
 

 INMÓVIL

��������������������� 09��������������������������������

����������������������������������������
���



Comité

 

Editorial

 

 

Camilo Luzuriaga

 

Diana Molina

 

 

Editora 
Diana Molina

 

 

Juan Valladares
“La levedad del ser”

1983

 

 

 

Revista Digital de INCINE

 

Año 2020, Vol. 6, N. 1

 

julio 2020 

 

ISSN 2528 - 7990

 

 

 
       

Lo irreductible del género  

Csaba Herke  
FADU-UBA

 

 
An Aesthetic Aproach to Evil

 

Isabel Fernández Erazo

 

Universidad Pompeu Fabra

 

 

Cuando Agnès Varda mira el mundo, 
todos vemos el mundo

 

Paulina Simon

 

 

La fábrica de dioses

 

Patricio Capelo Cando

 

 

INMÓVIL INDICE

  

8

26

Lissette Cabrera

stilo y redacciónE

iseño y diagramaciónD
Juan Jacob Valladares

4

En foco

Nota de la editora

Fuera de foco

Fuera de cuadro
Foro: Mujeres, cine y resistencias

41

51

77

Mauricio Acosta

ortadaP

Rocío Luzuriaga

Introducción por Diana Molina
Transcripción por Sylvia Pérez
Organizado por Fundación Aldeha



 

. 

 

Colaboradores 

Csaba Herke. Budapest, 1964 y reside 
en Argentina desde 1969. Profesor titu-
lar de la cátedra de Estetica de la Facul-
tad de Arquitectura Diseño y Urbanismo, 
perteneciente a la Universidad de 
Buenos Aires. Desde 1993 publica ensa-
yos de Estética sobre fotografía y sobre 
lenguaje audiovisual y cine. Desde 1985 
se dedica a la fotografía publicitaria y 
documentalista y en 1996 establece su 
estudio de fotografía independiente.

 

Isabel Fernández. Quito, 1989. Cineas-
ta, guionista e investigadora de cine.  
Estudios en comunicación en UTPL, 
dirección de cine en INCINE,  maestría 
en film business en la ESCAC de Barcelo-
na y  master en estudios del cine y audio-
visual contemporáneos en la Universidad 
Pompeu Fabra. Su cortometraje “Refill” 
participó en varios festivales internacio-
nales y fue ganador de premios naciona-
les e internacionales. Escribe e investiga 
para el proyecto “Imaginarios del cine 
contemporáneo” donde dicta el taller de 
“Criaturas: intersecciones literarias, cine-
matográficas y artísticas”. Actualmente 
reside y trabaja en Barcelona donde se 
dedica a su último proyecto en la 
ensayística audiovisual “El pensamiento 
de las imágenes”.

Paulina Simon Torres. Quito, 1981. 
Escritora, crítica de cine, docente univer-
sitaria. Combina su amor por el cine con 
la escritura. Su libro “La madre que 
puedo ser”, ha recibido excelentes críti-
cas en América Latina. Ha sido parte de 
equipos de prensa y comunicación de los 
Festivales Cero Latitud, EDOC y Chulpi-
cine. Docente universitaria de INCINE, 
desde 2009. Patricio Xavier Capelo Cando. Quito, 

1988. El autor ha estudiado el quehacer 
cinematográfico desde temprana edad, 
obteniendo una tecnología en Reali-
zación, fotografía y sonido a los 19 años, 
luego una licenciatura en Realización y 
actuación a los 21, empezando su labor 
como docente a los 25. Recientemente 
se ha especializado en el área del guión 
audiovisual con una maestría en escritura 
de guiones audiovisuales finalizada a sus 
29 años. Actualmente imparte la clase de 
montaje teórico en el Instituto Superior 
Incine. 

Fundación Aldeha (Alternativas Latino-
americanas de Desarrollo Humano y 
Estudio Antropológicos) organizadora 
del Foro: Mujeres, cine y resistencias. Es 
una organización promotora de proyec-
tos de edcuación no formal que trabaja 
en la defensa de derechos colectivos y la 
comunicación participativa para el forta-
lecimiento de los sujetos y las organi-
zaciones sociales a partir de metodo-
logías de cine comunitario, educación 
popular y de investigación-acción.



 / Vol.6 / N.1 /Julio 2020 INMÓVIL 4 

 

 

André Bazin afirmaba que “todas las películas nacen libres e iguales”, sin 

embargo, la representación del género, delante y detrás de cámara, ha sido 

durante mucho tiempo una forma limitada únicamente al paradigma 

aristotélico de lo femenino y masculino.  

Quizás, el pensamiento de Bazin, que el cine ha nacido con la libertad, 

igualdad y fraternidad proclamadas en la declaración de los derechos del 

hombre y los ciudadanos, de la Revolución Francesa, deja al descubierto que 

el cine ha sido forjado bajo el dominio de la mirada masculina. La dramática 

historia de Alice Guy-Blanché, la primera directora de cine, es uno de los 

ejemplos más notables del sexismo en la industria del cine.  

Alice inició su carrera cinematográfica trabajando junto a León Gaumont, 

pionero de la industria cinematográfica francesa. Desde el momento en que 

conoció el cine, en una de las proyecciones privadas de los Lumieré, Alice 

decició usar la tecnología del cinematógrafo para contar historias. En el año 

1896 produjo su primera película “El hada de las coles”. En las obras que la 

sobreviven, Guy- Blanché aparece en los créditos de las películas que realizó, 

como secretaria y los directores de fotografía, que ella contrató, son 

reconocidos como los realizadores de sus películas.   

¿Cómo es posible que en más de 350 películas producidas, dirigidas y 

guionizadas por ella, se la haya relegado de la historia del cine? La imagen 

cinematográfica es un documento histórico, que sirve como un espejo de las 

sociedades y el pensamiento de la época, tanto dentro de la obra 

cinematográfica como del momento temporal en que la obra fue hecha.  La 

desparición de Guy- Blanché de las páginas de la historia del cine, se debió 

primordialmente al hecho de ser mujer y vivir en una época donde no era 

aceptable que una mujer diriga y produzca cine.  

En la actualidad, la mujeres continúan la lucha por establecer un espacio 

para ellas en el cine. En este número 9 de INMÓVIL, el artículo del Foro: 

“Mujeres, cine y resistencias”, profundiza en esta temática desde la mirada 

interna de cineastas ecuatorianas. Se presentan las ponencias de Gabriela 

Calvache, Patricia Yallico y Estefanía Arregui.  

 

Nota de la editora
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En los más de 100 años de la historia del cine, las mujeres realizadoras han ido 

luchando y conquistando el territorio, deleitando en el camino con su arte y 

forma de ver el mundo. Sin la lucha por la reinvindicación de Alice, Matilde 

Landeta,  Louis Weber, Dorothy Arzner y muchas más, no existirían las bases 

del cine moderno. Paulina Simon escribe sobre una de las grandes directoras 

de cine: Agnès Varda.  

 

 
 

El comic presentado en la imagen superior, forma parte de la historieta de 

Alison Benchel,  Dykes to Watch Out For, del cual se deriba el test de 

Benchdel/ Wallace1. El test se compone de 3 puntos: 1. Aparecen en la 

película al menos dos personajes femeninos, 2. Hablan entre ellas, 3. Dialogan 

sobre algo distinto a un hombre.  A pesar de no tener un sustento teórico, este 

 
1 Creado en 1985 por la dibujante Alison Benchdel 
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test ha servido como una prueba tornasol para medir la representación de las 

mujeres en las producciones audiovisuales. Sin embargo, siguiendo la línea del 

pensamiento de la filósofa Luce Irigaray, la representación de lo femenino y 

masculino en el cine demanda ir más allá del binarismo femenino/ masculino. 

Se debe entender las representaciones cinematográficas desde un estado 

genuino de diferencias sexuales.  

“The way for women to be liberated is not by ‘becoming a man’ or by envying 

what men have and their objects, but female subjects once again valorizing the 

expression of their own sex and gender.” (Irigaray, 1993, p.71)2 (La forma de 

liberación de las mujeres no es a través de "convertirse en un hombre" o 

envidiar lo que los hombres tienen y sus objetos, sino a través de revalorar la 

expresión de su propio sexo y género.) 

En la época actual donde cuesta tanto proponer una definición de género, el 

cine sigue en continua exploración de las representaciones y miradas en el 

fílmico.  Los diversos géneros buscan símbolos e imágenes en el audiovisual a 

través del cuerpo y la sexualidad, para buscar una visión de sí mismas más allá 

de la figura fálica. Los artículos de Isabel Fernández y Csaba Herke profundizan 

en la mirada cinematográfica del cine a partir de la indagación del género. Por 

otra parte, Patricio Capelo Cando propone un análisis del uso de las figuras del 

tarot de Marsellas en la construcción arquetipica en la ‘fábrica de los dioses’ 

Hollywood.  

En un estado mundial donde los movimientos de género van ganando terreno 

en la sociedad y en el arte, enfocándonos en la realidad latinoamericana, el 

constante diálogo de la academia sobre el género y la mirada cinematográfica, 

es necesario para la contínua formación de futuros cineastas. La temática de 

este número 9 de INMÓVIL: “Femenino y masculino: construcción fílmica de la 

mirada”, propone un grano de arena más a este debate. ¡Espero que lo 

disfruten!    

 

 

 
2 Irigaray, Luce. An Ethics of sexual difference. Cornell University Press, 1993.  
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The Irreductible of genre 

 

Recibido:06 de febrero 2020  Aprobado: 24 de abril de 2020 

Csaba Herke 

FADU-UBA 

Resumen 

Ante la imposibilidad de encontrar un delineamiento de un cine femenino o una 

marca justificable desde un punto de vista objetivo, el autor prefiere hacer un 

recorrido personal y subjetivo en relación al tema, descubriendo motivos e 

intereses que lo llevaron a prestar atención de un modo particular, o por lo 

menos especial, al cine vinculado tanto a las mujeres, como al de deslizamientos 

dentro del problema de género. 

 Palabras claves 

Género, Genio Femenino, Masculino, Queer, Camp, Montaje, Directores 

 

Abstract 

Given the impossibility of finding a delineation of a female cinema or a justifiable 

brand from an objective point of view, the author prefers to make a personal and 

subjective journey in realization to the subject, discovering reasons and interests 

that linked him to pay attention in a particular way or at least special, to the 

cinema linked both to women and to the slippage within the gender problem. 

Keywords 

Genre, feminine, masculine, queer, camp, montaje 

 

 

 

 

. 

Lo irreductible del genero 
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Fotograma de Amor y Anarquía de Lina Wertmüller 

 

“De regreso al pasado, mi encuentro notable con el cine 

hecho por mujeres fue, incluso antes de entender de cine, 

con Lina Wertmüller. No recuerdo si fue “Amor y anarquía” o 

“Pascualino siete bellezas” el primer film, verdaderamente 

no me acuerdo, pero sí recuerdo que fue amor puro a primera 

vista.” 

 

Csaba Herke . 

Lo irreductible del genero 
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¿Quién se hubiera atrevido a afirmar hace menos de diez años que la trilogía3 

de Mad Max era una historia, una travesía ecológica sobre las consecuencias de 

una sociedad estructurada sobre el patriarcado? El film, que si bien no inaugura 

el género, pero sí es un hito en la constitución del género post-petróleo, crea 

infinidad de referencias4. Con su cuarta entrega, parece intentar cerrarlo, 

explorando el territorio asolado y desolado de hombres que han construido su 

existencia en la naturalización de que la propiedad es natural, con lo cual la 

naturaleza (el agua en este caso) como bien y la tecnología con la que lo domina, 

es también su propiedad, por ende, la mujer en particular, el “Otro” en general, 

caen en el dominio de su devastación, su reino que ha convertido al mundo en 

un desierto infértil. 

Me propongo escribir sobre algunas ideas, películas y guiones realizados 

principalmente por mujeres, pero también por hombres que pensaron a la mujer, 

y así, mezclando todo, ver si puedo encontrar algunas diferencias que me 

permitan hablar de un espíritu o por qué no, un genio femenino y en qué radica 

según mi parecer. Lo pienso sólo desde mis recuerdos de cinéfilo, por lo tanto, 

antes que nada, lo que hago, lo voy a hacer principalmente, desde mi 

subjetivad. 

George Miller5 señala que el montaje del film, “Furia en el camino” lo hizo su 

esposa6, Margaret Sixel7, ya que si no “se vería como cualquier otra película de 

acción que veamos”8  ¿Esto quiere indicar que hay un cine femenino y otro 

masculino en su propia esencia? ¿O es que existe una sensibilidad distinta y 

particular a un carácter de tipo esencial? ¿Hay algo que diferencie el cine hecho 

por hombres al que está realizado por mujeres? 

 

3 Muchos críticos consideran a Mad Max una tetralogía, yo propongo que en realidad es una trilogía más un film, el cuarto, que 
funciona como una síntesis de los tres anteriores y no como una continuación.  

4 Mad Max tuvo mucha influencia en el Cyberpunk, road movies  violentos y ucronias post-petróleo.  

5 Miller, George, Director, Guionista y Productor, 1954, Queensland AU. 

6 Es de hacer notar la curiosa coincidencia que hay, en este relato, con Vertov, el ojo cámara, que la montajista es una mujer. 
También puede ser tomado como un ejemplo contra fáctico del comentario de Miller 

7 Sixel, Margaret, editora de cine de nacionalidad australiana, nacida en Sudáfrica. (no hay referencias) 

8 Conferencia de prensa Cannes 14 de mayo  
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Miller y Sixel comparten una vida, se entienden como socios creativos. En el cine 

hay múltiples ejemplos de este tipo de combinación, parejas, hermanos, amigos, 

e incluso se podría decir que en la actualidad lo que se llama ‘pareja creativa’ 

quizás está mas bien representado por lo que se entiende por trabajo 

colaborativo.  

Las mujeres siempre participaron del cine, aún cuando la dirección estaba 

reservada a un rol masculino; montajistas y continuistas eran más mano de obra 

de tipo proletario, que lugares de gestión y dirección. También es injusto decir 

que el cine propagó o amplificó ciertos arquetipos, ya que hay que verlo en 

perspectivas locales y no se puede comparar la participación en la dirección de 

filmes en lo que se denominó campo socialista del mundo occidental, y en el 

mismo, el peso de la mujer en EEUU que en los países europeos.  

En ese contexto, lo que a mí me llama la atención, en un primer acercamiento, es 

que las mujeres no están tan presentes en la dirección, como en los años 50 y 

60.  

Hoy quizás reina en EEUU Biguelow9, y Martel10 en Argentina y en la América 

hispanoparlante, como figuras asentadas. Sin embargo, de lo que fue el campo 

socialista y la izquierda europea donde produjeron grandes realizadoras, 

(Mészáros, Jakubowska, Tyrlová, Deren, Shepitko, Kolonits, Holland entre otras) 

críticas al sistema, al rol de la mujer, a la violencia interfamiliar, muchas veces sin 

concesión alguna, terribles como Medea, no queda mucho, aunque también 

reviéndolas, no sólo quedaron en el pasado de un medio hoy superabundante, 

sino también lejos de la sensibilidad actual. 

El tema sobre si hay un cine (arte) femenino habría que estudiarlo tanto desde 

una perspectiva cuantitativa como cualitativa, ya que muchas veces las 

percepciones subjetivas de la realidad son distintas a la realidad misma. El 

análisis de semejantes datos, permite formular preguntas y desarrollar líneas de 

trabajo de por qué existe esa diferencia, son las relaciones y el porqué de ellas 

mismas. Dado que el pedido de la convocatoria no es mi campo de estudio 

específico, aunque sí el de mi necesaria reflexión, (de que si hay un cine –arte- 

femenino, si existe un universal femenino por sobre lo universal humano, de esta 

manera un cine marcado por el género), me es imposible desarrollar un 

 

9 Bigelow, Kathryn Ann, directora, guionista, productora, California 1951, EEUU  

10 Martel, Lucrecia, directora, guionista, Salta 1966, Arg.  
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programa cuali-cuantitativo de rigor científico, lo que sí puedo hacer es intentar 

mostrar mi encuentro a través del cine con el problema. 

 ...todo historiador tiene el deber de analizar la génesis de los textos apócrifos y 
los rumores. Éstos indican la naturaleza en que un grupo social siente la 
necesidad de reconocerse en un relato fundador que, por lo general, resulta 
mucho más significativo que el simple enunciado de una verdad probada. 
(Roudinesco, 2019,47) 

 

  

 

El cine, desde el momento que se lo eleva al estatuto de Arte11, (siempre 

teniendo el recaudo de aclarar que la hegemonía de un lenguaje artístico es 

epocal), esta misma hegemonía lo convierte en el vehículo ideológico por 

antonomasia del sistema. Del mismo modo que la literatura posibilitó instalar la 

ética burguesa, el cine tomó la relevancia durante gran parte del siglo XX, hasta 

que a finales del mismo y principios del XXI las nuevas narrativas12 vinculadas a 

las plataformas digitales (streaming)13, finalmente complementaron y ampliaron 

esa función.  Quizás hoy, la ubicuidad de las plataformas digitales, demandaron 

tiempos a la narrativa visual que los acercó de nuevo y paradójicamente más a la 

literatura denominada clásica. Tiempos que permiten no sólo desvíos, historias 

paralelas, tramas de alta complejidad, sino también como es el progreso de las 

trilogías de Batman (Tim Burton, Schumacher, Nolan)14 reintrodujeron así mismo 

problemas teóricos, como por ejemplo, el viejo conflicto de la teoría literaria de 

Simbolismo versus Realismo. 

 

11 Como bien se sabe, originariamente el cine no fue considerado un medio narrativo, mucho menos como producción artística. 

12 A fines del siglo XX, con producciones de gran calidad, cuyo punto de inflexión se considera la serie “Los Soprano”, se establece 
un puente entre lo que se denomina la pantalla grande y la chica, hasta ahora reservado en todo caso a enlatados, donde las 
grandes producciones eran una suerte de mezcla entre el “soap opera” americano y la telenovela latinoamericana, la exitosa serie 
“Dallas” es un ejemplo. 

13 20 minutos 1990; el 18 de noviembre 1994 se transmitió de forma directa y gratuita durante su concierto en Dallas, esto fue 
posible gracias a una red de Internet, Multicast Bone, de alta velocidad, usada para conferencias). 

14 Este conjunto de films, tientan a aplicar el tan desnostado trabajo de Lukacs, liberado ahora del fantasma estalinista da una nueva 
posibilidad de lectura. 

Un problema historico
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De este modo, el arte audiovisual se ve incluido en un conjunto de problemas 

estéticos comunes, que desde que el Occidente es Occidente, fueron materia de 

conflicto y en referencia a estos conflictos quizás son puntas para pensar en 

términos de arte y cine, en términos de pasados y presentes (hay tantos pasados 

como presentes). 

