion del propio yo fue un detonante de su obra
creativa, pues al comparar sus documentos biograficos y autobiograficos encontramos el

reflejo de ese dolor presente en la obra y los personajes llevados a la pantalla grande.
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El rechazo de su familia por su sensibilidad hacia la poesia y el teatro, por no entrar en los
canones del macho fuerte de su época, por ser homosexual, ahondaron en su salud mental,
en sus emociones y en la manera de relacionarse con los demaés, lo que lo llevo a retratar
aquello que vivia a través de personajes, esencialmente mujeres que sufrian la violencia que
él vivia, que eran juzgadas por su comportamiento sexual, e incluso por sus deseos carnales,
personajes que estaban siempre al borde de un colapso nervioso, de intensos sentires e incluso

que terminaban en la locura como su Blanche Du Bois.

El propio dramaturgo fue en ocasiones confinado al psiquiatrico y también medicado,
rechazado del ejercito por ser homosexual en una época en que la homosexualidad era

considerada enfermedad por la propia Organizacion Mundial de la Salud (OMS).

Aun asi, ofreci6 una obra sublime, de vanguardia en el sentido de que se adelantaba a su
época al tocar esos temas eroticos, de sexualidades diversas, asi como de los excesos de la
clinica en el confinamiento, ya sea para tratar las alucinaciones de Blanche o el alcoholismo
de Brick, todo ello mucho antes de que Ken Kesey, el escritor Beatnik, escribiera su novela

“Alguien vol6 sobre el nido del cuco”.

Dicha obra también fue llevada al cine por Kirk y Michael Douglas, con una actuacion
magistral de Jack Nicholson, traducida al espafiol como “Atrapado sin salida”, donde se
presenta el drama de los sujetos que se atreven a ser diferentes, a pensar, vivir de manera
distinta a lo establecido por el sistema, quienes son confinados, medicados, tratados como
enfermos mentales, pues antes de esta obra Tennessee Williams ya nos presentaba personajes

que padecian esas mismas zozobras.

Esa Alienacion del propio yo era de uno de los tipos que se explican en el capitulo 11, el
escritor estaba comodo con su trabajo, orgulloso de éste, pues recibia con jabilo los premios
por su obra, tanto Un tranvia llamado deseo como La gata sobre el tejado de Zinc caliente
fueron premiadas con el Pulitzer, le gustaba el reconocimiento y la publicidad a su obra, el
méaximo reconocimiento fue que la difusion de su obra se volviera masiva mediante el cine;
sin embargo, lo alienaba no contar con el reconocimiento social de su familia por su trabajo,

por la vida que llevaba y por la gente que lo rodeaba.
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Todo esto lo afecté emocionalmente al grado de deteriorar su salud debido a su conducta
autodestructiva al consumir en exceso alcohol, tabaco y drogas diversas, en ese sentido,
Williams afront6 de manera estética su vida personal, pero no resolvié nunca sus problemas
familiares, emocionales y salud, se fug6 en los excesos de sustancias, al tiempo que se

refugiaba en su escritura, en el teatro y en el cine.
De lo anterior se desprende la conclusion de la tercera pregunta:

P3.- (Como la creatividad, entendida como fenémeno cognitivo, psicolédgico y social,
permea en la semidtica y la estética de “Un tranvia llamado deseo” y “La gata sobre el

tejado de zinc caliente” al ser llevadas al cine?

La creatividad un fendmeno cognitivo, por tanto, psicoldgico y social llegd a permear la
obra de Tennessee Williams, llevada al cine, cimentando una estructura estética con una

semiotica de vanguardia para su época. Esto es uno de los principales hallazgos de esta tesis.

Por lo que, se puede concluir, con base en lo investigado y desarrollado metddicamente
que, fue la misma Alienacion del propio yo, todo ese sufrimiento y desgaste emocional, lo
que detono una sublimacion personal hacia el arte, pensado este ultimo como un puente,
como un agente transformador de aquello que no es bello, que es tragico, en algo bello, en
algo estéticamente valioso, artistico y universal, esa sublimacion provocé en Williams un

proceso creativo que dio paso a su obra.

La creatividad ampliamente abordada en el capitulo correspondiente esta presente, tanto
en el analisis biogréafico del propio autor, como en las dos peliculas estudiadas, la creatividad
dio un sello particular estético y semidtico en las peliculas estudiadas. Desde la resolucion
del conflicto de los propios personajes, es decir aquello que permitié resolver el nudo de sus
historias, entendido éste como conflicto como alienacion de si mismos, en algo sublime, en
algo creativo. Muy presente como se explica en los capitulos pertinentes en La gata sobre el
tejado de zinc caliente, donde Brick, el hijo favorito, pero el conflictivo, el alcohdlico, el que

no tiene hijos ni un matrimonio feliz, termina reconciliandose con su padre, esencialmente,
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con su esposa y con la vida misma, asumiendo la responsabilidad de convertirse en el

heredero, en el patriarca que seguira con el imperio Pollitt.

Mientras que, en Un tranvia llamado deseo el desenlace es tragico, es amargo, Blanche
termina por caer en una locura definitiva. Aun asi, el villano Stanley es desenmascarado, su
propia esposa ya nunca lo vera igual, incluso su mejor amigo ahora lo desprecia y, a pesar
que todo termina en lo que pareciera un mismo circulo, otra vez la partida de poquer y el
beber cerveza hasta desfallecer, ya nada sera otra vez igual en ese barrio francés de Nueva

Orleans.