Está en manos de Aristóteles una de las grandes definiciones a lo que se podría 

decir problema central de la producción artística, es la de hablar sobre un 

principio, expresar un Universal. Esto quiere decir que, desde el punto de vista 

aristotélico, el problema artístico no puede ser otro, que el de género, porque el 

mismo se debe a un Universal, la especie, que es lo que él indica al ser humano 

como conjunto, Lo Humano. Así debería haber algo, Lo Humano, que esté más 

allá del género como bien indica su etimología, el género es un subconjunto de 

la especie. “Pues la tragedia no es imitación de hombres, sino de la acción, esto 

es de la existencia, y la dicha y la desdicha están en la acción.” (Aristóteles, VI, 

15, 45) 

 

El historiador y el poeta no se diferencian por decir las cosas en verso o en prosa 
(pues se podrían poner en verso los textos de Heródoto, y no serían menos una 
historia en verso que en prosa), sino porque uno dice las cosas que ocurrieron y 
el otro dice las cosas como podrían ocurrir. Por eso la poesía es más filosófica y 
más elevada que la historia, pues la poesía dice más bien lo universal, en tanto 
que la historia dice lo particular. (Aristóteles IX, 1541, pág. 68) 

 

El carácter universalista del requerimiento aristotélico, que se impuso en las artes 

principalmente a través de los teóricos renacentistas15, implicaba un borramiento, 

aparente de toda subjetividad, en aras de unos pocos Universales, un problema 

que hoy resulta extraño, si se refiere al arte. De todos modos, cuando la 

subjetividad moderna había llegado a la poesía (Rimbaud, El barco ebrio), detrás 

de la misma durante mucho tiempo, e incluso hoy, todavía se encuentra la 

búsqueda, aunque desdibujada, de algún tipo de Universal. Esta cuestión va a 

 

15 Cuando se habla de renacimiento, depende de la perspectiva que se tome, se suele cometer el error de totalizar la fuente 
filosófica, la realidad es que el llamado Renacimiento fue un espacio intelectual donde colisionaron las ideas Platón y Aristóteles, en 
algunos casos hubo una vuelta al primero y en otros casos se siguió bajo los lineamientos del segundo, es falso decir que el 
Renacimiento es un todo o el triunfo de uno u otro pensamiento. Esta confusión se da a partir de que ciertos historiadores de la 
filosofía y de la ciencia (por ej. Koiré) que, siguiendo un determinismo hegeliano-positivo, ordenaron e hicieron coincidir la relación 
de Platón y Aristóteles como la salida de un mundo de oscuridad hacia la ciencia moderna de manera progresiva. 
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ser nodal hasta los 60, como bien señala Jameson, sobre la que fue una década 

bisagra en el siglo XX (Jameson,1997 575).  

Es, sin embargo, importante situar el surgimiento de estos nuevos “sujetos de la 
historia” e “identidades” colectivas en la situación histórica que hizo posible ese 
surgimiento y en particular relacionar el emerger de estas nuevas categorías 
sociales y políticas (los colonizados, la raza, la marginalidad, el género, y así 
siguiendo) con una suerte de crisis en la categoría más universal que hasta 
entonces había parecido subsumir todas las variedades de la resistencia social, a 
saber, la concepción clásica de la clase social. (Jameson, 1997) 

El movimiento de las mujeres también le debe algo a esta clase de inspiración 
del Tercer Mundo, pero también este movimiento, en el período 1972-1974, 
experimentará una articulación creciente en posiciones ideológicas relativamente 
distintas (el feminismo “burgués”, el separatismo lesbiano, el feminismo 
socialista) (Jameson, 1997, pág. 583). 

 

Otra gran bisagra, desde mi perspectiva, es la publicación en 1928 del trabajo 

de Margaret Mead16 bajo la tutoría de Franz Boas17, sobre Samoa, donde 

mostraba que, lo que se entendía en Occidente por una organización de género 

y edad naturalizada, no lo era así; que la organización social y la sexualidad era 

también una producción social, ideas que todavía hoy tienen furibundos ataques 

en manos de, por ejemplo, Pinker. La finalización de la guerra de Vietnam con la 

consecuente desarticulación de los movimientos radicales tales como los “Black 

Panthers” o “The Weatherman” , pero también fuera de América con la derrota 

de la “Fracción del Ejército Rojo” en Alemania o las “Brigadas Rojas” en Italia, 

deja una suerte de vacío en la agenda política de los grupos de izquierda que, 

sumado a los fracasos de las luchas latinoamericanas junto el asesinato del Che 

en Bolivia y el estancamiento de la revolución cultural China, permite emerger la 

lucha por la identidad de las llamadas minorías, sean étnicas, sexuales, pero 

también de otro tipo, como naturistas, veganos o cualquier grupo que no hallaba 

representación alguna en la sociedad. (Jameson, 1997). 

A partir de este momento, lo que se vio fue una suerte de derrumbe, (quizás más 

sutil en la ciencia) de todas las categorías elaboradas hasta el momento. Si esto 

es cierto o no, si se elaborarán nuevas categorías o no, todavía está por verse. 

Pero obviamente tuvo incidencia, no sólo en la forma de percibir el arte y como 

 

16 Mead, Margaret, (1901-1978) antropóloga y poeta, EE.UU. 

17 Boas Franz, (1858 Alemania, 1942, New York EEUU) Antropólogo. 
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tal el del propio cine, sino que en éste, se tuvo necesariamente que abrir espacio 

a las complejidades que surgían ser narradas, y por supuesto entonces, sus 

modos de representación. Obviamente si las categorías se pusieron en crisis, 

también las de género en algún momento debían ponerse en crisis. El género 

podía ahora sacudirse de su costoso determinismo categorial, mostrar que su 

binarismo era artificioso y mostrar que las diversas maneras en que los géneros 

se pensaron en cada momento, no tenían más que ver con un tipo de 

sensibilidad histórica. Quizás uno de eso golpes, no tan mencionado, fue el 

descubrimiento de los transposones, elementos móviles en el ADN; lo que esto 

mostraba, en definitiva, es que no hay determinismo posible a priori para la 

especie humana. 

Las mujeres siempre participaron del cine aun cuando la dirección estaba 

reservada a un personaje masculino; montajistas, continuistas eran más mano de 

obra de tipo proletario que lugares de gestión y dirección. También es injusto 

decir que el cine propagó la velocidad de ciertos arquetipos ya que hay que 

verlo en perspectivas locales. No se puede comparar su participacion en la 

dirección de fimes en lo que se denominó campo socialista del mundo 

occidental, con el peso de la mujer en EEUU o en los países europeos.  

Es indiscutible y necio negar que muchas mujeres estuvieron relacionadas a los 

más altos estamentos de poder en la historia. Sin embargo, es discutible que 

estas mujeres hayan sido siempre representantes de los problemas o 

sensibilidades de su género en la misma época. Es también interesante y se 

deriva de lo mismo, que la historia de un campo de saber, no siempre condice 

con la realidad social, de la misma manera que la Dra. Curie, que sí es 

representativa, y en su momento fue una bandera reivindicatoria de la lucha por 

la igualdad de la mujer, hoy se muestre más acorde en la historia de la ciencia y 

a una persona en particular y que no lo sea de la realidad de la mujer en el 

campo social general sincrónicamente; esto sea dicho también, porque si en la 

historia del cine se inscribe a Leni Riefenstahl18, la misma no es, ni puede ser, 

representativa de las condiciones de igualdad o de libertad de la mujer en el 

Tercer Reich. Esto quiere decir, que no todas las esferas sociales en un momento 

 

18 Riefensthal, Helena Amalia Bertha (Leni Riefeshtal), actriz, directora, guionista y fotógrafa, (Berlin1902- Pöcking 2003). Entre otros 
trabajos filmó, de la mano de Göebbels, “El triunfo de la voluntad”34 “Olympia” 36y dos películas de propaganda, a pesar de haber 
estado con la cruz roja en campos de concentración, toda la vida negó su conocimientosobre la Shoá, gano aproximadamente 50 
juicios por difamación y finalmente fue “desnazificada” y homenajeada por Hollywood en el año 2004. 
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dado necesariamente están sincronizadas,  lo común sería afirmar que, así como 

no lo están es difícilmente derivable la situación de una a la otra. 

Por otra parte, cada vez que se dice que un territorio es netamente masculino, 

hay algún tipo de ejemplo contrafáctico, incluso de manera indirecta. En el rock 

o el country que se presentan tan masculinizados, hay notables guitarristas, 

bateristas o bajistas, así como hombres. También fotógrafas, exploradoras o 

científicas, sin olvidarnos nunca que el segundo cosmonauta soviético fue la 

ingeniera Valentina Tereshkova (16 de junio de 1963, con 48 orbitaciones). 

Aunque cada época, por motivos similares y diferentes, exaltó, minimizó o 

directamente invisibilizó el aporte de estas mujeres, lo que nunca hay que dejar 

de advertir es que, en las épocas donde se desató algún tipo de violencia social, 

la realidad de la mujer cobró siempre dimensiones trágicas. 

Paradójicamente, la monetización, conjuntamente con la independencia del ente 

de su valor (ente y valor del ente) lleva inmanente la posibilidad de autonomía 

de todo sujeto y con esto, el reclamo de toda identidad debe y puede tener el 

mismo estatuto. Esta operación solo es posible si se degrada la noción de 

género. Primero colapsa la idea de categoría, después la de género. Es como si 

en la vieja discusión de nominalistas y realistas finalmente haya triunfado un 

nominalismo estricto, donde lo único que existe es el individuo. Y que, siguiendo 

una lógica fundada en el propio patriarcado (de cómo y quién provee el 

dinero)19, es el mercado mismo el que convierte y degrada esta relación en un 

producto más, igual que cualquier otro de intercambio económico. 

¿No será también, en esta lógica que hoy, que la mujer que gana y dispone de 

su dinero, necesita productos ajustados a sus necesidades e imaginarios? ¿Por 

qué debería ser de otro modo, en un universo donde el capitalismo es cada vez 

más desarrollado y abarca todos los espacios? ¿Por qué no sería absorbido en 

este capitalismo ultra-desarrollado, todo tipo de transformación hasta no agotar 

sus propias posibilidades de nutrirse de su entorno? 

Mi primera aproximación a la idea de mujer en el cine fue la voz de Joan Baez 

cantando “Here’s to you”20 en el film de Giuliano Montaldo sobre el crimen de 

 

19 Si uno observa los frescos y mosaicos de la alta Edad Media, llamado Los Donantes, cualquiera que este sea, puede observar 
que siempre es el hombre el que tiene en la mano el dinero, mientras que la mujer tiene los títulos de propiedad. NA 

20 “Here’s to you”, canción, música Enio Morricone, letra Joan Baez, 1971 
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estado contra “Sacco y Vanzetti”21: Quizás la segunda y más concreta fue en “Las 

largas vacaciones del 36”. Podría decir de una manera algo académica, que el 

cine como vehículo ideológico, también desde el punto de vista epistemológico, 

es un dispositivo que permite la construcción del otro. Una pregunta que me 

surge de estas propias líneas es, si un cine que encara el pasado no hace sino 

prolongarlo. ¿Cómo habría de encarar el pasado sin proyectarlo al futuro? Sin 

fijar y retransmitir los valores y categorías tal como en el pasado... ¿Se puede 

hacer un cine, o, mejor dicho, se puede narrar de vuelta el pasado desde otro 

paradigma, si éste es inconmensurable uno al otro? Un intento experimental de 

este problema fue quizás el fallido experimento, primero literario y luego 

también fílmico, llamado “mashup”, que consiste en la hibridación y reutilización 

integrada de partes, como en el caso de “Orgullo y prejuicio y zombis”. Es 

posible que la ‘anomalía’ que se produce en el texto, sea la propia anomalía que 

señala Feyerabend sobre el gato y Schrödinger,  el intento de contar algo nuevo 

con ideas y palabras del pasado.  

De regreso al pasado, mi encuentro notable con el cine hecho por mujeres fue, 

incluso antes de entender de cine, con Lina Wertmüller22. No recuerdo si fue 

“Amor y anarquía” o “Pascualino siete bellezas” el primer film, verdaderamente 

no me acuerdo, pero sí recuerdo que fue amor puro a primera vista. 

Inmediatamente Liliana Cavani23 empezó a impeler la pregunta si había un cine 

de marca de mano de mujer.  

Paréntesis: como la tradición obliga, entre mis favoritos de infancia estaba 

“Saltando los charcos”24 que más tarde me empujó a ver, “Trenes rigurosamente 

vigilados” y finalmente “Tijeretazos”, donde por primera vez pude observar, el 

uso de aditamentos eróticos en los juegos sexuales de una pareja. Hasta mi 

adultez, estuve convencido que las tres habían sido filmadas por mujeres25. 

 

21 Al año siguiente se estrenó “El caso Matei”  casi como testimonio trágico de una lucha perdida de antemano con la derecha. 

22 Arcangela Felice Assunta Wertmüller von Elgg von Braueich, Lina Wertmüller, directora y guionista, Roma, 1928 (Primera mujer 
nominada al Oscar, 1976, honorifico, 2019). 

23 Cavani, Liliana, directora y guionista. Dirección de Ópera, 1933- Carpi, Módena, Italia,  

24 Saltando los charcos, (Uz zase skácu pres kaluze) Karel Kachyňa, República Checa, 1971 (La traducción literal del título es: 
Vuelvo a saltar los charcos otra vez, que tiene un sentido distinto al que se usó en Argentina). 

25 Kachyňa Karel, cineasta, guionista, 1924-2002 República Checa. 
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Pero si mi mirada interrogó la pantalla por primera vez, fue con el cine de Marta 

Mészáros26 y Agnés Varda27, la primera húngara, y la segunda belga de 

nacimiento y francesa por adopción. Por primera vez tenía frente a mí, un cine 

donde claramente podía afirmar que no sólo había una problemática femenina 

planteada, sino también un punto de vista femenino. Y aquí debería hacer la 

pregunta, ¿qué entiendo por femenino?  

Haber leído a Zweig Veinticuatro horas en la vida de una mujer y Thomas Mann, 

La engañada, sobre los ya clásicos Madame Bovary, Anna Karenina o El amante 

de Lady Chatterley, los primeros, más que los segundos habían abierto la 

sospecha de que hay un mundo femenino, secreto y vedado para los hombres, 

pero eran los hombres que escribían sobre las mujeres. De la misma manera que 

Maalouf28 hábilmente logra no contarnos, lo que nos promete y eso es lo que se 

supone que disfrazado de mujer vio en un hammam femenino, objeto de infinitas 

fantasías, como también la que inspiró a Ingres. Lo que despertaban estas 

historias es, como dije,  la sospecha de que había algo, un universo irreductible a 

lo masculino, algo que no es suplantable, un misterio, algo que había que 

aceptar (como también en una obra de arte) que quizás jamás podría saber. 

Si el cine de Varda y Mézsáros dejaban entrever algo, es que esa duda, ese 

desconcierto no sólo era real, sino que se amplificaba. Había una sensibilidad 

que no era la proporcionada por cierta simetría, sino algo desconcertante, 

inquietante, un pulso de tiempo y de sensaciones que no se correspondían con 

el habitual, pero que más que responder, dejaban abierto un camino en 

suspensión, mas no lo cerraban, no había respuestas. 

Durante los 90’, Sally Potter29 y Jane Campion30 mostraron que había un lugar en 

el cielo del mainstream que podía ser conquistado por narrativas de mujeres, 

con conflictos de mujeres. No el de un cine donde la mujer se ocultaba detrás de 

problemas de carácter universal, como antes mencioné. El año 2000 trajo a 

Biguelow con “Días extraños”, un larguísimo traveling con steadycam. 

 

26 Mészáros, Marta, guionista y directora 1931, Budapest, Hungría 

27 Varda, Agnés, Directora, guionista, Ixelles, Bélgica, 1928- París Francia 2019  

28 Maalouf, amin, critico, periodista y novelista, Libano-francés, 1949 Libano, Beirut  

29 Potter, Sally, Directora, productora, guionista, actriz, Londres 1949, UK 

30 Campion, Jane (Elizabeth), Directora, productora, guionista, 1954, Wellington NZ. 
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Recordaba al Welles de “Sed de mal”, pero en clave anfetamínica. El dolor, la 

belleza y la tristeza se convulsionaban en la pantalla, cosa que permitió volver a 

ver y revalorizar “Punto límite”, desde su violencia interna que señalaba de 

manera crítica la buena vida de la Costa Oeste, y también lo banal que se vuelve 

la vida cotidiana. La búsqueda por mostrar los delgados límites muchas veces 

arbitrarios de la ley o lo que sucede en presencia de ominoso, acerca a Biguelow 

más a la primera Wertmüller o de Cavani, que a los incipientes temas sobre el 

género que en ese momento empezaban a ser comunes o que ya habían sido 

arrojados para ser discutidos por todos. 

Paréntesis: El cine en Buenos Aires, tiene algo similar al jazz. Es un lugar de 

encuentro de múltiples intereses, desde auténticos hasta triviales y prosaicos, 

pero siempre revestido de altas aspiraciones culturales. La propia ciudad de 

Buenos Aires, con sus conciertos y festivales de cine, en cierto sentido y hasta los 

años noventa del siglo pasado, tenía la grandilocuencia de pensarse y 

regodearse en su carácter cultural. Se decía sobre el cine que en Buenos Aires, 

era un ritual de encuentro, un estreno o una reposición; era el lugar seguro para 

encontrarse con ciertas amistades de afinidades electivas y ponerse al corriente 

de todo lo que pasaba en el arte y en la política. Las salas de estreno de art films 

o de reposición o el teatro underground funcionaban como verdaderas usinas 

militantes, la palabra Queer se juntaba con performers o acciones performáticas, 

en las primeras noches de democracia, donde unos y otros no solo declamaban 

sus identidades de género sino también que se mostraban en público las “tetas” 

recién hechas31.  

Al mismo tiempo, primero el VHS, después el CD, y finalmente la banda ancha 

permitieron explorar verdaderamente el mundo audiovisual y estudiar objetos 

casi desconocidos tales como una Diane Keaton32 documentalista, o acceder al 

cine feminista africano o a lejanos filmes como “Daisies”33 de Chytilová34. Si le 

sumamos a esto, que la década de los 90, fue la década de los vuelos baratos, 
 

31 Cuenta la leyenda urbana que el actor Salvador Walter Barea, en una de esas noches “alocadas” post dictadura, noches que han 
cobrado el estatus de mito; después de operarse y ponerse pechos en Chile, en el “Instituto de cooperación Iberoamericana” (ICI), 
en medio de una mesa redonda se “levantó el pulóver para compartir sus nuevos pechos de cirugía” (Clarín cultura,16/02/18) 
algunos dicen que agregó “miren”, falleció victima del HIV en 1991.  

32 Diane Keaton, Actriz, productora y directora americana, 1946, Los Ángeles, EE.UU. 

33 Sedmikrásky, en castellano, las margaritas, Vĕra Chytilová, 1966, República Checa. 

34 Vĕra Chytilová, Directora, guionista, 1929-2014, Republica Checa. 
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vemos que fue funcional a una explosión de festivales,  acceso a lugares remotos 

o asistir a los mismos no era imposible, creando así un estado considerable de 

material e ideas volando de un lado al otro. Sumado a que, desde el CD, la 

versatilidad de la copia era tal que la era del CD fue la primera gran época de 

intercambio de materiales entre escuelas, espacios públicos y colecciones 

privadas, lo que permitió una cantidad de material circulante que jamás antes 

había estado a disposición de un espectador común. Material e ideas, como si el 

gran paso o la promesa de la fotografía de hacer del mundo un lugar de todos, 

se realizaba a través de la posibilidad la felicidad de copiar y transportar 

información audiovisual. El mundo verdaderamente se globalizaba, las narrativas 

se hacían comunes a todos. Sabemos en el mismo día, el dolor de una mujer en 

la Tundra, como en el Ártico o en Angola. Las redes dispararon lo que no había 

disparado ninguna otra imagen: que había problemas comunes, y que esos 

problemas sólo podían ser resueltos de manera colectiva. 

Es notable que uno de los temas que trata Diane Keaton en sus films, es el 

problema de la comunicación o, mejor dicho, la imposibilidad de comunicarse en 

la época de la hiperconectividad. 

Nadamos entre las imágenes, así como nadamos en el líquido amniótico del 
útero materno. Todo esto puede tener un resultado positivo, pero también 
puede llevar a resultados demoledores, a una regresión que no lleva consigo 
ningún tipo de reflexión. En este sentido hasta diría que vuelvo a ser monoteísta: 
hay que recuperar una cierta distancia respecto de la imagen. Es justo aquí, sin 
embargo, que se vuelve evidente la importancia de la creatividad y del cine, en 
la medida en que son capaces de recuperar la distancia, sin perder los privilegios 
de la sensorialidad, de la proximidad (Kristeva 2015, pág.102). 

 

Si en 1964 Susan Sontag detecta y describe una nueva sensibilidad, la del 

camp35, Kristeva habla del Genio Femenino; la contribución a la expansión de 

una nueva forma de asumir las identidades, fue el descubrimiento de que el cine 

Indie podía movilizar público y así festivales, al margen de los grandes Majors, 

no fue menor; permitió al cine dejar de girar en torno de lo grandes problemas 

aristotélicos a introducirse en cada vez más en pequeños mundos privados. Si 

Bergman miraba el mundo privado, ese mundo privado era de carácter universal, 

 

35 el término camp. se remonta a principios de SXX, sin embargo es Susan Sontag en Notes on Camp 1964, donde valoriza el uso 
del término que traducido literalmente no tiene mayor sentido, (campamento) se refiere a grosso modo, actitudes y gustos cercanos 
a lo Kistch 
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quería dar cuenta en una historia, la historia general de todas las relaciones; por 

otra parte, el cine que se descubría ahora era una narrativa de individuos, que 

casi de manera confesional nos contaban sus afecciones y pedían que se trataran 

sus individualidades en el mismo estatuto, o sea importancia, que el de un 

universal; o todavía más, declaraban que las grandes narrativas habían muerto.  

Lo que Derrida36, Deleuze37-Guatari y Vattimo proclamaban como 

deconstrucción, comenzaba a germinar en el cine, “Orlando” o “The rocky 

horror picture show”, uno desde la sobriedad de la puesta en escena, desde el 

más puro camp, tenían el interés de encarar el colapso de la categoría dual 

femenino-masculino como un universal totalizante. 

Si quedaba algo claro, es que el “monstruo”38 había sido dado a luz, la diferencia 

se apoderaba de todo el espectro cultural. El dique que Aristóteles había 

construido con su concepto de categoría y que Kant había puesto en duda, era 

arrasado por la total y completa subjetividad.  

Los períodos trágicos, los acontecimientos catastróficos de la historia de la 
humanidad fueron desatados precisamente cuando se agotó la confiabilidad en 
la estructura y el hombre perdió la fe en el bien y el mal. Todo se convirtió en un 
horrible caos en que todo valía, y a su vez nada tenía valor. Todo era motivo para 
ser castigado. Estos son los períodos cuando los monstruos aparecen con 
espantosa frecuencia. Surjan estos de la naturaleza, del alma humana o desde el 
Otro.  (Zátonyi, 1993, pág.191) 

 

El arte había parido lo que la filosofía había declamado. El cine se ha convertido 

en un territorio donde se disputan las subjetividades, la subjetividad del 

colonizador, pero también la del colonizado; el de quien hace el mundo a su 

imagen y semejanza, pero también el de quien se da cuenta que el mundo no es 

suyo y lo quiere. La narración audiovisual hoy (y siempre tal que arte) es el reflejo 

de esa disputa, el de la cultura, tal como la conocemos y de otra que nadie sabe 

lo que será. 

Hoy, mirando retrospectivamente este proceso, que tiene obviamente muchos 

más actores, si algo podría afirmar sobre las diferencias y similitudes entre las 

narrativas femenino-masculinas, es lo que yo en particular puedo afirmar, y es 
 

36 Derrida, Jacques, Filósofo (Argelia 1930-Paris 2004) 
37 Guilles, Deleuze Filósofo, (Paris 1925-Ibid 1995). 
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más que percibir una diferencia de carácter universal, lo que hay es una 

multiplicidad de paisajes de la subjetividad, en conflicto con las cambiantes 

situaciones político económicas, desgraciadamente en cuanto estos decesos y 

realidades se alinean parecería surgir de ellas el panfleto melodramático o 

propagandista. Se puede apreciar siempre en un cine honesto, si se que quiere 

usar el término, o el de Eisenstein, “lo verdadero en el arte”, que siempre una 

narrativa da cuenta no sólo de macro época y su contexto, sino que también  

señala y afirma la tensión existente entre la multiplicidad de subjetivos en 

referencia a categorías de época.  

Fue en la facultad, durante mi curso de Evolución en la UBA, que escuché por 

primera vez la posibilidad de una teoría científica con sesgo femenino. Mi interés 

se prolongó durante mis estudios de arte y siempre fue una pregunta, que, 

aunque considero irreductible, es siempre buena de hacer. Mis reparos, al 

problema que conlleva esta pregunta es parecida a la que podría formular 

Occham y es la siguiente: que al mismo tiempo que se quiere, en una actitud 

claramente posmoderna, romper con las categorías como patriarcado, 

logofalocéntrico,  heteronormativo, parecería ser como si la propia enunciación 

del mismo convoca el fantasma de lo que se quiere desterrar, y así, no pudiese 

despegarse de la tradición occidental, creando nuevas categorías o como diría 

también Occham, creando más y nuevos fantasmas. ¿Se podría pensar una 

ciencia sin categorías?, ¿romper con el concepto de BIT, de dato, o sea, romper 

completamente con la tradición aristotélica del conocimiento y desterrar la idea 

de fuente, ya que todo deriva, y así entregarse finalmente como dice Niestzche a 

poetizar el mundo? Esto significaría, entregarse al Mundo y no transformarlo 

dejar que el Mundo y nosotros sea uno. 

Es contradictorio el sentimiento.  Por una parte, la convocatoria para escribir esta 

nota, parece hacer hincapié en la necesidad o la idea de establecer un conjunto 

de diferencias, sin embargo, cada vez que intento responder esa pregunta, me 

resulta claro que estoy respondiendo a través de determinaciones culturales y no 

a través de realidades objetivas. La humanidad ha podido emerger de la 

oscuridad gracias a la tecnología, que le permitió conquistar todo tipo de hábitat 

y superar barreras que a cualquier otra especie lo hubiese llevado a la extinción. 

Como en Grecia del siglo V, la humanidad consiguió por primera vez separar la 

producción objetiva de bienes, de la subjetiva.  

 



 / Vol.6 / N.1 /Julio 2020 INMÓVIL 23 

El siglo XXI promete la posibilidad de superar la propia biología de la 

subjetividad. Como vemos y nos vemos dentro de esos límites y posibilidades, 

es también lo que narramos sobre nosotros mismos. En la medida que nos 

liberamos de los corsets de las categorías, vamos a tener una narrativa 

audiovisual que, si bien hecho por mujeres u hombres va a poder dar cuenta más 

que de géneros naturalizados, de problemas de personas. Queda por ver si esa 

total separación, esa posibilidad de materializar la subjetividad hasta convertirla 

en realidad fáctica, va a redundar en una sociedad más justa o no. Todavía hay 

posiciones reaccionarias con capacidad de producir, principalmente entertaiment 

que ven y perciben con miedo estas nuevas posibilidades, y que desde las 

narrativas tal como HellBoy 3 intentan reinstalar con violencia un patriarcado ya 

en retroceso.  

Paréntesis: Si Mignola,39 siguiendo la tradición de Lovecraft, bordeó cierta 

cuestión reaccionaria, por no decir fascista (los símbolos, la raza, el devenir), 

siempre y por razones distintas, las eludieron al no hacerlas centrales. Guillermo 

Del Toro, inteligentemente logró llevar adelante la historia donde entendía 

perfectamente su costado romántico (entender que también el nacional 

socialismo era un movimiento romántico) pero lograba cruzar a Lovecraft como 

quizás nadie lo había hecho (tampoco Carpenter). 

El nuevo film (Hellboy3), sin embargo y a contrapelo, explora y se sumerge en lo 

peor de las posibilidades de la historia (machismo, religión, destino). Si bien por 

momentos parece querer mantener la época de Mignola, el nuevo director toma 

los elementos más reaccionarios, absolutiza el rol del padre, la violencia como 

fundamento de lo masculino, y el mal siempre teniendo el rostro de una mujer. 

La autoconciencia o autocomplacencia y desparpajo absoluto (que en un punto 

serían lo mismo), lleva al guionista hacia el final de la historia, a hacer una 

exégesis del rol paterno, con una afirmación (que se inscribe en la historia pero 

que en el contexto resuena de modo fatalmente reaccionario) y es la siguiente: 

que la derecha, su derecha, pero que aquí queda como afirmación de carácter 

netamente político (la famosa mano-llave que Hellboy porta como su mano y 

antebrazo derecho), salvará el mundo. Cuando se ven los créditos, da la 

impresión que Doguine, el ideólogo de la nueva derecha, fue el verdadero 

productor del film. No parece haber en el horizonte próximo solución alguna, 

 

39 Mignola, Joseph Mike, ilustrador, historietista, guionista, (California EEUU 1960-). 



 / Vol.6 / N.1 /Julio 2020 INMÓVIL 24 

más bien un conjunto de indeterminaciones. Parecería que todavía, escapar a 

una determinación masculino-femenino, o sea una categoría, sea binaria o 

ternaria, implica inmediatamente crear nuevas categorías. No creo que es el 

género el problema, sino el concepto de categoría, que no puede ser sino un 

juicio determinante, dirigido a lo humano se convierte en lo justamente opuesto 

que es la condición indeterminada de lo humano. No porque no sirvió o no fue 

funcional al pasado, sino porque se demuestra que no es funcional al presente. 

La pregunta es ahora y hacia el futuro, ¿cómo construir conocimiento sin el 

miedo atávico, pero sin el exitismo que todo lo convierte en moda? 

Creo que más que afirmaciones, es tiempo de preguntas; otra vez hay que 

preguntarse sobre el Bien, la Verdad y la Belleza. 
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Resumen 

 Explorando el rol de la bruja en las historias animadas de Disney se pretende 

establecer semejanzas con las mujeres objeto de persecución en la caza de 

brujas de los siglos XVII y XVIII. Se procura también el acercamiento a un 

modelo que no evoluciona a pesar del tiempo y que conlleva al estancamiento 

del rol de la bruja como una figura que atenta únicamente contra el valor de la 

reproducción. 
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Abstract 

 Starting from the exploration of the role of the witch in Disney’s animated 

stories, this essay intends to establish similarities between witches from fairy 

tales and the pretext responsible for women who were victims during the 

witch-hunt between that took place from the 15th till the 18th century. This 

approach to a model that doesn’t evolve in spite of time is also intended to 

prove how the figure of the witch still attempts against valuable goods such as 

family or reproduction, specially when talking of a white heterogeneous 

couple. 

 

Keywords: Witch, Disney, Fantasy, Happiness, Marriage, Celibacy, 

Procreation, Reproduction, Women 
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An Aesthetic Approach to Evil 
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Fotograma “Blancanieves y los siete enanitos” de Disney 

 

Maleficent, Ursula, Mother Gothel and the Evil Queen not 

only belong to a group of old citizen ladies, they don’t 

need a man, and not just because they are self-sufficient in 

financial terms, but for the mainly reason that they don’t 

plan to have babies or a family. 

 

 

 

An Aesthetic Approach to Evil 

Isabel Fernandez
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I was asked to write an essay about how a cinematographic motive was 

aesthetically developed from my date of birth until now. Taking into account I 

was born in the late 80’s plus the fact of being almost 30 years old, instead of 

feeling personally attacked (which to be honest I did at the beginning) I tried to 

take this as an opportunity to evaluate and find the reasons for being so afraid of 

my birthday being so close. 

The first clue that came to my mind when thinking about the fear that women 

experience when becoming older, was the idea of “how” they become older, 

and I mean this in social, financial and family terms. Maybe, this anxiety doesn’t 

rely so much in the fact of the age or the imaginary and incomplete “places-to- 

go-to-before-I-turn-30” list; but in the things you are supposed to do or have 

achieved when you become older. To identify the characteristics one is afraid of 

embody while becoming older, I thought it was essential to find the source of 

those fears, but most importantly, who or what is responsible for all the things we 

might consider good or bad when growing up. 

So, this essay, which serves the purpose of confronting my worries and the fears 

of many other young women (yes, because we are indeed young), is also a 

complaint letter to Disney. Not only because I grew up surrounded by the Disney 

fantasy world franchise and its completely absurd enthusiasm for fake happiness, 

but because “fantasy is the expression of our unconscious, and it is these films in 

particular the ones that most readily reflect areas we repress or suppress” 

(Hayward, 2000, pág. 108). The author of Cinema Studies (2001), Susan Hayward, 

points out that, fantasy movies, play a metonymical role in our lives as the voice 

of the dominant ideology and social myths, so why not stablish an evolution time 

line of characters that alienate the world of thousands of children (and adults) to 

become their role models. We all know Disney hasn’t played fair when it comes 

to race or gender, but the evolution in these kind of topics has had a bloom. 

However, there are some characters with more than 70 years of time difference 

that haven’t evolved just a bit in term of aesthetics not only in their appearance, 

but specially in the way they interfere during the plot. 

 

 

 

A complaint letter to Disney for my unresolved trauma:
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It wasn’t difficult at all to find the type of character that I would be if I were to 

play a role in a Disney movie: I would definitely be a witch. This is not just 

because my favorite color to wear is black, or because I would very much like to 

be part of the selected Maleficent’s staff, or because I would be thrilled to look 

as elegant as the Evil Queen does in front of her magic mirror. The real reasons I 

would be a witch in every Disney movie are mostly that: I’m reaching my 30’s 

without a partner, I don’t need a man for financial support (or at least that’s what 

I think), I wouldn’t even think about cleaning or washing something that isn’t 

mine, I’m totally against arranged marriages and abortion being illegal in my 

beloved South America and in every part of the world. However, the mainly 

reason I would burn at the stake would be that I enjoy my sexuality being 

absolutely conscious of it and of the fact that I have no intentions of being part of 

any life miracle. It is purely for my pleasure and enjoyment. Not for the purpose 

of procreating. 

According to Haskell’s book From Reverence to Rape (1974), cinema reflects the 

ideological and social construction of women who are either to be admired or 

hated. Analyzing the elements all the Disney witches have in common, is indeed 

a starting point, then, being on the antagonistic side of the story, automatically 

turn them into undesirable and reviled women. But it is important to dig deeper. 

It’s important to analyze the primary significance the witch plays in the structure 

of the narrative; to have an idea of the effect this role establishes in society. 

Lacan says fantasy isn’t, but “the conscious articulation of desire, through either 

images or stories- it is, then, the mise-en-scène of desire” (Hayward, 2000, pág. 

130), which would work as a mirror of society, a point which Molly Haskell (1974) 

has made emphasis on her book From Reverence to Rape: The Treatment of 

Women in the Movies. Haskell digs a little deeper here, as for her the question 

relies not in what the characteristics for a certain social construction are, but to 

find out how and why are they part of a common ideological universe. 

It’s a pity how, despite being such a fierce mother, Lady Tremaine couldn’t make 

this list. I feel sorry for super fashion Cruella de Vil too, who would for sure run a 

fashion blog or at least be an instagramer these days if she wasn’t fictional. Truth 

is both Lady Tremaine and Cruella are excellent villains, as are Izma and the Red 

Queen; they are not witches, though.  

So, what about the coven?
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Witches are commonly pictured as women who mix potions or conjure spells to 

manipulate the forces of nature, or the human body in their own favor, whether 

the somatic structure is theirs or not. That’s why the main characters of this essay 

will be the Evil Queen in Snow White and the Seven Dwarfs (Morey, Hand, & 

Cotrell, 1937), Maleficent in Sleeping Beauty (Geronimi, Larson, & Reitherman, 

1959), Ursula in The Little Mermaid (Clements & Musker, 1989) and Mother 

Gothel in Tangled (Greno & Howard, 2010). 

Having a releasing date gap of almost twenty years (even 30 in one case), Disney 

had over 70 years to develop the image of the witch in terms of characteristics 

and role in the narrative structure, so let’s jump into these evil women’s lives. 

Although I’m not being surprised at all by the fact that although their roles differ 

quite a bit in terms of time from one another, these witches are always, in every 

single one of these four stories, the reason a white princess can´t get married. 

 

 

 

Always covered in black or purple long dresses, even a strapless dress in Ursula’s 

case, these witches always appear to be more than 30 and even 40 years old. 

The famous line when dating someone a little older: “Age is just a number” 

doesn’t apply in these cases, then none of them is keen on dating or finding the 

one. Our witches aren’t wishing for a prince, a king or a future husband. This is 

the first clue and characteristic these women share in common: they don´t aim for 

their significant other, they wish for power, acceptance, supremacy, youth and 

beauty; and on top of it all, the empowerment they wish for is just for 

themselves, yes, no altruism intended. 

The Evil Queen wants to be the fairest of them all and doesn’t want her beauty to 

be doubted, she rules a whole kingdom and doesn’t even have a partner. 

Snow white’s father, the king isn’t to be seen, he isn’t even there to protect his 

daughter, nor is he to fulfill his duty with his wife, the queen. Dead or alive, far 

away, it doesn’t matter, the Evil Queen, followed everywhere by her raven, rules 

the kingdom, has the power to make the princess mop the floors and cares just 

to protect the beauty and power that she has fairly (or not) gained. 

 

The thin line between menopause and fertility
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Maleficent, on the other hand, gets really upset by not being considered 

important enough for being invited to a social event. She wishes to be 

recognized in society, to be treated as an equal and to be addressed to with 

respect, even if that respect is meant to be caused by fear. She lives alone on top 

of a deserted mountain whishing only for her course to work by punishing the 

ones who didn’t recognize her importance before. 

Ursula wants to rule the seven seas and craves for Triton’s power. She lives alone 

in a cave, with two eels, and just as the other two witches, she has no children. 

Mother Gothel doesn’t have a partner either. Despite caring about youth and 

beauty the entire movie, the only thing she wants is the power of the flower that 

keeps her alive and young. Same flower that was taken from mother nature to 

fulfill the needs of healing a pregnant woman. 

Three of them have a pet, two of them wish for beauty, the entire coven doesn’t 

have any children. All of them aspire to occupy a powerful position and none of 

them seek to have a partner. Here’s where the witch begins to show herself, to 

show her true colors, then it wouldn’t be fair to talk about a witch representation 

without referencing one of the most powerful moves the world has seen that 

killed women and homosexuals in the past, the “Great-witch-hunt” of the 15th 

16th 17th and 18th centuries. Federici (2009) points out that the cause of women 

being haunted or persecuted for the crime of being a witch, was that the process 

capitalism tried to promote “required the transformation of the body into a work-

machine, and the subjugation of women to the reproduction of the work- force. 

Most of all, it required the destruction of the power of women which, in Europe 

as in America, was achieved through the extermination of the witches.” (Federici, 

2009, pág. 63). 

Maleficent, Ursula, Mother Gothel and the Evil Queen not only belong to a group 

of old citizen ladies, they don’t need a man, and not just because they are self-

sufficient in financial terms, but for the mainly reason that they don’t plan to have 

babies or a family. This peculiar characteristic represented a great threat to the 

basis of capitalism itself as Fedrici (2009) describes when writing about the 

causes women were beginning to be punished when turning against the state, to 

which procreation was more than important, and therefore the reason to enslave 

women to this task and establish “severe penalties (…) in the legal codes of 

Europe to punish women guilty of reproductive crimes” (Federici, 2009, pág. 87). 
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At the end of the 16th century, coming from a population decline and a strong 

economic crisis, “a new concept of human beings also took hold, picturing them 

as just raw materials, workers and breeders for the state” (Federici, 2009, pág. 