Es notable que, a partir de una metodologia basada en la hermenéutica analdgica, se
puedan crear conocimientos y saberes de la semidtica y la estética de una obra, apoyados en
dos conceptos que pertenecen a la psicologia y a la sociologia (alienacion del propio yo y
creatividad) que permiten marcar un camino formal hacia el analisis del filme y su discurso,
sus simbolos, sus signos, todo lo que es la escenosferay la semidtica de la obra, para entender
la estética de un autor en particular con obras en especifico del mismo: esto ultimo seria la
sintesis del aporte de este estudio. Lograr el cometido de este trabajo fue que se distinguid
desde un principio de no hacer una hermenéutica que trajera como resultado un estudio
historiografico sino transitivo, como se plante6 en la introduccién y se desarrollo en el
capitulo I, una interpretacion andloga que apost6 a una semidtica amplia del autor, su vida,

su obra y la translacién de ésta al cine.

Un objeto de estudio harto complejo, como lo es una obra cinematogréfica, su autor, su
contexto individual y social, lo imperante en la cultura, puede abordarse de manera
transversal, mediante los dialogos analogos y la interpretacion semiédtica a partir de la
hermenéutica analdgica y la estética prudencial, de Beuchot (2018) y Granados (2019),

respectivamente.

Por otro lado, gracias a los estudios propuestos por Zavala (2013) donde se distingue
enfaticamente entre critica y analisis, como en lo planteado en esta tesis, que precisamente
es analisis y no critica y cuyos aportes tienen esa formalidad, se puede tener acceso también

a la recepcion del espectador, aquello que el autor llamd itinerario del espectador de cine en
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su analisis del discurso cinematografico, abordado ampliamente en el primer capitulo de este

trabajo.

Se tienen asi, aspectos sociales, individuales, narrativos que pueden ser estudiados como
signos y simbolos; por lo tanto, ese itinerario es también objeto pertinente de estudio de la

semibtica.

El gusto, la ideologia y el temperamento componen el sustrato mitico de cada espectador,
para reconocer, de manera satisfactoria o insatisfactoria una propuesta cinematografica, esto
se une a una socializacion de los signos y simbolos que haran que grupos sociales diversos
aprueben o no dicha propuesta, desde una mirada cotidiana, critica, pero coloquial, no desde
el andlisis formal. Por lo tanto, el sistema de valores morales, éticos, culturales, de una vision
del mundo, incluida una visién estética, correspondera a contextos estructurados de lugar,

época y grupo social.

Siguiendo este orden de ideas, el impacto que tuvieron ambas peliculas, tanto Un tranvia
I[lamado deseo en 1951 y La gata sobre el tejado de zinc caliente en 1958, en definitiva no
es el mismo que tiene ahora entre los nuevos espectadores. Sobre todo a partir de la
emergencia de temas que estan presentes ya en el imaginario colectivo, desde lo coloquial
hasta lo académico, el rechazo al machismo, las propuestas feministas, la violencia de género,

las nuevas masculinidades, etc.

Lo anterior, no significa que entonces haya un rechazo automatico o desinterés en la
tematica, los signos, los simbolos y toda escenosfera de ambas peliculas; por el contrario,
son temas de interés actuales, mas aun que la estética planteada por Tennessee Williams
presenta una problematica sexual, erética y amorosa intensa, sin cortapisas, una tension
sexual que mueve a la propia sociedad en muchos aspectos, que si bien entonces, en la década

de los 50, eran tabues.

Por eso la obra de Williams es considerada de vanguardia por la critica, hoy son temas

que se tratan abiertamente desde muy temprana edad. Sin embargo, el sustrato mitico del
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itinerario de los espectadores de cine actual es mucho mas critico, abierto y con mucha mas

informacion que el itinerario critico de los espectadores de cine de la década de los 50.

Por lo tanto, escenas que los espectadores de hace casi 70 afios percibian como muy
erdticas en sus atmosferas de la pantalla grande. Hoy en dia, esas atmdsferas podrian incluso
parecer timidas, poco sugerentes e incluso ridiculamente sutiles, frente a propuestas actuales,
como el cine del espafiol Pedro Almoddvar, con escenosferas eréticas y sexualmente muy

explicitas.

Pero, aun asi, en este ultimo ejemplo, el mismo director espafiol toma de referente en sus
historias la obra de Williams, Un tranvia Illamado deseo, particularmente en la pelicula Todo

sobre mi madre (1999), es decir, es una obra que marco y sigue marcando pauta.

Finalmente, es pertinente mencionar que en la semidtica y en la estética misma de ambas
peliculas estéa presente en la actuacion de los y las intérpretes EI Método, sistema creado por
Stanislavsky, llevado a Nueva York para Broadway por Lee Strasberg y de ahi traslapado a
Hollywood para el cine por Elia Kazan, proceso actoral que a final de cuentas descansa, en
esa primera época, en llevar las experiencias personales, traumaticas y placenteras, de la vida
de los actores y actrices a sus personajes, de alguna manera volver su alienacion, entendida
ésta como sufrimiento personal y social, a algo creativo que se volviera arte interpretativo

con una estética mas real.

Lo anterior, de ninguna manera fue terapéutico, tampoco curativo, para el autor mismo
Tennessee Williams, ni para los actores y actrices, parece ser que fue al revés, si sequimos la
historia de Vivien Leight, del propio Marlon Brando y del artifice de ambas historias aqui
revisadas; sin embargo, esa ya es una linea de estudio ajena a esta investigacion, quizas digna

de ser tema de otra tesis.
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