88). Witches, denying themselves to have children committed the worst crime 

conceived, so “laws were passed that put a premium on marriage and penalized 

celibacy” (Federici, 2009, pág. 88). The main initiative that the state took to 

restore the desired population ratio was the launching of a true war against 

women clearly aimed at breaking the control they had exercised over their 

bodies and reproduction. (…) primarily through the witch haunt that literally 

demonized any form of birth-control and non-procreative sexuality (…) all the 

European governments began to impose the severest penalties against 

contraception, abortion and infanticide” (Federici, 2009, pág. 89) 

 

 

 

Born from a hatred to single mature women without children, caused only by 

economic reasons and power struggles, Maleficent, Ursula, Mother Gothel and 

the Evil Queen, are perceived as guilty of being witches for committing the 

crimes of not having a family. They also don’t display any kind of domestic duty, 

which was also wrong and condemned in the witch-hunt, as the state wanted to 

delegate this kind of work, as a vocation for women, increasing the dependence 

relationship they had with men. 

(…) The economic importance of the reproduction of labor-power carried out in 
the home, and its function in the accumulation of capital became invisible, being 
mystified as a natural vocation and labelled “women’s labor” (…) These historic 
changes – that peaked in the 19th century with the creation of the full-time 
housewife- redefined women’s position in society and in relationship to men 
(Federici, 2009, pág. 75). 

 

Home duties in times of witches were established as non-paid work women had 

to do for their families. “If a woman sewed some clothes it was “domestic-work” 

or “housekeeping”, even if the clothes were not for the family (…) Such was the 

devaluation of women’s labor that city governments told the guilds to overlook 

the production that women did in their homes (…)” (Federici, 2009, pág. 92).  

 

Brooms? No thanks, not even for flying
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It’s not surprising that while our 4 witches embody everything that was wrong 

among the principles which capitalism established as values, princesses, on the 

other hand, seemed as happy as a clam when doing household chores. Snow 

White sings in the company of their fellow animals when sweeping the floors of 

the castle and when cleaning the seven dwarfs’ cottage. The fact that the seven 

dwarfs accepted her in their house because she knew how to cook, is literally said 

in the movie. Aurora grows up in a cottage in the middle of the woods, and for a 

birthday present her fairy godmothers mop the floors for her, as a way of giving 

her something of value, a clean house. What else can Rapunzel do all day long, 

but cleaning her tower? She even sings a song about how she does it everyday 

and how annoyed she gets every time she finishes it and doesn’t have anything 

else to do. Luckily for Ariel she lives under the sea, because if not, the idea of her 

dusting or washing dishes, wouldn’t be surprising at all. 

 

 

 

Pointing out the fact that princesses worked hard on household matters, was just 

to prove how they embody what capitalism has tried to impose as a value by 

making these activities seem normal and usual in a good happy woman’s life; 

while Ursula, Maleficent, Mother Gothel and the Evil Queen never used a broom, 

not even for flying. 

Then again, talking about virtues and having in mind that happiness and 

marriage are two of the most desired values (or at least a certain dark force has 

tried to make us believe so), the fact that witches turn against princesses at the 

very age of sixteen in the cases of: Ariel and Ursula, Snow White and the Evil 

Queen, Maleficent and Aurora or at eighteen in the case of Mother Gothel and 

Rapunzel; isn’t strange. 

Narratively, the four witches tear families apart, separating princesses from their 

parents and homes when they are little. The Evil Queen sends Snow White deep 

in the woods, and far from her home, the castle. Maleficent courses Aurora so 

the three fairy godmothers have to take the little baby to a cottage in the woods, 

far away from the king and the queen. Ursula gives a pair of legs and lungs to 

Ariel so she can live like a human, far away from her father, her sisters and her 

castle.  

Tearing happy homes apart
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Mother Gothel, steals literally Rapunzel away from her family so she can live 

forever young thanks to the magical powers on the little princess’ hair. 

Tearing homes apart attempts directly against the value of family, consider by 

Ahmed on her book as a “happy object, as being what good feelings are 

directed towards, as well as providing a share horizon of experience” (Ahmed, 

2010, pág. 21). 

It’s not strange that family is still perceived as a good through which happiness is 

achieved, then in times of witch-hunt, family meant to be “the counterpart of the 

market, the instrument for the privatization of social relations and, above all, for 

the propagation of capitalist discipline and patriarchal rule (…) also as the most 

important institution for the appropriation and concealment of women’s labor” 

(Federici, 2009, pág. 97). 

In the narration, from this moment on, the four witches are perceived as evil as 

they separate a happy family from being together. Then, capitalism was (when 

the term witch was created) and apparently still is giving family “a new 

importance as the key institution providing for the transmission of property and 

the reproduction of the workforce” (Federici, 2009, pág. 88). 

 

 

 

Maleficent, Ursula, Mother Gothel and the Evil Queen not only attempt to the 

union of families, they surely represent the biggest obstacle between the 

princesses and their beloved princes, and plus with a lot of good sense of humor 

they even make fun of the concept of love and family with a little sarcasm and a 

smile on her faces. 

Though none of them wishes for a partner, they are always on the way of the 

happy couple. The very age at which the princesses get in trouble facing the 

witches’ powers, announces their big entry into reproductive age (and humanity 

has to be grateful to Disney, in Rapunzel’s case, for having raised two years the 

expectations for princesses having a husband and a bundle of joy). How 

convenient for the stories is it that at this very same age princesses meet their 

lovers (three princes in the first cases and a thief in the last one, wow Disney 

great progress on that one). 

Love s a charade
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As soon as the Evil Queen transforms her beautiful body into the one of an old, 

sinister witch to trick Snow White into eating the apple (any references to the 

Bible are merely coincidences ¿or not?), she minimizes love when thinking the 

true love’s kiss won’t work on the princess. When Maleficent has prince Philipp 

chained in a cell, she enjoys herself laughing about how “love resists everything, 

even a hundred years”. Ursula laughs about Ariel thinking without a voice she 

can convince the prince to be with her and sings a spectacular song about men 

just carrying for the looks. Even Mother Gothel tells Rapunzel that her beloved 

thief Eugene has been with her just for her hair. Once again, Disney designed 

even the dialogues of theses women, to fit into the evil side which rejects 

marriage and love and even allows itself to make fun about family. 

 

 

 

The soma of these witches is another aspect to be analyzed. The four of them 

have the ability to transform themselves. Whether an ancient lady, a dragon, a 

young beautiful lady or a young version of herself, they surely have power over 

the body, sometimes even the body of others. Again, this idea of having the 

power to manipulate the body coincides perfectly with the abilities women were 

punished for in times of witch-hunt. These powers were different though. They 

were related to sexual pleasures, abortions and medicines. Crimes a woman 

committed against society, then even medicine was just for men to be 

developed. As Ehrenreich and English say in their book, witches were charged 

with different crimes, among others: 

Ante todo, se las acusaba de todos los crímenes sexuales concebibles en contra 
de los hombres. Lisa y llanamente, sobre ellas pesaba la “acusación” de poseer 
una sexualidad femenina. En segundo lugar, se las acusaba de estar organizadas. 
La tercera acusación, finalmente, era que tenían poderes mágicos sobre la salud, 
que podían provocar el mal, pero también que tenían la capacidad de curar. A 
menudo se las acusaba específicamente de poseer conocimientos médicos y 
ginecológicos (Ehrenreich & English, 2006, pág. 11) 

 

Jaffar is sent away by the genie. Hades is sent back to the underworld. The Red 

Queen still lives in Alice’s nightmare. Lady Tremaine gets to live with her two 

daughters in a huge house after Cinderella leaves.  

Over my dead body
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But such a soft end is just for them, not for the four witches. Their crime is too 

heavy as to be forgiven. I’m not saying they are the only villains in the Disney 

universe who die, but for sure, death is a price all witches have to pay. It’s again 

important that they all die, when her witchcraft is at their highest, when their 

bodies have changed, when her full magic over the somas is liberated (no 

references to the clit intended). 

 

 

 

In a Disney world where princesses get to evolve into being free and 

empowered, like Merida, Moana or Elsa (even if it’s just because they are still 

young and will change their point of view about marriage and kids later), where 

even the prince figure evolves and changes for a burglar or a hard working man 

like Christophe or Eugene (even if they continue to rescue women in trouble); 

witches appear to have a corset which doesn’t allow them to evolve in their roles 

or have any other goal but to ruin a couple’s life by being selfish and having a 

misused uterus on a mature age. 

Having in mind that human groups can be defined as ecological environments 

where representations of ideas grow or decrease (Lévy, 1999), there are many 

social forms, institutions and techniques that give form to these environments in 

ways where certain messages have more spreadability than others. For this 

spreadability, systems of communication, registration and reproduction of 

information are vital. Cinema, and in this particular case, Disney calls upon 

structures of our own unconscious, creating stories and images that emerge from 

our own unconscious desires and fears. Witches are always on the loser side of 

the story and will always represent fears, because, let’s face it, “Hollywood 

cinema’s great subject is (…) more precisely the family. When this dream is 

threatened, the “threat” must be removed” (Hayward, 2000, pág. 109). 

The idea of family is both produced and consumed retracing its origins through 

happy marriage. “Marriage would be defined as “the best of all possible worlds” 

as it maximizes happiness” (Ahmed, 2010). The figure of the witch was created to 

punish women for not following the expectations capitalism had forged to 

increase population.  

Oh-my-witch! What haven t we done to you?
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Women´s “wombs became public territory, controlled by men and the state, and 

procreation was directly paced as the service of capitalist accumulation” 

(Federici, 2009, pág. 89) 

The figure of the witch in Disney’s fantasy world, with all her characteristics and 

narrative roles, still opposes directly to marriage and more important, to the 

concept of family. It has been already 73 years from the creation of the first 

Disney witch to the last one and barely anything has changed regarding this 

figure. The Evil Queen and Mother Gothel, apart from dressing differently and 

have a more active role in the story in terms of dialogue, are still designed as 

single and childless women who attempt to destroy the happiness of a happy 

royal couple as soon as the princess comes to a reproductive age. Either Disney 

is lacking some imagination when coming to witches roles, or maybe society is 

not being so far apart from the capitalist induced concept of reaching for 

happiness only by having a family, where women have to accept her “virtues, 

obligations and vocations” to be mothers and housemaids. 

(…) in the age of the computer, the con- quest of the female body is still a 

precondition for the accumulation of labor and wealth, as demonstrated by the 

institutional investment in the development of new reproductive technologies 

that, more than ever, reduce women to wombs. (Federici, 2009).  

 

The characteristics of witches haven’t barely changed, they are still single though 

being mature; they still don’t have children, though being young and beautiful; 

and power is just for themselves, not to achieve any reproductive goals. They 

stand as a figure which opposes marriage and love, they are self-sufficient. By 

achieving all this, they represent an alternate way of living, the counterpart of the 

ideal capitalism tries to establish, and therefore, they are a threat. As this menace 

can’t be removed, it immediately translates into the evil side of the story, the 

loser side, the one you don’t want to become because it directly attempts 

against the economically designed path to happiness. 

Mother Gothel, Ursula, Maleficent and the Evil Queen are characters of movies 

which have a 20-year release date gap between each other, but their differences 

are barely noticeable and still establish the witch pattern capitalism spread 

centuries ago. It’s sad to see how despite the feminism being more popular 

everyday, there are practically no changes in how massive culture defines the 

role of the witch, most importantly if it’s meant to be seen by kids. 
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So, besides writing a complaint letter regarding the non-evolution of the witches’ 

role; I wanted to ask for a membership. If being a witch means having fancy 

clothes, a pet, wishing for being forever young and beautiful, expecting to attend 

an amazing party and be it’s dancing queen, ruling the seven seas; but specially 

and most importantly, not having children, being independent, not needing a 

man besides to fight for your goals, and try to keep young kids for falling in love 

too soon, or giving them the option of legal abortions, I have just a question to 

ask: ¿where do I sign? I really want to join the club! Thirties, here I come! 
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When Agnès Varda sees the world, we all see the world. 
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Paulina Simon Torres 

Resumen 

Este artículo explora la obra de la cineasta francesa Agnès Varda centrándose en 
los temas esenciales que aborda en sus películas e imágenes durante una larga 
trayectoria de más de 60 años de producir cine independiente. Varda fue 
siempre una cineasta poco convencional en el uso de los formatos y las técnicas 
para hacer cine; pero muy firme y fiel a sus contenidos de corte humanista que 
exploran la diversidad del ser humano en ámbitos políticos, artísticos y emotivos. 
En este texto se hace un breve repaso por algunas de sus obras más destacadas, 
con un afán de descifrar cómo, a través de diferentes dispositivos y géneros, la 
narrativa propuesta por Varda ha sido siempre, desde 1954 hasta 2019, sólida. 

Palabras claves: Agnès Varda, nouvelle vague, años 60. 

 

 

Abstract 
This article explores the work of the French filmmaker Agnès Varda, focusing on 
the essential topics she addresses in her films and images, during the 60 years of 
a career dedicated to produce independent cinema. Varda was always an 
unconventional filmmaker when it comes to the use of formats and techniques of 
filmmaking. But she has been very firm on her humanistic contents, that explore 
the diversity of human beings in political, artistic and emotional fields. This text is 
a brief review of some of her most outstanding works, with an eagerness to 
decipher how, through different devices and genres, the narrative proposed by 
Varda has always been, from 1954 to 2019, solid and faithful. 
 
Key words: Agnès Varda, nouvelle vague, 60s 
 

 

 

Cuando Agnes Varda mira el mundo,
                         todos vemos el mundo
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Hay tres palabras que son importantes para mí: 
Inspiración, creación y compartir 

(Varda by Agnès, 2019) 
 

 

 

 

Paulina Simon Torres 

Cuando Agnes Varda mira el mundo,
                         todos vemos el mundo
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Por donde se mire abundan las imágenes, miles y miles de bellas imágenes del 

mundo, de las personas que lo habitan, de los niños a las orillas del mar, de los 

trabajadores de una fábrica, de un reciclador que recoge las sobras del mercado, 

de unas sábanas colgadas en un callejón de un pequeño pueblo francés, que 

ondean al viento y parecen un poema o una despedida, o una canción de amor. 

Mujeres pobres, mujeres libres, mujeres embarazadas, mujeres con sombrero, 

mujeres que esperan que el curso de su vida cambie a lo largo de un día, 

abortistas en los setentas que se desplazan en un barco hasta Ámsterdam para 

hacerse cargo de su destino, “las torpes, las tontas, las distraídas y las 

maltratadas“. (Una canta, la otra no; Varda 1977).  Los negros, los cubanos, los 

vietnamitas, los pobres, los desempleados, la utopía, el deseo de prevalecer 

plasmado en imágenes que se renuevan y se repiten; y que han cautivado y 

entusiasmado al mundo durante las últimas seis décadas y que el pasado 29 de 

marzo de 2019, han dejado de ser la obra viva de Agnès Varda, para convertirse 

en su legado.  

 

A los 90 años, la abuela de la ‘Nueva Ola’ del cine francés, como les gustaba a 

los periodistas referirse a ella, dejó el mundo que tanto amaba y al que le había 

dedicado su curiosidad sin límites y sin prejuicios, en más de 50 películas, 

muchísimas fotografías y piezas de arte. Nos dejó a los amantes del cine con la 

enorme tarea de rendir homenaje a su obra, de aprender de ella y estudiarla 

hasta encontrar las agallas para experimentar el modo de habitar y narrar el 

mundo que nos rodea, como lo hizo ella durante toda su carrera 

cinematográfica.  

 

Agnès Varda nació en Bruselas en 1928, de padre griego y madre francesa; 

estudió Arte y tomó varios cursos de fotografía, como ella misma ha contado en 

sus visitas a universidades y festivales en el mundo entero. Empezó su carrera y 

su apasionamiento por las imágenes sin una formación especializada, pero con 

un interés genuino en el oficio y sobretodo en el mundo y en los otros. Empezó 

joven a tomar muchas fotos, primero de sus amigos y sus vecinos, después de 

todo aquello que le rodeaba, de las ciudades que visitaba e incluso se 

desempeñó haciendo fotos de los niños junto a Papá Noel una Navidad, en las 

tradicionales Galerías Lafayette en París como un pequeño trabajo para ganar 

algo de dinero. 
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En las películas que dirigió a partir del año 2000, ya con más de 70 años, la 

vimos siempre, cámara en mano, persiguiendo camiones en la carretera, 

recogiendo papas en el campo, fotografiándose a sí misma en un espejo, 

mostrándonos la imagen de sus manos surcadas por el paso del tiempo. Como 

parte de sus películas aparece la cámara dentro del cuadro, el cine dentro cine o 

la vida dentro del cine. La cámara de cine que lo registra todo, la cámara de 

fotos, que se conmueve y se detiene en los detalles y los experimentos con la 

cámara de video, que según contaba Agnès en su documental Los espigadores y 

la espigadora, le permitían nuevos acercamientos a la realidad, nuevos efectos.  

 

Las fotos la llevaron a iniciar, sin casi haberlo pensado, una carrera 

cinematográfica. En 1954, luego de haber fotografiado un pequeño pueblo 

pesquero del mediterráneo, decidió hacer una película en él, sobre la separación 

de una pareja, la muerte del amor, la sensación de pertenencia cuando se ha 

abandonado el pueblo de origen. Esta obra La Pointe Courte se rodó con un 

equipo de siete amigos y Varda que no sabía muy bien cómo funcionaba la 

industria cinematográfica, se atrevió, luego del rodaje, a mandarle una carta a 

Alain Resnais, quien para entonces ya había hecho una docena de documentales 

y se encontraba a las puertas de hacer el renombrado documental Noche y 

Niebla.  Le pidió que le ayudara con su película, que se sentara con ella a ver las 

nueve horas de material en bruto que había traído de sus días de rodaje cerca 

del mar. Él no solamente se convirtió en su editor, sino en una suerte de mentor, 

y le hizo la primera lista de películas que Agnes debía ver si pensaba dedicarse al 

cine. 

  

A esas alturas, ella había rodado su ópera prima y ni siquiera conocía la mítica 

Cinemateca Francesa. Sin embargo, La Pointe Courte se convertiría en una de las 

películas originarias del movimiento La Nouvelle Vague o ‘La Nueva Ola’ 

fundado precisamente por los asiduos a la Cinemateca, críticos devoradores de 

cine y fundadores de la icónica revista, Cahiers du Cinema: Francois Truffaut, 

Jean Luc Godard, Éric Rohmer, entre otros.  La estudiosa de Varda, Delphine 

Bénézet, dice: “In her profession and in her life, Varda has always been an 

outsider. She trained as a photographer and made her first film, La Pointe Courte 

(1955), with little money and few other resources, and without awareness that she 

was going against the grain of the practices in the industry”. (En su profesión y 

en su vida, Varda siempre ha sido una extraña.  
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Se formó como fotógrafa e hizo su primera película, La Pointe Courte (1954), con 

poco dinero y pocos recursos, y sin darse cuenta de que iba en contra de las 

prácticas de la industria). (B. Delhpine, 2014). 

 

Y fue así, siendo una extraña al mundo que le rodeaba, al mundo del cine, de los 

cinéfilos, de los críticos, al mundo de hombres, que era la industria del cine 

francés y del mundo, al que Varda entró a contar sus historias llenas de impulso, 

con un estilo que  aún por ese tiempo no había visto la luz. Un cine 

independiente, hecho en la calle, con pocos recursos económicos, pero con 

historias originales, escribiendo desde la cámara, según la noción ‘Cámera-Stylo’, 

acuñada por Alexandre Astruc, premisa que hermanaría a los autores de la 

Nouvelle Vague. La cámara que escribe. Escribe con luz, escribe con la 

actuación, escribe con la puesta en escena, cuenta historias nuevas, y finalmente, 

saca al cine francés de su largo matrimonio con la Literatura del siglo XIX. Para 

Varda la vida de su vida entera se convertirá en un ‘Cámera-Stylo’ que moldea el 

universo y a quienes toca con sus imágenes.  

 

En 1962 estrenará Cléo de 5 a 7  y pasará a engrosar las filas en la historia de la 

‘Nueva ola’ francesa, de la mano de Los 400 golpes de Truffaut o À bout de 

Souffle, de Godard; pero Varda, manteniendo su afán de independencia, su voz 

creativa y política, no se queda para encumbrarse en el cine de la ficción que 

sostiene la industria mundial, sino que viaja para reconocer las utopías en el 

mundo, para reconocer a los agresores y dar voz a los agredidos. Lo suyo es la 

expresión libre, viaja a Cuba en plena revolución y saluda a los cubanos. Los 

saluda con 1800 fotografías de su visita a una Cuba en pleno apogeo de la 

Revolución y mira el rostro de los jóvenes, hombres y mujeres. Con sus fotos 

hace un documental editado al ritmo de un movimiento que ella considera bello. 

En sus propias palabras “A mí me ha llamado la atención lo mucho que se 

mueve y cómo se mueve la gente, y quiero dar una idea sobre eso. Pero voy a 

expresarla con un procedimiento contrario: por medio de las fotos fijas, que 

luego animaré basándome en los movimientos intermedios”. 

 

A Varda le mueve el pensamiento político, pero le mueven sobretodo los 

hombres y las mujeres con historias que compartir. Es así que en 1967, hace una 

película junto a Chris Marker, Joris Ivens y William Klein para protestar contra la 

ocupación de los Estados Unidos en Vietnam y reclamar por la agresión que 

sufren los vietnamitas.  
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En 1968 viaja a Oakland, Estados Unidos y retrata al movimiento negro, Black 

Panthers en medio de un gran debate político y público sobre el papel de los 

Panthers y de sus líderes en una época convulsionada por la violencia contra los 

negros en los Estados Unidos.   

   

El mundo está en ebullición y ella quiere verlo todo, con sus ojos ávidos de 

historias, llena de empatía y un cierto espíritu solidario que le permite acercarse 

a la gente y hablar de sus vidas; desde la curiosidad, pero sobretodo, desde el 

respeto. Viaja a Los Ángeles en 1981 y hace el documental Mur Murs, en el que 

explora la sociedad y sus mixturas, una ciudad repleta de sincretismos y formas 

de expresión culturales, políticas y religiosas que se plasman en la publicidad, en 

las vallas y en los murales que aparecen por toda la ciudad. Varda observa y 

ensambla metáforas que viajarán en el tiempo para dar fe de la vida de los 

individuos. En Mur Murs, observa un mural gigantesco con el retrato de siete 

personas desempleadas, un poco más de 30 años después en el documental 

Faces Places (2017), repetirá aquello que vio en Los Ángeles, y en compañía del 

enigmático fotografo francés, JR, retratará gente del pueblo, mujeres 

sindicalistas y obreros, en tamaño gigante y empapelará sus pueblos con sus 

imágenes. La obra de Varda se recicla a lo largo de 60 años, se recicla, en el 

sentido amable e inspirador de Los espigadores y la espigadora (2000) es decir 

se reinterpreta y permite que su punto de vista vuelva a nacer, nunca se estanca, 

siempre está creando y recreando, mirando el mundo con amor y curiosidad, 

siempre en el contexto de su tiempo; siempre a la vanguardia, siempre con la 

mente abierta y los ideales por delante. Por eso su cine se sigue sintiendo joven 

y fresco, cuando ya con 80 años sube las escaleras de un tonel gigantesco sólo 

para mostrarnos que habrá un bello atardecer en un lugar perdido de la campiña 

francesa. Tener más de 80 años y conservar intacto el deseo de verlo todo, 

incluso si sus ojos ven borroso.  

 

Su mirada y sus imágenes se extienden y se expanden. Los temas que atraviesan 

su obra están todos concatenados, atados a la experiencia personal, a las 

personas que Varda conoce en el camino y las personas que ella misma ha sido 

durante su experiencia de vida. Los temas son una mirada a las obras de arte 

que ama, a una noticia en el periódico que le causa un fuerte impacto, a las 

circunstancias que la rodeaban.  
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Varda en su obra se convierte en una mediadora entre aquello que ve y 

reconoce, y cómo sus películas transmiten esta información a los espectadores. 

Su público, que muchas veces ha sido extenso, sobretodo en su obra de las 

últimas dos décadas, que se volvió exitosa en festivales y se empezó a ver 

incluso comercialmente; y su pequeño público fiel, el de las  obras breves, los 

cortometajes, la obra política, las ficciones bizarras y las reflexiones filosóficas 

sobre arte; que con seguridad serán descubiertas por nuevos espectadores, 

después de que Varda haga una película como Las playas de Agnès (2008), en la 

que se retrata a sí misma, sus influencias e historias de vida. Una cineasta que a 

través de sus inquietudes abre un universo de posibilidades que les permiten a 

los demás hacerse preguntas también. Y abre la puerta de su vida para compartir 

sus secretos, que no lo son tanto, porque a lo largo de su carrera ha ido 

revelando poco a poco cada uno de sus enigmas hasta volverlos parte de una 

lección de cine y una lección de humildad.  

 

Sus temas. Los grandes temas. La injusticia en el mundo, la libertad para vivir 

aparecen en algunos de sus ensayos y ficciones. Aparece en Sin techo, ni ley 

(1985) cuando muestra a una joven mujer sin hogar, que muere de frío. Ficción 

que transita en los códigos del documental y busca comprometerse, investigar, 

que no puede hacerse a un lado frente a una vida perdida, abandonada a su 

suerte, a la que su sociedad solamente ha dejado morir en el frío. También en 

Documenteur (1981) se balancea entre el documental y la ficción, para reclamar 

por una mujer marginalizada por estar divorciada y a cuestas con su vida y la vida 

de una criatura a quien debe mantener. Y puede ir tan lejos como hacer un 

musical feminista, pro aborto como Una canta, la otra no (1977) en la que varias 

mujeres toman su destino y su cuerpo en sus manos, mientras cantan la triste 

historia de sus vidas en un mundo que las juzga y las minimiza. Obras como éstas 

le han valido a Agnès Varda el reconocimiento de cineasta feminista, que aunque 

no ha militado públicamente, las causas que ha defendido desde sus imágenes 

tienen el poder de militar, de dar voz, de abrir un frente por sí mismas. Ella, entre 

un millar de colegas varones, es una voz sola que navega y congrega entre 

tantas décadas de trabajo, a nuevas colegas que van sumando voces únicas y 

libres como Chantal Akerman o Claire Denis. En un cine que explora en el 

mundo, pero que respira y existe gracias al otro, el respeto por los sujetos a 

quienes filma, es crucial. Sus películas van más allá del deseo de iniciar un 

debate polémico, permiten que los espectadores sean quienes juzguen la 
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realidad de la que han sido testigos. En este sentido, su cine explora lo poético, 

pero es ante todo, ético.  

 

En el documental Los espigadores y la espigadora, película en la que Varda dio 

tanto de sí misma, que llegó incluso a hacer una segunda parte para saber cómo 

se encontraban los personajes dos años después, la cineasta nos muestra el 

amplio mundo del reciclaje. Desde imágenes que se reciclan, hasta basura que 

se vuelve arte; y principalmente, nos muestra el mundo de los campesinos y la 

agricultura que ha cambiado sus reglas y que frente a la industrialización prefiere 

desechar, antes que permitir que la gente se beneficie de lo que 

comercialmente, no es perfecto. De esta película nace la afición de la directora 

por las papas. Luego de que en un sembrío de papas en Francia, toneladas de 

papas fueran desechadas por su deformidad y entre las papas deformes y 

desechadas, apareciera una papa con forma de corazón, que no solo 

acompañará a la cineasta durante la película, sino que más tarde haría una 

instalación en un museo con este tema y ella misma vestida de papa saliera en 

los medios de comunicación. La vida humana, el amor, la reflexión poética y la 

dignidad, estarán siempre vigentes en la obra de Agnès, desde sus primeros 

trabajos hasta su obra final. En Varda by Agnes (2019) tendrá la habilidad de 

despedirse del mundo, desde sus collages de recuerdos, fotos, actitudes en la 

vida y amor por el cine y el arte. 

 

Aunque sus temas vuelvan sobre su eje, sus formas siempre serán nuevas. Desde 

el inicio de sus 60 largos años de carrera, la experimentación ha sido su mejor 

carta. Siempre vanguardista en su modo de expresarse, pero nunca su forma ha 

estado vacía de sentido o de una profunda reflexión sobre la realidad. Ya en 

1958, haciendo El diario de una embarazada, o L’ ópera Mouffle, era capaz de 

hacer un cine precusor del video arte. Mientras estaba embarazada de su 

primera hija, grababa con su cámara la vida de su barrio en París. El mercado, las 

señoras en la calle discutiendo por las compras, su barriga embarazada, una 

pareja que se ama frente a un espejo. Pura experimentación fílmica y fotográfica, 

desde su estado de gracia que le permite ver el mundo con la curiosidad y el 

humor de la que volverá a nacer. Junto al retrato de su cuerpo desnudo 

gestando, ha montado la imagen de una gran calabaza a la que partirán en la 

mitad y cuyas entrañas serán extraídas habilmente por una mano anónima.  
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Un guiño a Buñuel, un modo de exponerse, un modo de reírse de la vida y jugar 

con las imágenes que están en el mundo para servirse de ellas y crear nuevos 

relatos. 

  

Sobre el tema de los formatos y la forma Delphine Bénézet comenta: “A brief 

survey of her work demonstrates that she enjoys working on a variety of projects 

and that she never really settles on a single, comfortable, safe format which 

would have guaranteed a regular audience of followers. Rather than adopting a 

particular genre (…) Varda has alternated between different formats and genres 

and produced a variety of documentaries, short films and long features, 

unhindered by previous commercial relative failures. The forma eclecticism of 

Varda’s oeuvre does not mean that her practice cannot be examined and 

interpreted transversely”. (Una breve encuesta sobre su obra demuestra que le 

gusta trabajar en una variedad de proyectos y que realmente nunca se conforma 

con un formato único, cómodo y seguro que le hubiera garantizado una 

audiencia regular de seguidores. En lugar de adoptar un género en particular (...) 

Varda ha alternado entre diferentes formatos y géneros y ha producido una 

variedad de documentales, cortometrajes y largometrajes, sin impedimentos 

relacionados a relativos fracasos comerciales. La forma ecléctica de la obra de 

Varda no significa que su práctica no pueda ser examinada e interpretada 

transversalmente). (B. Delhpine, 2014). 

 

De la foto fija, al manifiesto; del cine, al video; de la pintura, a la entrevista. 

Varda utiliza todos los recursos al alcance de sus manos para involucrar a la 

realidad en una narración sólida, meláncolica, penetrante. Es una artista que 

excede lo cinematográfico o lo antropológico incluso, para convertirse en un 

modelo a seguir para quienes desean ser artistas, hacer cine, seguir un camino 

de aventura, ideas e imágenes. En sus últimas películas pone su envejecimiento 

al servicio de los espectadores, no como un acto de lástima, sino como un acto 

rebelde, de mostrar al mundo del cine la mujer fuerte y sensible que ha logrado 

ser a lo largo de 90 años de vida y 60 de carrera, sin que su pensamiento, su 

mirada, su punto de vista envejezca y deje de ser valioso para el mundo que 

anhela conectarse a través de sus ojos. Ver el mundo de Varda es sentir que un 

cine bello, diverso y que resiste en su ética y estética, es posible, es real y nos 

vuelve más humanos a quienes lo visitamos como se visita a un maestro que 

nunca ha terminado su trabajo de enseñarnos.   
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Resumen 

El artículo aborda el análisis de ciertos arquetipos dentro de algunas obras 

cinematográficas exhibidas a nivel masivo en el año 2019, haciendo énfasis en 

los elementos masculinos y femeninos que se manifiestan, principalmente a nivel 

simbólico. El autor usa la antigua baraja del tarot de Marsella como base para 

comparar la construcción de personajes y situaciones que se muestran en 

algunos arcanos mayores, con los personajes y situaciones de las películas 

analizadas. 

 

Palabras claves: Arquetipo. Jung, Tarot, Hollywood. Tarantino. Joker. Judy. 

Personajes.  

 

Abstract 

The paper addresses the analysis of certain archetypes within several 

cinematographic works, exhibited in the year 2019. It emphasise in the masculine 

and feminine elements that are manifested, mainly at a symbolic level. The 

author uses the old Marseille tarot deck as a basis to compare the construction of 

characters and situations, shown in some Major Arcana of that deck, with the 

characters and situations of the films analyzed. 

 

Key words: Jung, Tarot, Hollywood, Tarantino, Joker, Judy, Charaters. 

 

 

 

 

 

La fabrica de los dioses
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El cine, como heredero del antiguo teatro griego y su ritual puesta en escena 

del vasto panteón mitológico, ha devenido en el exponente más importante, a 

nivel comercial masivo, de los elementos simbólicos y arquetípicos que 

antiguamente tenían un lugar concreto (como dioses) en el desenvolvimiento 

individual y social de los seres humanos. Son elementos que, según el influyente 

psicoanalista Carl Jung, están arraigados de manera innegable en el inconsciente 

colectivo e individual de cada ser humano, y por ende en cada potencial 

espectador de las salas de cine comercial. Se podría decir que esos dioses del 

pasado se han trasladado del exterior cósmico, a las salas de cine en las cuales 

no solo son proyectados a la pantalla, por el aparataje técnico que hace posible 

visualizarlas, sino también son proyectados al interior de cada espectador 

nuevamente, en una especie de juego de ping pong de proyección psicológica y 

de transferencia cinematográfica.  

A esto se puede añadir que, según algunos estudios neurobiológicos, el cerebro 

no diferencia entre una experiencia real de una imaginada, soñada o vista en una 

pantalla debido a las denominadas “neuronas espejo”, y si se es consecuente 

con esta afirmación, entonces lo que vemos en la grandeza de la pantalla de cine 

tiene un influjo experiencial directo sobre todos y cada uno de los espectadores. 

Hollywood, al ser innegablemente el principal expositor de obras audiovisuales a 

nivel mundial, cosa que no necesariamente hace mérito a su calidad, tiene una 

enorme responsabilidad ya que es la principal matriz creadora de guías 

simbólicas y de comportamiento, en forma de historias, para el mundo.  

 

 Patricio Capelo Cando

La fabrica de los dioses
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Una pregunta válida en relación a esto sería si la más grande productora de 

modelos arquetípicos está siendo responsable con esta tarea Es decir, ¿se están 

usando estas instancias primordiales como un elemento que potencia el 

autoconocimiento y la profundización en el inconsciente personal y colectivo? ¿o 

se las usa para manipular y crear implantaciones mercantiles vanas en el 

espectador, aprovechándose vilmente del poder de estas imágenes simbólicas y 

su influencia directa en los espectadores? Hoy en día en que la conciencia y 

postura de género es una condición ineludible al momento de la creación 

artística y en este caso específico, la creación cinematográfica, sería también de 

gran importancia que se haga una revisión de lo masculino y lo femenino desde 

el lugar de lo simbólico. Y también lanzar esta mirada a ciertos productos 

cinematográficos de consumo masivo, para tratar de dilucidar cómo se 

construyen y, si en efecto, son usados de manera superficial. 

Así, este ensayo se propone realizar una pequeña revisión de estos elementos, 

para lo cual se tomará como punto referencial uno de los compendios más 

completos y elaborados sobre elementos simbólicos y arquetípicos, la baraja de 

Tarot y su antiguo catálogo de personajes y situaciones arquetípicas.  Así se 

empezará a indagar la manera en la que el cine contemporáneo hollywoodense 

usa los elementos arquetípicos de lo masculino y lo femenino para construir 

personajes y situaciones, y de cierta manera guiar el comportamiento de las 

masas de espectadores que consumen dichos productos.  

Para ello se propondrá analizar algunos de los filmes más destacados del 2019 

como “Joker” (Todd Phillips, 2019), “Judy” (Rupert Goold, 2019) y “Once upon 

a time in Hollywood” (Quentin Tarantino. 2019). Películas que podrían resultar 

variadas en el aspecto temático, pero que dan una muestra del vasto catálogo 

de producción reciente Hollywoodense.   
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Además, son tres películas que, aunque provengan originalmente de medios que 

rozan con lo hiper ficcionado del cómic, su construcción y forma de mostrar el 

relato propuesto, terminan siendo de corte realista; no entran en categorías 

genéricas de lo fantástico, el realismo mágico o el cuento de hadas, tipos de 

filme en los que, por su parentesco con los relatos mitológicos, se puede 

apreciar de una manera más clara y casi obvia, la carga arquetípica que pueden 

movilizar. 

Se podrían mencionar de manera rápida algunos filmes emblemáticos en los que 

una figura arquetípica en particular se ha usado de manera abierta, éste es el 

Ermitaño o anciano sabio (como lo llama el psicoanalista Carl Jung). En la 

primera saga de “Star wars” (George Lucas, 1977) en la que además colaboró 

como asesor del guión el famoso mitólogo estadounidense Joseph Campbell, 

cuyo trabajo es esencial para entender los elementos simbólicos como 

estructuradores de las civilizaciones tanto antiguas como modernas, se puede 

encontrar claramente este personaje arquetípico. En esta saga tenemos la figura 

del anciano sabio encarnado en el personaje de Yoda, arquetipo que sirve de 

guía y enseñanza, además ayuda a avanzar a otras etapas a sus aprendices, y es 

así como lo hace con Luke Skywalker, el joven personaje que emprende su viaje 

de autoconocimiento.  

El anciano sabio viene a ser el equivalente del Ermitaño o arcano 9 del tarot, 

carta que simboliza la búsqueda de la sabiduría y el alejarse del mundo para 

entrar en contacto con las fuerzas interiores y así luego volver a ese mismo 

mundo que se ha dejado con una energía renovada. También se puede 

encontrar a esta figura del Ermitaño en el personaje de Morpheus en la saga de 

“Matrix”, aquí viene a guiar al protagonista del filme, Neo, sacándolo del mundo 

ilusorio de la matriz para enseñarle cómo funciona la realidad, sirviendo así 

también de guía y fuente de conocimiento.  
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Se podría decir que este arquetipo del anciano 

sabio transgrede de cierta manera el orden 

patriarcal establecido en el que la ley y los valores 

se dictan por imposición más que por una guía 

cálida y empática con el aprendiz. Va más allá de la 

guía activa de la energía masculina, 

complementando ésta con una enseñanza 

receptiva, que va a tono con la energía femenina. 

 

 

 

 

El viaje que proponen los 22 arcanos mayores del Tarot, y que se asemeja 

directamente al modelo arquetípico de construcción dramática denominado el 

viaje o mito del héroe (propuesto por Joseph Campbell y sintetizado por 

Cristopher Vogler), es un viaje de apropiación simbólica que va desde el vacío o 

potencial creativo total (simbolizado por el arcano 0 o llamado El loco) hasta la 

totalidad (simbolizada por el arcano 22 o El mundo). El propósito de dicho viaje 

es la asimilación positiva de todo lo exterior para así integrarlo dentro de la 

psique, y así llegar a la individuación. Proceso que tiene como fin lo que 

alquímicamente se conoce como trascender la dualidad masculino/femenino y 

llegar a la unidad o totalidad andrógina, energéticamente hablando. Para 

entender un poco más sobre dicha dualidad se describirá brevemente lo que es 

lo masculino y lo femenino según el tarot: 

Lo masculino o activo: Este vendría a ser el principio activo que se mueve y 

entrega. Lo que se conoce como la energía Yang de la dualidad taoísta.  

Lo masculino y lo femenino segun el Tarot:
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Hay varios arcanos que encarnan principios masculinos activos. Por ejemplo El 

Mago, arcano número 1. Simboliza el uso de la energía creativa direccionada a 

un propósito específico. El personaje que vemos en la carta, carga una varita, 

símbolo fálico, con la cual lanza su intención enfocándola en la obtención de un 

fin específico. 

Lo femenino o receptivo: Este vendría a ser el principio receptivo que 

permanece y recibe. Vendría a ser la energía Yin de la dualidad taoísta. Un 

arcano que encarna este principio femenino receptivo es la emperatriz o arcano 

3. Ella representa la fertilidad y exuberancia de la tierra, que atrae y está en 

constante gestación transformadora pero pasiva. 

Lo luminoso o sombrío de cada arcano: Por la complejidad de cada arcano, cada 

uno de estos acarrea una magnitud de aspectos que, como el espectro 

luminoso, van de la luz a la oscuridad. Esto quiere decir que cada arquetipo 

engloba lo positivo, además de lo negativo de los aspectos que se le atribuyen, 

y dependiendo la situación en la que se encuentre puede fluctuar entre estas 

dos facetas. 

Arcanos como personajes o como situaciones: Un arcano como personaje 

vendría a ser cuando un arquetipo se emparenta con la caracterización de un 

personaje en una película y con la manera en la que está constituido, tanto 

interna como exteriormente. Puede ir desde el vestuario y maquillaje hasta sus 

acciones y arco dramático. Aunque también hay situaciones que pueden ser 

catalogadas como arquetípicas, algunas están presentes en la gran mayoría de 

filmes que utilizan la estructura dramática clásica aristotélica.  

Ahora se analizarán algunos personajes y situaciones de los filmes propuestos 

para tratar de encontrar similitudes con ciertos arcanos del Tarot: 
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Empezando por la construcción del vestuario, 

pasando por la esencia y caracterización del 

personaje, es notorio que los escritores de este 

filme han emparentado al Joker con el Loco del 

tarot, esto se resalta al inicio del filme, antes de 

que el personaje empiece a accionar. Se puede 

apreciar esta similitud en una escena en la que 

Arthur viaja en el metro después de salir de la 

agencia de payasos, ahí carga una maleta en la 

que guarda todo lo que necesita para hacer reír a 

sus clientes, de una manera bastante similar a 

como lo hace el arcano 0 que, al dirigirse sin 

mirar al precipicio, solo lleva una ligera carga que 

simboliza su desprendimiento del mundo material. El Loco en su aspecto 

luminoso simboliza la energía absoluta, pero aún no encaminada hacia una meta 

específica, se dice que es el que empieza el viaje en toda historia.  

Así se encuentra Arthur al inicio del filme, encarnando a un artista de la comedia 

en potencia, pero lleno de miedos y limitaciones psico físicas que le impiden 

accionar de manera definitiva hacia su meta objetiva, que es lograr hacer un gran 

acto cómico en el mundo real, y ya no solo en el mundo de su imaginación. Se 

ve aquí la manera en la que este personaje encarna algunos de los rasgos 

sombríos de este arcano, ya que el Loco en su aspecto negativo se caracteriza 

por ser un ente infantil, sin una dirección específica en la vida y desprovisto de la 

capacidad de accionar.  

 

Joker El Joker, del loco al mago
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Un aspecto de la caracterización que destaca de la relación del personaje de 

Arthur con el arcano 0 es su irrefrenable animalidad o atisbos de una gran 

energía proveniente del inconsciente, que en el caso del personaje se escapan 

como repentinas carcajadas, haciéndose notar la evidente inadaptación con su 

mundo, y el deseo de que esa energía primordial inconsciente sea liberada.  

Esta energía en potencia nace de ese lugar del cual 

surgen las pulsiones esenciales, fuente en la que se 

genera el impulso creativo de este arcano y del 

personaje del Joker. Lugar caótico, totalmente 

incompatible con el sistema patriarcal y represivo 

como el que se presenta en el universo donde se 

desenvuelven los personajes del filme. El Loco, a 

pesar de ser un arquetipo masculino, es el que 

menos se emparenta con las figuras paternales que 

se pensarían propias de la energía masculina, eso 

es lo que lo hace incapaz de adaptarse a entornos 

muy rígidos, así como se sugiere en la figura del 

arcano; éste viaja constantemente moviéndose sin 

detenerse y sin dejar que nada lo ate tanto física como simbólicamente. En este 

caso, es esta energía irrefrenable del loco la que subvierte el orden establecido, 

la que moviliza el giro desde la consciencia a lo caótico del inconsciente, que es 

el cambio rotundo que toma el mundo de la historia, una vez que la energía del 

Joker logra ser liberada y canalizada. 

La progresión que se puede ver en el arco dramático o cambio esencial en este 

personaje es la de pasar de ser un ser pasivo y sin capacidad de accionar, a girar 

hacia el movimiento y ser capaz de hacer sus primeras acciones en su mundo.  
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Este accionar está ligado directamente a la entrega de un objeto simbólico que 

es el arma que le da su supuesto amigo de la compañía de payasos. El arma 

tiene una relación directa con la varita mágica que usa el Mago o arcano 1 del 

tarot. Elemento fálico que lo representa. Este arcano habla sobre la capacidad 

de usar los conocimientos propios para lograr cambios en el mundo exterior, 

además la simbología del número 1 que se asocia a este arcano, se refiere a la 

capacidad activa propia de la energía masculina.  

Después de obtener este objeto simbólico, Arthur empieza a darse cuenta de 

que esa energía caótica (proveniente de la energía inconsciente del Loco) que 

lleva dentro puede ser usada en su mundo. Al fin se lo puede ver 

experimentando el goce que este nuevo poder le da, después de usar el arma 

para matar a tres rufianes de clase media alta que, con su aberrada masculinidad, 

tratan de amedrentar a una chica en el metro.  

El realizador de la película no puede ser más claro con la referencia de la 

transformación del personaje en el Mago, cuando en una escena en la que 

Arthur va a visitar a su supuesto padre Thomas Wayne, logra conversar con su 

hermano Bruce y le hace algunos trucos de magia para sacarle una sonrisa, 

usando una varita mágica que simboliza su nueva capacidad de accionar hacia el 

logro de sus propósitos. Al fin Arthur, transformado en el Joker o Trickster, como 

lo llamaría Jung, puede hacer su gran acto cómico que es una suerte de acto 

psicomágico al estilo de Jodorowsky, en el que, al conocer a su ídolo e 

idealizada figura paterna -el presentador de televisión Murray Franklin- lo asesina 

usando esa arma que le dejó liberarse y lograr accionar en primera instancia. 

Después de matarlo, Ciudad Gótica se transforma, derrocando el régimen 

patriarcal controlador con una gran horda de payasos que empiezan a repartir el 

caos lunar por todo el lugar. 
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Vamos de lo pasivo femenino, a lo activo masculino en relación al arco del 

personaje principal. Aunque en otro nivel, el mundo mostrado va de lo patriarcal 

controlador a una suerte de caos que promete un orden diferente, tal vez 

matriarcal. Uno de los temas abordados va en relación a lo nocivo del control 

aplicado por lo negativo de la energía masculina, como represora de la 

expresividad.  La conclusión a la que llega el realizador es que, si no hay formas 

positivas de exteriorizar la creatividad, esta explotará de manera caótica. 

La madre de Arthur o la que retiene a la bestia: 

En el personaje de la madre de Arthur se puede 

apreciar claramente el uso de la carta llamada La 

Fuerza, en la que se muestra a una mujer que de 

manera sutil y autoritaria domina a una gran bestia 

que se asemeja a un león. Esta carta simboliza el 

control consciente de las pulsiones inconscientes o 

de los impulsos animales. Claramente se aprecia 

cómo se usa esta premisa para construir la relación 

de Penny Fleck con su supuesto hijo Arthur. 

Mientras ella está en el hogar, la neurosis y locura 

de Arthur se mantiene calmada, y solo se manifiesta 

con sus repentinos ataques de risa. El Joker o 

energía primordial inconsciente permanece 

dormida casi en su totalidad, pero cuando la madre va a al hospital y se ausenta 

del hogar, vemos cómo la bestia o pulsión inconsciente de Arthur empieza a 

aflorar, la Fuerza (su madre) para contener ese deseo bestial, deja de estar por lo 

cual esta instancia primordial es libre de expresarse en la realidad.  

 

 



 / Vol.6 / N.1 /Julio 2020 INMÓVIL 61 

El problema de liberar esta fuerza caótica es que no hay nadie que la contenga y 

tome las riendas para canalizar el caos en un acto creativo, es por ello que el 

descontrol se hace manifiesto, aunque podría ser que de la destrucción causada 

por la liberación del inconsciente surja una nueva creación, un nuevo mundo con 

su propio orden. Es importante notar que esta función de control que ejerce la 

madre no tiene nada que ver con el control paternal activo, es más bien un 

refrenar desde la pasividad; su mera presencia hace que Arthur no exprese su 

caos interior. Pero es su ausencia la que lleva a que Arthur logre darse cuenta de 

que su lado esencial había estado dormido por demasiado tiempo y ahí logra 

entender que esa risa supuestamente neurótica en realidad era un atributo de su 

verdadero ser. Después de este aprendizaje del personaje de Arthur, mata a su 

madre adoptiva, liberándose de manera definitiva de cualquier forma de control. 

Aunque la Fuerza es un arquetipo femenino, tiene un rol activo, pero en este 

caso la madre parece no accionar demasiado; sin embargo juega un papel 

fundamental en el cambio y desarrollo del arco dramático del protagonista de la 

película. Se muestra de una manera sintetizada cómo lo femenino y los 

masculino pueden asociarse para construir atributos de caracterización en un 

personaje. 

Thomas Wayne y Murrau Franklin, la sombra del emperador: 

Estos dos personajes encarnan claramente algunos aspectos masculinos 

asociados con figuras paternalistas y patriarcales, tanto a nivel positivo como 

negativo. Estos son el orden, la disciplina y la guía del comportamiento. Se los 

puede asociar directamente con la figura paternal del Emperador o arcano 4, 

carta que simboliza el control y apropiación de las cuatro direcciones o el regir 

de manera consciente el exterior, el bienestar financiero y el servir como modelo 

a seguir para la comunidad.  
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Tanto a nivel obvio y exterior (Wayne) como 

simbólico e individual (Murray) estos personajes 

ejercen una fuerza restrictiva tanto en los 

ciudadanos de Ciudad Gótica como en Arthur. 

Fuerza que restringe a un nivel tanto físico y 

socioeconómico como emocional-expresivo. Si 

Wayne controla a sus ciudadanos a través de la 

política, Murray los controla de manera 

psicológica, obligándoles a reír cuando lo que 

deberían hacer es rebelarse en contra del 

gobierno injusto y posiblemente corrupto de 

Wayne. No es sorpresivo que el Joker asesine a 

uno, liberándose definitivamente de sus 

ataduras emocionales, que le impiden ser él mismo y que la horda iracunda, 

impulsada por Arthur e individualizada por un payaso enmascarado anónimo, 

asesine al otro, vengándose del injusto gobierno. 

Se puede apreciar cómo los personajes hombres en este filme usan la energía 

masculina de una manera casi en su totalidad negativa, sin abrir el diálogo y la 

posibilidad de la escucha propia de la energía femenina. Por su simpleza podrían 

rozar con lo plano y unidimensional. 

 

La muerte, cambio y renovación: 

Un arquetipo controversial que forma parte de la baraja del tarot es el arcano sin 

nombre que lleva el número 13 y que ha sido apodado como la Muerte. En un 

filme con tantas muertes sería interesante ver qué aporta el significado simbólico 

de esta carta en relación a estos acontecimientos. Se ve a Arthur asesinando a 
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varios personajes. Primero a los tres 

enternados violentos en el metro; asesinarlos 

conlleva una liberación para Arthur, es la 

primera vez que reacciona ante el maltrato por 

parte de los otros, y como indica la escena 

siguiente después de este acto es feliz por 

primera vez en el filme cuando baila de 

manera fluida con el cuerpo abierto festejando 

ese cambio en él. El arcano 13 simboliza el 

cambio drástico de una situación ya sea por un 

acto o por un incidente azaroso, en este caso 

el asesinato que lleva a cabo Arthur implica la 

base del primer cambio en una progresión 

gradual hacia la liberación del reprimido lado inconsciente del protagonista de 

esta historia. Así sucede también cuando asesina a sus dos figuras tanto paterna 

como materna, es decir a su Madre adoptiva y a Murray Franklin. De este modo 

llega a despojarse totalmente de lo que le ata a su represivo mundo consciente. 

Luego su supuesto padre es asesinado por uno de los manifestantes 

enmascarados de payaso, eliminando la última de las figuras represoras para 

Arthur. Y si eso no es suficiente se insinúa en el desenlace del filme el asesinato 

de la doctora que lo atiende en el hospital psiquiátrico, liberando al Loco de 

manera aparentemente definitiva. 

 

  

En este filme la protagonista es una mujer de mediana edad que encarna dos 

arquetipos femeninos que se relacionan por la falsa progresión entre uno y otro. 

Estos son la Papisa o sacerdotisa, arcano 2, y su truncada progresión o 

Judy Garland o la eterna sacerdotisa 
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conversión en la Emperatriz o arcano 3. La película es un biopic que muestra la 

vida del ícono hollywoodense Judy Garland, vemos su fallido ascenso a la 

madurez desde que es una niña obligada a trabajar extensas horas hasta que se 

convierte en una madre alcohólica y fármaco dependiente que continúa 

sacrificándose laboralmente, ahora por el ideal de quedarse con la custodia de 

sus hijos.  

Así se ve a la joven Judy, encarnando al arquetipo de 

la Sacerdotisa o Papisa, que simboliza uno de los 

principales aspectos receptivos de la energía 

femenina, en este caso la necesidad de asimilar 

conocimiento y de cierta manera adoptar o 

someterse a una ideología con el propósito de llegar 

a un entendimiento esencial de ella.  La adolescente 

Judy trata de ser la mejor actriz juvenil, dejando de 

lado todo el resto de necesidades y gustos propios 

de la experiencia de ser una joven próxima a 

convertirse en una mujer, para encerrarse en un set 

de filmación y de manera infructuosa tratar de 

entender lo que es la vida mediante la actuación y el trabajo excesivo. Se ve  el 

arquetipo de la Papisa, ensombrecido por influencias externas, principalmente el 

severo y controlador productor de Judy. El lado luminoso de este arcano no 

llega a expresarse por lo que, cuando el personaje se convierte en una mujer 

adulta, la progresión de un estado a otro se ve truncada. La evolución saludable 

que propone el tarot es el paso de la Papisa a la Emperatriz, cambio en el que 

después de recibir el conocimiento necesario se adopta la capacidad de 

gobernar las fuerzas femeninas y naturales de manera consciente y autónoma.  
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La Emperatriz simboliza la capacidad de materializar proyectos usando la 

creatividad y pasión, representa a la madre terrenal y afectiva, así como a la 

mujer sensual capaz y empoderada. En sus aspectos negativos se estanca en la 

inmadurez, la excesiva fantasía y la irrealidad. Se puede apreciar que en la Judy 

adulta destacan los aspectos sombríos de este arcano, tal vez por su truncado 

desarrollo cuando joven. Aunque logra con dificultad ganarse la vida de una 

manera creativa, cantando en shows para atraer a espectadores usando la 

nostalgia, está llena de inseguridades y su adicción al alcohol y las pastillas 

hacen que el disfrute de su quehacer artístico sea 

nulo. Además, la falta de seguridad en sí misma la 

hacen susceptible a confiar en cualquier posible 

pareja dejándose llevar por falsas ilusiones y siendo 

embaucada muy fácilmente. Se ve el paso fallido y la 

asimilación infructuosa de arquetipos propios de 

estados específicos de la vida de una persona. Se 

podría deducir que el hecho de que Judy en su 

juventud no pudo explorar las experiencias propias de 

esa edad, hacen que se haya convertido en una 

adulta con problemas para ejercer lo que de ella se 

demanda.  

Los implantes sociales proyectan una manera de ver a la madre basándose en 

ciertos aspectos propios del arquetipo de la Emperatriz, pero el lado activo 

creativo suele quedar oculto o inexplorado. En Judy se puede observar que el 

amor que se espera de una madre está presente, pero la incapacidad de 

congeniar su rol de madre y de artista hacen que su vida carezca de equilibrio. 
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El productor: 

Este personaje encarna claramente el arquetipo del 

diablo o arcano 15. Esta carta en su sentido positivo 

simboliza el uso sabio y consciente de los elementos 

sombríos de la psique individual y colectiva. En su 

aspecto negativo es aprovecharse de la energía y 

potenciales de uno mismo, como de los otros, con 

fines totalmente egoístas. Este personaje lo que 

hace es eso, meramente aprovecharse de la joven 

Judy Garland, explotando su talento y belleza 

mientras, oculto en las sombras, se queda con toda 

la riqueza material que ella produce. Se puede ver 

que este personaje encarna solamente los aspectos 

negativos de este arcano, convirtiéndolo en un personaje plano, sin 

dimensionalidad o lo que, oponiéndose a la multidimensionalidad del arquetipo, 

se conoce como estereotipo. El lado luminoso del Diablo habla de la posibilidad 

de asimilar la sombra de manera positiva, uniendo así la energía masculina -que 

comprende llevar a cabo este acto de manera activa- y lo femenino, al asimilar y 

atraer esa energía ¨demoníaca¨ o mejor dicho sombría, en lugar de rechazarla. O 

como propone Carl Jung en el proceso de individuación, tratar de iluminar la 

propia sombra para convertirnos en seres completos. 

Judy como el Papa: 

Además de hacer referencia a las figuras de la Sacerdotisa y de la Emperatriz hay 

otro arcano al que nos remite este personaje en ciertos momentos del filme, y es 

el arcano del Papa. Este arcano simboliza el servir de guía para el resto o el saber 

guiar las fuerzas espirituales de uno mismo. Se puede ver este comportamiento 

con los dos personajes que acuden de manera casi religiosa a todas las 

presentaciones de Judy. Parecería que la función de Judy para esta pareja, y 
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para muchos de sus seguidores, es la de mantener viva la fe en el arte y la 

expresión artística.  De cierta manera, la función de todo artista es la de guiar de 

manera emocional, intelectual y activa a los receptores de su obra, usando su 

energía activa masculina para que sea acogida por el espectador que, en el acto 

de presenciar, la recibe y le da un fin concreto a su energía femenina. 

 

 

 

 

 

 

 

 

 

 

 

 

Los enamorados como situación: 

Se puede aprovechar este filme para analizar rápidamente esta carta ya que en la 

película se propone una pequeña relación amorosa, que termina resultando 

fallida, entre Judy y Mickey Deans.  
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La carta de los enamorados o arcano 6 habla de 

tomar una decisión entre dos o más 

posibilidades, que muchas veces se decide de 

manera más sabia que con la ayuda del azar, o 

como muestra la carta, con alguna entidad divina. 

Es una de las situaciones más recurrentes en la 

construcción de una historia. Los personajes 

deben tomar una decisión entre algún elemento 

que los arrastra a mantener su zona de confort y 

otro que los jala para salir de ella.  

El enamorado que tiene que decidir entre dos 

posibles parejas es solo una analogía para esta 

situación arquetípica sin la cual las historias no 

progresaría hacia sus desenlaces. Judy, después de haberse casado con Mickey, 

tratando de tener una relación idílica, se da cuenta gracias a un acontecimiento, 

que él es un farsante y solo quería utilizarla, por lo que ella tiene que volver a 

decidir entre dos posibilidades, continuar su relación con él a pesar de que sabe 

que solo quiere usarla, o dejarlo y continuar su camino en el mundo del canto.  

Se ha usado esta carta para mostrar su uso en una situación ¨amorosa¨, aunque 

como se recalcó anteriormente, va a estar presente siempre que un personaje 

deba decidir entre dos o más posibilidades. 

 

 

 

 

 

 



 / Vol.6 / N.1 /Julio 2020 INMÓVIL 69 

 

Rick Dalton o el crespúspulo del Emperador: 

Dada la construcción y caracterización del personaje principal de este filme se 

lo puede asociar de manera directa al emperador o arcano 4, pero 

principalmente ligado a sus aspectos sombríos o negativos. Rick es un actor de 

Hollywood llegando a los 50 años que siente que su carrera está por terminar. Su 

alcoholismo, depresión y falta de motivación han hecho que esta sensación se 

acreciente. Podemos ver aquí muchos de los aspectos negativos de este arcano, 

en el que hay un temor de perder y una incapacidad de mantener la seguridad 

financiera material tanto como el aparente estatus social que se ha ganado por 

acción propia. Parece estar estancado en lo que piensa que es el éxito, sin poder 

ver otro lado que no sea ese estilo de vida que ha imaginado como suyo, 

viviendo de una apariencia sin profundidad ni valor, más que mostrarse como 

una celebridad. Aquí podríamos emparentarlo además con la carta del colgado o 

arcano 12. Esta carta simboliza el detenimiento del movimiento vital, para 

analizar el pasado o encontrar la fuerza para avanzar, pero de manera negativa 

puede convertirse en un estancamiento: no se puede direccionar la energía hacia 

ningún lugar. Vendría a ser el aspecto más oscuro de la energía femenina, un 

doble negativo. A Rick le cuesta salir de este estancamiento, ya que como se 

mencionó anteriormente, tiene una fijación con lo superficial que proclama el 

mundo en el que vive. No quiere encarnar otro papel más que la extensión del 

macho de western, figura estereotípica arraigada en lo que se pensaba debía 

proyectar el hombre.  

Rick carece de cualquier capacidad de mirar hacia adentro, de profundizar y ver 

la manera de avanzar y no estancarse. Carece de energía femenina por lo que su 

masculinidad se vuelve acartonada y de una sola dimensión. 

Once upon a time in Hollywood:
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Clif Booth, la fuerza del carro: 

El carro o arcano 7 simboliza la acción en el mundo, es el poder encarar de 

manera extravertida y activa lo que la sociedad demanda de nosotros o lo que se 

quiere lograr en el exterior, ponerse en movimiento, lanzarse a la vida. No es 

gratuito que Clif sea un experto conductor y además el que conduce de un lugar 

a otro por la ciudad a Rick, que ha perdido su licencia para conducir de manera 

literal y metafórica. Su función en el filme es la de empujar a Rick por la vida, 

alentarlo y servir de apoyo moral y amistoso, además de ser su empleado y 

doble de acción. Es ese impulso vital que Rick parece haber olvidado. Además, 

se puede emparentar a este personaje con la carta de la fuerza una vez más, ya 

que visualmente se lo asocia a ésta. Clif tiene una perra a la que ha entrenado de 

manera admirable, simbolizando la forma en la que se ha hecho cargo de sus 

pulsiones inconscientes y las ha aceptado e integrado. A pesar de ser lo que se 
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llamaría en el slang estadounidense, un perdedor, Clif se muestra feliz y 

motivado.  

A diferencia de Rick, Clif encarna la fuerza activa masculina y la sensibilidad y 

afecto femeninos que a su jefe le faltan. 

 

 

 

Sharon Tate y la superficie solar: 

Sharon es uno de los pocos personajes principales femeninos en este filme y 

aparentemente es el más superficial de todos los que aparecen en la película. 

Podemos observar que se usa la figura del Sol, o arcano 19, para construir este 

personaje. Carta que simboliza la irradiación de energía o belleza hacia el otro, la 

claridad de pensamiento, emoción y acción, así como la alegría y vitalidad. Así se 

puede ver como Sharon todo el tiempo viste con tonos amarillos o naranjas, y 

siempre está irradiando belleza con una gran sonrisa.  
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Atrapa la atención de todos los que la miran y, 

como en la carta, ha logrado unir a los dos 

hombres que ama de manera armoniosa, 

Roman Polanski y Jay Sebring. Se asocian los 

dos seres, uno tocando el corazón y el otro la 

cabeza del que tiene al lado, como creando 

una coherencia entre el pensar y el sentir. De 

esta manera Polanski podría llenar la 

necesidad intelectual de Sharon, y Jay la parte 

emocional, creando una trinidad o triangulo 

equilibrado, como vemos en el filme.  

 

Se podría decir que, como el Sol, Sharon 

muestra su superficie, dejando contemplar lo 

que se esconde detrás de ella. Es el personaje de una mujer que, a pesar de 

quedarse en una caracterización plana, encarna al astro que desde las 

civilizaciones antiguas se ha usado para simbolizar la energía masculina. 

 

Un cambio de suerte para Rick, o la aparición de la rueda de la fortuna: 

La carta de la Rueda de la Fortuna, o arcano 10, nos muestra una situación 

arquetípica ampliamente usada en la narrativa audiovisual, especialmente en el 

punto de giro o en el clímax de las historias. Esta carta simboliza un cambio 

rotundo en la vida, un giro de 180 grados, el movimiento de la rueda del karma. 

Es cuando las situaciones pasan de positivo a negativo o de negativo a positivo, 

en lo que Mckee llama los valores de progresión dramática.  
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Estos valores están dictaminados por el objetivo 

principal de los personajes. Por ejemplo, el 

objetivo que claramente persigue Rick es el de 

volver a convertirse en una estrella del medio. 

Mientras lo esté logrando o se esté acercando a 

lograrlo estaría en valor positivo y mientras se 

aleje de cumplir su objetivo estaría en valor 

negativo. Como se puede ver, por el 

estancamiento emocional en el que está Rick, se 

le hace imposible lograr su objetivo, ni siquiera 

dando una actuación “digna de Shakespeare” en 

el insignificante rol de villano del western que 

protagoniza, puede acercarse a lo que desea. Así 

decide resignarse e ir a actuar en lo que para él es la tumba de un actor de 

Hollywood, en spaghetti western italiano, estancándose aún más en lo que 

vendría a conocerse como un doble negativo. Pero su suerte cambia de manera 

repentina cuando después de que actúa por primera vez fuera de un set 

protegiendo su hogar, como de manera activa haría el emperador, con un lanza 

llamas (el fuego como elemento de la energía activa masculina), es invitado por 

Jay a la casa de sus vecinos, los Polanski, insinuándose para él y para el 

espectador un cambio rotundo en la suerte actoral del personaje. 

Se puede recalcar que a pesar de que el cambio de suerte parece repentino, 

éste sucede después de que Rick usa la energía masculina activa por primera vez 

fuera de un set, dándonos a entender, por yuxtaposición de eventos, que lo 

único que le hacía falta para que su suerte cambie, era accionar. 
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Con este pequeño análisis se puede empezar a apreciar cómo los realizadores 

hollywoodenses usan de manera consciente ciertos arquetipos arraigados de 

manera inconsciente -en el inconsciente colectivo- de cada espectador para 

atrapar su atención y mantenerlos inmersos en sus historias. Aunque el uso de 

los arquetipos para seguir moldeando las figuras masculinas y femeninas tiene un 

desarrollo que va más allá de lo plano y superficial, aún se siguen usando figuras 

directamente asociadas a lo masculino y lo femenino para construir a los 

personajes hombres o mujeres. Sería interesante ver producciones a escala 

masiva que critiquen de manera constructiva esta manera de crear personajes. 

Además, es de gran importancia que el espectador, en algún momento, pueda 

distanciarse del filme para poder apreciar la manera en que esos personajes, 

supuestamente reales, son construidos y así crear una distancia para no dejar 

que la proyección quede arraigada en el inconsciente individual sin abrir el 

espacio al auto análisis que idealmente lleva a un conocimiento más amplio de 

su propia psique. 

 

 

 

 

 

 

 

 

 

Conclusion
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Forum  “Women, cinema and resistance” 

 

Recibido: 7 de febrero de 2020 

Introducción por Diana Molina41 

 

Vivimos en el siglo de la cultura de la imagen. Los medios audiovisuales rodean 

nuestro día a día y son los medios por lo cuales se transmiten las tendencias y los 

mensajes sociales. El cine, como puede llegar a  ser un arma de denuncia y 

empoderamiento, también a lo largo de su historia ha sido un vehículo para el 

adoctrinamiento del pensamiento patriarcal. En los inicios del arte 

cinematográfico las mujeres cumplieron un papel activo detrás de cámara, aun si 

las figuras femeninas que se proyectaban en la pantalla eran representaciones de 

lo que Virgina Woolf llamó el ‘ángel del hogar’. El prototipo femenino ideal: la 

mujer limitada en derechos y con dedicación absoluta a la maternidad, al 

cuidado y satisfacción del bienestar físico y moral de su familia. La figura 

femenina en el cine siempre ha ido en concordancia con las representaciones y 

pensamientos de las épocas. No es por nada que Goddard planteaba a la 

imagen cinematográfica como una prolongación de la realidad. De la madre a la 

vamp, de la prostituta de buen corazón a las figuras andróginas, la concepción 

de la mujer en el medio audiovisual ha estado más ligada a la de un objeto del 

deseo masculino que a la indagación de la complejidad humana.  

 

 

41 Diana Molina.  Master en Film Business de la ESCAC de Barcelona; Licenciada en cine y 
audiovisuales por la Universidad de Cuenca. Productora de varios programas de televisión y el 
documental “Airo Pai: Mi amigo Nelson” (2020). Docente de INCINE y desde julio 2019 es la editora 
de la Revista Inmóvil.  

Foro“Mujeres, cine y resistencias”
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A pesar de la dominancia de las figuras masculinas en la industria y los mensajes 

partriarcales en el cine, las y los cineastas no han descansado en la lucha por la 

reivindicación de los géneros en el audiovisual.  Se habla de un cine de mujeres, 

un cine hecho por mujeres, de la mirada femenina… sin embargo ¿qué significan 

estas etiquetas? Si se analiza la obra de directoras cinematográficas, se puede 

encontrar un sin fin de temáticas y acercamientos al lenguaje cinematográfico 

que impide dar una definición de qué es un cine hecho por mujeres.  

 

Ha habido cineastas que abordan temas feministas desde lo políticio, social y 

reivindicativo. Otras que han asumido su quehacer cinematográfico desde lo 

autobiográfico, de experiencias catárticas de vida como mujeres. Por otro lado, 

siempre habrá las ‘rarezas’  que se apartan de lo feminino o femenista para 

abordar géneros ‘más masculinos’ como el western (Alice Guy-Blanché, Ruth Ann 

Baldwin) el terror y la ciencia ficción (Mary Lambert, Lotte Reiniger, Rachel 

Talalay, la gran Thea von Harbou). El planteamiento de Teresa de Lauretis, en su 

obra Alicia ya no. Feminismo, semiótica y cine (1984) establece que “la 

feminidad no se define como esencia inherente a las mujeres- ni biológica ni 

basda en la tradición-, poniendo en primera línea de reivindicación la 

subjetividad.”42 El feminismo, la conciencia pro femenina (si es que ésta existe) 

deben ser los paraguas que permitan la investigación de todo tipo de géneros y 

exploraciones sociales: ser madre mientras se es militante por el aborto; ser una 

mujer independiente y liberada pero aún soñar con casarse con el principe azul 

(a lo Bridget Jones). Exigirnos la constante deconstrucción de todos los 

conceptos sociales y simplemente volver a la base de la creación de personajes: 

que sean redondos, que tengan un conflicto y que sean seres humanos.  

 

42 Martínez, M. Mujeres al otro lado de la cámara (¿Dónde están las directoras de cine?) Espacio, Tiempo y Forma, Serie VII, 2017-
2018, P. 315-340 
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A medida que las mujeres, detrás de cámara, fueron relegadas a puestos de 

secretaría, editoras  y actrices, la industria cinematográfica fue adquiriendo una 

dominancia masculina que se mantiene hasta la actualidad. La Iniciativa de 

Inclusión Annenberg,  examinó alrededor de 48.000 personajes, de las 1.100 

mejores películas de 2007 a 2017 producidas en Hollywood. Este estudio señala 

que "las mujeres hablando en la pantalla ocupaban solo el 30,6% de todos los 

roles en un período de 11 años, mientras que menos del 1% de todos los 

personajes pertenecían a la comunidad LGBT”43. Estudios estádisticos44 revelan 

que de las 200 películas más taquilleras de los años 2018-2019, las mujeres en el 

film business, representan el 15.1% en dirección, el 17.4% en guión y el 18% en 

la producción ejecutiva. En el marco de los festivales clase A del mundo, de un 

total de 289 películas que se programaron en el año 2019, entre Cannes, Berlín, 

Sundance y Venecia, las mujeres tuvieron una participación del 25% en las 

secciones oficiales. La industria cinematográfica mundial, continúa viviendo un 

proceso de incorporar la Iniciativa de Inclusión Annenberg y cada año los datos 

de la participación de las minorías de género en el cine, van en crecimiento. 

Podríamos deducir que la situación detrás de cámaras está cambiando, pero 

estas estadísticas no muestran la realidad. El camino de las mujeres cineastas, 

aún se mide en términos de cualidades y elecciones individuales que ellas deben 

hacer para alcanzar el éxito.  El análisis hecho por Skillset45 en 2008, coloca la 

vara entre el éxito y el fracaso, presentando perfiles de mujeres de la industria 

cinematografia, que dicidieron sacrificar sus relaciones personales, familias y 

maternidad, con el único objetivo de alcanzar el éxito en la industria. “Women 

should be mindful of the sacrifices they may have to make before entering the 

 

43 Estudio de la profesora Stacy L. Smith y en la Escuela Annenberg de Comunicación y Periodismo de la USC. 

44 Center for the Study of Women in Television and Film 

45 Skillset, (2008),Why Her? Factors that Have Influenced the Careers of Successful Women in Film & Television, AFTV & Alliance Sector Skills 

Councils, UK, available at:http://publications.skillset.org/admin/data/why%20her/why%20her%202009.pdf 
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industry” (Skillset, 2008, p.2) (Las mujeres deberían ser concientes de los 

sacrificios que deben hacer antes de entrar a la industria). La industria 

cinematográfica seguirá midiendo a las mujeres como un ‘problema a resolver’ 

pero no hará un cambio por incluir dentro de sus protocolos de rodajes estados 

como: el embarazo,  la lactancia, la menstruación, la maternidad … Amy 

Herckerling ha sido una de las pocas cineastas que pudo incluir a su hija en el set 

de rodaje de la película “Look Who’s Talking” (1989) porque su bebé era una 

más del talento. Rachel Morrison ha filmado dos películas embarazada o en 

posparto y es la primera DF que ha sido nominada para un premio Oscar. En un 

post de instagram de 2018, se la ve con una barriga de 8 meses y una cámara de 

35mm Panavision en el hombro. Morrison acompaña su post con la frase: “[…] 

Pregnancy and motherhood in general is not a disadvantage and the craft 

doesn’t suffer as a result. If anything the added experience and enhanced 

empathy has made me a better cinematographer and filmmaker.” (el embarazo y 

la maternidad en general no es una desventaja y el trabajo no sufre en el 

resultado final. En todo caso, la experiencia ganada y la empatía mejorada me 

han hecho una mejor cinematógrafa y cineasta.” 

En el contexto nacional, los estudios y análisis sobre la inclusión de género en el 

cine aún están en un estado inicial. Sin embargo, en los últimos años cada vez 

más son las cineastas ecuatorianas que están sacando adelante la cinematografía 

del país. Son ellas las que participan en festivales, ganan premios y proponen 

miradas frescas sobre el cine, el país y la condición femenina en el Ecuador. El 

Foro "Mujeres, Cine y Resistencias"  se realizó en la ciudad de Quito el viernes 7 

de febrero de 2020. Fue un espacio para discutir y reflexionar sobre la 

producción de cine desde “nuestros diferentes frentes, se configura como una 

potente respuesta y resistencia frente a diversas formas de violencias de un 

sistema opresor, racista, clasista y patriarcal.”  
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La relación entre el cine y las luchas sociales y ambientales sostenidas por 

mujeres es clave para visibilizar nuestras viviencias en relación a la 

interculturalidad, plurinacionalidad, de clase, desde un enfoque de género. El 

evento fue organizado por Fundación Aldhea, La Marabunta Filmadora, 

ACAPANA, Colectivo Re-existencia Cimarruna y Sacha Manchi.  

Las 3  ponencias presentadas en este artículo tienen el objetivo de retratar una 

mirada interna de la situación de la producción cinematográfica nacional, desde 

el diálogo personal de 3 mujeres. Gabriela Calvache profundiza en la mirada 

femenina en el cine y trata sobre su experiencia como cineasta, tanto siendo 

madre como por venir de una condición ‘privilegiada’ que le permitió no ser 

violentada en su crecimiento y desarrollarse como cineasta. Patricia Yallico, habla 

desde la militancia indígena, la producción colaborativa y la crítica social de la 

figura madre-cineasta–militante. Para cerrar el foro, Estefania Arregui trata sobre 

la dificultad de montar un espacio femenino en la distribución y exhibición 

cinematográfica. Todas estas mujeres coinciden que el cine es aún un territorio 

dominado por hombres. Que son los que dirigen las organizaciones 

cinematográficas, los que asignan fondos a proyectos y los que aún buscan y 

escalan sus carreras cinematográficas  a través del trabajo no reconocido de las 

mujeres.  

Para cerrar la introducción a este artículo, quise compartir la pregunta que desata 

la película “The Wife” (Runge, 2008) que trata sobre Joan, la esposa de Joe 

Castelman, novelista, que está a punto de recibir el premio Nobel de Literatura. 

Durante el viaje a Stockolmo para asistir a la ceremonia del Nobel, Joan se 

cuestiona sus decisiones de vida y se develan los secretos de la esposa detrás 

del gran escritor. La película termina con un final inesperado que reclama la 

pregunta: ¿Es necesario que muera la figura masculina/patriarcal para que la 

mujer florezca?  
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LORENA: Esta es una iniciativa que nace porque nos juntamos entre varias 

colegas para pensar en los encuentros entre el cine y el feminismo, para hablar y  

reflexionar sobre lo que hacemos. En Fundación Aldeha tratamos de promover 

espacios de intercambio.  Hemos hecho este encuentro a propósito de la gran 

visita que tenemos de nuestras compañeras Eusebia y Faviola, de la Marabunta 

Filmadora, quienes comparten su experiencia desde muy lejos, vienen del 

territorio Yaqui de México y de quienes nosotros en la Aldeha hemos aprendido 

lo que es el video participativo y la importancia que tiene el video y el cine como 

una herramienta de transformación social. 

 

 

Foro“Mujeres, cine y resistencias”

Transcripcion por Sylvia Perez 
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Nosotros trabajamos haciendo cine comunitario en barrios populares, en zonas 

alejadas y afectadas por el extractivismo, trabajamos en la Amazonía y 

promovemos estos espacios de intercambio. Las compañeras viajaron desde 

México para ir a una comunidad cofán en la comunidad de sinangoe, en donde  

pudieron compartir su metodología del cine participativo con las mujeres 

amazónicas de cinco nacionalidades: quichuas, cofanes, siona, secoya, waos que 

justamente están afrontando y liderando la defensa de su territorio, pero no han 

tenido espacios para compartir entre mujeres.   

Es la primera vez que en la comunidad sinangoe se juntan solo mujeres para 

hablar sobre cuál es la defensa del territorio, y más allá del territorio, de los 

cuerpos y de las resistencias. Ha sido muy lindo poder compartir con las 

compañeras, y  a propósito de la gratísima visita de ustedes, nos planteamos la 

posibilidad de armar mesas de diálogo, en conjunto con compañeras como Paty 

y Karina que son parte de ACAPANA, que vienen de un proceso organizativo de 

base muy importante.  Hemos invitado también a Estefi Arregui, compañera que 

está trabajando desde ventanas de exhibición; Gaby Calvache, que es una 

cineasta ecuatoriana y también a Nancy Burneo que va a acompañarnos a 

moderar este pequeño espacio de diálogo.  

Estamos promoviendo estos espacios de reflexión y diálogo sobre lo que 

estamos haciendo con el cine, pensando el cine como una herramienta para 

hacer frente a las diversas formas como la violencia se manifiesta, la violencia 

contra los cuerpos, contra los territorios, contra nuestras decisiones de cómo 

queremos fortalecer nuestro procesos organizativos. Vemos que el cine es una 

poderosa arma de defensa, estamos resistiendo y promoviendo espacios; por 

ejemplo, el Festival Equis, un espacio incipiente, nuevo. Entonces la pregunta es 

qué es lo que estamos pensando hacer desde el cine en sus diferentes fases. 

 

NANCY BURNEO: Buenas noches con todas las personas presentes, gracias por 

estar aquí, antes de presentar a las panelistas, yo quisiera agregar que estamos 

muy contentas de juntarnos y de generar estos espacios para conocernos y 

suscitar articulaciones y colaboraciones futuras. En esta mesa están sentadas 

mujeres cuyo quehacer en el mundo del cine y el audiovisual está relacionado 

con la representación y auto representación desde su labor de creadoras 

individuales y/o como parte de movimientos sociales.   
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Su quehacer abarca la formación y la defensa del territorio en el marco del video 

participativo, abarca la exhibición desde una perspectiva feminista, distintas 

geografías tanto dentro como fuera del país y distintos territorios culturales.  Es, 

en resumen, una junta de experiencias diversas pero que tienen en común estar 

dando batalla en la disputa con la imagen en un ámbito en que las mujeres 

estamos presentes en roles creativos y de dirección de forma relativamente 

reciente, en el que tenemos que desempeñarnos dividiendo muchas veces 

nuestro tiempo con las labores del cuidado que en muchos casos sigue siendo 

más nuestra responsabilidad, en un mundo como sabemos de injusticias de 

género, racismo, clasismo, xenofobia, entre otros.  

El hecho es que estamos aquí, haciendo lo que hacemos y no hay forma de que 

no salga algo muy bueno de esta junta.  Con esto doy paso a las panelistas para 

que nos cuenten sus experiencias de cine resistencia. Vamos a empezar con 

Gabriela Calvache.  Gabriela es ecuatoriana, de Ambato, es directora, guionista y 

realizadora cinematográfica, el año pasado debutó como directora de largos de 

ficción con “La Mala Noche”, la película se estrenó en el Festival South by 

Southwest 2019 en Austin, Texas, un festival anual donde convergen las 

industrias del cine, música e interactivas y uno de los eventos artísticos más 

grandes de Estados Unidos, “La Mala Noche” fue nominada al premio “Game 

changer” del festival. La película se mostró también en el NY Latino Film Festival 

de HBO, donde obtuvo el premio a la mejor película internacional y en el 

Minneapolis International Film Festival, donde obtuvo la mención honorífica a 

“Mejor Directora Emergente”. En Europa, “La Mala Noche” se estrenó en el 

Festival Internacional de Cine de Edimburgo; a nivel nacional, la película ganó el 

premio del público en el Festival Kunturñawi y en el Festival Latinoamericano de 

Cine de Quito. Gabriela ha sido directora de documental, del largometraje 

“Labranza oculta” y de los cortometrajes de ficción “En espera” y “Cosas que no 

se dicen”, que se han estrenado en festivales nacionales e internacionales como 

en el Festival Internacional de Cine de Rotterdam y el Festival de Cine de Berlín. 

GABRIELA CALVACHE: Buenas noches, muchísimas gracias por estar aquí, 

primero quiero dar gracias a la Fundación Aldeha, por generar este tipo de 

espacios y diálogos, quiero dar las gracias a Paty Yallico por haber pensado en 

mí para conversar este día con ustedes.  Bueno, es un tema un poco complicado 

esto de mujeres, cine y resistencias, es algo en lo que vengo pensando desde 

hace algunos años.  
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Yo no me había dado cuenta lo que implica ser mujer hasta que empecé a hacer 

la película “La mala noche”, mi primera ficción de largo como directora, yo 

siempre noté que había algo que me incomodaba en mi vida de mi propia 

existencia, siempre lo noté, pero no podía entender qué era eso que me 

incomodaba, es algo que siempre sentí, independientemente de la película. Hice 

la escuela, el colegio, la universidad, me casé, me divorcié, tuve una hija, me 

volví a casar, y en ninguno de todos estos períodos de mi vida reflexioné sobre 

el hecho de ser mujer, sentía que yo era igual que cualquier otra persona, en 

serio lo digo, yo sentía esto así, que las oportunidades eran las mismas, pero esa 

incomodidad de la que les hablé estaba ahí.   

Obviamente no soy tonta, había notado diferencias entre unas y otras personas, 

pero siempre pensé que las diferencias tenían que ver con algunos privilegios en 

temas de luchas sociales, de clases, pero ¿de género?, esto yo no había ni 

escuchado, ni lo tenía claro, y sin embargo, estaba viviendo situaciones de 

género que todavía no eran claras para mí, hasta que, en el año 2011 tuve la 

oportunidad de conocer alrededor de diez niñas que tenían entre nueve y 

diecisiete años, todas estas niñas habían sido forzadas a prostituirse, muchas de 

ellas siendo tan chiquitas ya tenían hijos de sus captores o de sus clientes. Era 

una situación bastante grave y este encuentro cambió mi vida para siempre; yo 

empecé a indagar en las historias de mujeres que de una u otra manera 

terminaron forzadas en la prostitución, en la esclavitud.  Me sentí muy 

identificada con ellas aun cuando pensé que no íbamos a tener nada en común, 

pero la verdad es que sí teníamos cosas en común.   

Me di cuenta por primera vez lo que implica ser mujer, lo que significa ser mujer, 

y sobre todo, el peligro de ser mujer. Empecé una serie de entrevistas que me 

llevaron a conversar con mujeres traficadas y con trabajadoras sexuales 

voluntarias en Ecuador, en Colombia y en España, y estas conversaciones fueron 

muy dolorosas, me llevaron a la depresión, pero otras fueron cotidianas, fui 

descubriendo en estas conversaciones rasgos de mi propia vida que no era 

capaz de ver hasta ese momento.  Yo también había sido víctima de abusos que 

naturalicé, nadie me violó y en mi casa fui respetada y cuidada, lo que me hizo 

imaginar esa igualdad que yo creía que existía; el mundo al que tuve que 

enfrentarme era hostil.  Tan hostil que cuando alguien tocó alguna parte de mi 

cuerpo por más de una vez, yo supe cómo virar la página y seguir con mi vida 

anulando ese hecho en silencio y sin decir nada.  
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Tan hostil que si era testigo de algún abuso por parte de un novio, una amiga, 

también sabía cómo quedarme callada.  Tan hostil, que las violaciones a 

compañeras o los abusos en sus hogares eran conocidos por todos y todas, y 

virábamos la página.  Un mundo tan hostil, que después de la universidad en el 

medio audiovisual, vi como muchas valiosas y valientes mujeres construyeron las 

carreras de directores hombres, renunciando a sus propias ganas de dirigir y con 

créditos muchas veces no reconocidos por trabajos creativos que ellas sí hacían.  

Tan hostil, que cuando una mujer quiere dirigir, es muy difícil conseguir un 

productor que quiera producirla y quiera acompañarla.  Tan hostil, que si una 

mujer es organizada, valiente, tiene voz de mando, tiene méritos en el cine, le 

ponen de nombre “loca” o “bruja” pero si su colega hombre hace lo mismo, es 

llamado “capo” y muchas veces “maestro”. Descubrí que lo que me 

incomodaba en la vida era el silencio, era el sentir que mi intuición me estaba 

diciendo que algo no estaba bien en esta sociedad, y mi silencio era cómplice, 

por eso, ahora no me callo más, y hacer cine es mi manera de hablar. 

Las mujeres víctimas de trata, son la culminación de una cadena de violaciones a 

los derechos de las mujeres, muchas de esas violaciones son tan invisibles como 

el hecho de que no nos dejan envejecer en paz, empezando porque no nos 

podemos engordar. Pero es ahí, en esa imposición sobre nuestros cuerpos, en 

esa negación de nuestra opinión, porque las mujeres no podemos opinar y no 

podemos generar pensamiento, es ahí donde empieza la explotación sexual, la 

trata de personas.  Es un delito terrible que alrededor de 21 millones de 

personas, la mayoría mujeres y niñas, vivan en situación de trata sexual. 

Con toda esta información, yo de verdad me armé de valor y durante ocho años 

súper complejos, decidí hacer la película “La Mala Noche”. Me sostuve tratando 

de levantar un presupuesto enorme (para este país), y de hacer coproducciones y  

una primera película, siendo madre de cuatro niñas -dos hijastras y dos hijas- 

efectivamente, un mundo de mujeres. Mi destinatario principal era el público 

general que no conocía sobre la trata de personas, pero también todas aquellas 

personas que, como yo, sentían una incomodidad y no sabían de dónde 

provenía ese estorbo; le aposté al gran público, por eso es una película de 

género, e intenté llamar la atención sobre todo del público masculino, 

endulzando el inicio del film, para dejarles al final un trago amargo, porque no 

hay otra manera de entender la trata cuando tú la conoces, cuando descubres lo 

que hay detrás de esos vestuarios, de esos trajes, de esos bares, de esos 

burdeles, cuando tú descubres lo que hay detrás, es un trago amargo.  
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Después de haber conocido a estas mujeres y sus historias, sus luchas, haber 

conocido que muchas mueren en esa situación, que muchas no logran salir; la 

mayoría no logra salir, pero hay algunas que logran salir y entendí que mi 

película era un instrumento que iba mucho más allá del cine, que el cine no es 

tan importante, o al menos no lo era para mí, más de lo que yo quería decir en 

esta película. Hoy con “La Mala Noche”, honro la vida y la valentía de todas las 

mujeres que han vivido tráfico sexual, como mujer me identifico con su lucha por 

la libertad y la igualdad, honro también la vida de mis colegas, mis compañeras 

en el cine y el audiovisual. Yo quiero dejarles un dato que me dio mi cuñada que 

es una mujer que trabaja por la igualdad económica de las mujeres y desarrollo 

económico en varios países en vías de desarrollo, y afiné un poco este dato 

buscándolo en el periódico El País, y hace referencia a nuestra realidad como 

mujeres “Un siglo es lo que se tardará, al ritmo actual, en fulminar la brecha de 

género global”, cien años, en lograr que hombres y mujeres tengan la misma 

participación pública, política, acceso a la educación, a la salud, igualdad 

económica y laboral, es la conclusión del último foro económico mundial y, de 

ser cierto esto, amigas y amigos, ninguno de nosotros va a ver un mundo donde 

exista igualdad de género, por eso compañeras, les invito a resistir. 

 

NANCY BURNEO: Muchas gracias Gabriela por compartir esta experiencia que 

no solo es cinematográfica sino muy personal. Ahora vamos con Patricia Yallico, 

ella pertenece al pueblo Wuaranca de la nacionalidad Quichua, realizó sus 

estudios como Realizadora Integral en artes audiovisuales en la Universidad 

Nacional del Centro de la Provincia de Buenos Aires UNICEN, y obtuvo la 

Tecnología de Realización y Actuación en el Instituto Superior Tecnológico de 

Cine y Actuación, INCINE. Es directora, productora y guionista de varias obras 

estudiantiles y profesionales, entre sus últimos proyectos se encuentra Hatarik, 

largometraje de ficción inspirado en la vida de Dolores Cacuango. Hatarik ha 

ganado la convocatoria del programa Ibermedia en la categoría desarrollo en el 

año 2017 y el fondo de fomento del Instituto de Creación Audiovisual (ICCA) 

también en 2017. Entre las obras de Patricia también se encuentra Hatun Mama, 

en la que es directora, guionista y productora, es un documental que se 

encuentra en postproducción; y los cortometrajes: Los Cerros, Teresa de Alas 

Largas y El Antropófago que se han mostrado dentro y fuera del país. 
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PATRICIA YALLICO: Gracias a todos y todas por estar acá, soy Patricia y 

pertenezco a un colectivo de realizadores audiovisuales e indígenas, se llama 

ACAPANA. Estamos trabajando desde hace muchos años, agrupamos a 

compañeros que hacen realización audiovisual, tenemos directores de diferentes 

pueblos y nacionalidades desde el norte hasta el sur del país.  Una actividad muy 

importante para nosotros es la celebración de los treinta años que los 

realizadores audiovisuales de pueblos indígenas hemos asumido nuestra propia 

auto representación, porque antes de estos treinta años, era un antropólogo o 

un sociólogo los que nos tomaban como objeto de estudio a los pueblos 

indígenas, tomaban y registraban nuestra vida desde su punto de vista, eso ha 

ocurrido y sigue ocurriendo.  

Soy parte de este espacio, soy mamá, soy militante de una organización 

indígena, soy realizadora audiovisual y en este quehacer, lo que hemos venido 

aprendiendo es que hay que juntarnos nosotras las mujeres, nosotras las mujeres 

indígenas, porque el estado patriarcal que aún nos rige siempre nos hace 

competir entre nosotras, una competencia desleal entre las mujeres.  Este estado 

también lo que hace es invisibilizar a los pueblos indígenas; con sus actos y 

estrategias busca sobre todo estereotipar, estigmatizar, folclorizar a los pueblos 

indígenas y en este sentido, lo que nosotras estamos intentando es posicionar 

nuestra propia mirada frente a lo que nos está ocurriendo y lo que pensamos. 

La idea es que la realización audiovisual en este caso, hecha por una directora 

indígena, permita trasgredir lo que se ha normalizado, no solo en las relaciones 

afectivas o de género, sino también en las cuestiones de clase, porque hasta 

hace muy poco, estudiar cine era un espacio de élite, nosotros no podíamos 

estar ahí y mucho menos coger una cámara porque era un espacio que estaba 

destinado a un grupo pequeño de la oligarquía ecuatoriana.   Romper ese 

espacio que no ha sido gratuito, porque nunca nadie ha dado a los pueblos 

indígenas y evidencia de eso es el levantamiento de octubre: todo lo que hemos 

logrado ha sido a partir de paralizaciones, muertes, heridos y un montón de 

cosas.  Todos esos espacios donde ahora estamos, áreas como ciencia, arte, 

todo ha sido gracias a la organización, y de esa organización nosotros 

intentamos aportar. 

Mis trabajos se rigen mucho a la maternidad, por obvias razones pues soy mamá 

y, como algunas o todas, en algún momento de la vida yo sentí lo que es ser 

madre, una madre que no está en casa, que se va, que tiene que dar talleres o ir 

a grabar por semanas, tener que dejarle el arroz cocinado y ahí verá qué come, 
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cosas así, entonces quizá lo que nos ha metido la sociedad en la cabeza es que 

la mamá no tiene que hacer eso, eso no es una mamá, es cualquier cosa menos 

una mamá, porque una mamá debe estar esperando a su hijo con la comida 

calientita.  Entonces romper esa lógica y poder construir, en el caso de mi hijo, 

otro ser humano, un compañero que pueda caminar junto a mí, ha sido complejo 

porque tienes a toda la sociedad diciendo que no es así, y después te la crees, y 

piensas “quizá es cierto, quizá y soy una mala madre”, pero ir construyendo eso 

con él, con los compañeros y compañeras que intentamos irrumpir eso, es muy 

grato y creo que es necesario hacerlo porque en estas compañías, en estos 

acercamientos y en estos caminares nos vamos fortaleciendo cada uno. 

 

También quiero evidenciar que, además que este estado es patriarcal, con los 

pueblos indígenas es una doble o triple exclusión, por el racismo, xenofobia, 

colonialismo y en este caso, el ser madre ha permitido que nos dejen de lado, 

por ejemplo, si se dan cuenta, en una película, nunca hay un protagonista 

indígena, menos una indígena mujer, entonces siempre estamos ligados a roles 

secundarios, tanto en la cuestión artística, como en la cuestión técnica, pues no 

somos jefes de área, no somos directoras, no somos productoras, no somos 

directoras de foto ni de sonido, estamos relegados a ser necesariamente, 

asistente del asistente del asistente, porque lo han normalizado así, y no es por 

la falta de capacidad o creatividad, es porque se normaliza eso, entonces poder 

tener ahora compañeros productores y directores con los que hacemos 

cortometrajes y largometrajes documentales, y ver que aparecen sus nombres 

como realizadores y directores, es romper esa lógica y es bastante fuerte, y te 

dicen “¿En serio?, ¿Eres directora?, ¿Eres cineasta?”; pienso que hay que romper 

esos estereotipos porque el arte está también relegado como muchos otros 

espacios, a un cierto grupo, y los demás somos cualquier cosa menos artistas, 

hacemos un videíto pero no hacemos cine, no estamos creando, estamos 

trasgrediendo y a lo que nosotros le apostamos es precisamente a eso. 

Yo, como realizadora indígena, tengo la responsabilidad de romper eso que se 

ha normalizado, y en este caso, hemos trabajado como directoras, productoras y 

demás, pero sobre todo, las temáticas que tratamos buscan esto, buscan que 

pongamos en tela de juicio esto que hemos normalizado, que el estado y todos 

los medios han permitido.  

 

 



 / Vol.6 / N.1 /Julio 2020 INMÓVIL 90 

Buscamos deconstruir, debatir, transgredir todo lo que nos permita construir un 

nuevo cine, porque al final lo que en Ecuador estamos buscando es crear la 

industria del cine; pero los que están involucrados en esta construcción de la 

industria, piensan que tan solo se trata de la taquilla, pero no, la necesidad de 

trabajar un tema importante, por ejemplo, la necesidad que tenía Gaby por 

trabajar el tema de la trata de personas.  O mis temas, en este largometraje que 

estoy trabajando, me estoy cuestionando y estoy abordando el tema de Dolores 

Cacuango; mamá de nueve hijos, ocho de los cuales murieron en diferentes 

etapas, en diferentes edades y en diferentes circunstancias; ¿Cómo ella en esa 

época pudo liderar a todo un pueblo?, ¿cómo pudo lidiar con ser mamá, con ser 

mujer, con su sexualidad en esa época? 

Trabajar estos temas en el mundo indígena es complicado, incluso con los 

mestizos, hablar de sexualidad es complicado, no hablamos con libertad, no 

decimos “me gusta”, “si quiero” o “no quiero”, es complicado y más en los 

pueblos indígenas, poder tratar temas como la maternidad, la sexualidad; esto 

que debe ser normal para todos, está mucho más relegado, escondido e 

invisibilizado en los pueblos indígenas, por ejemplo, muchas personas pensaban 

que las mujeres indígenas éramos asexuales, yo me enteré porque un 

compañero y amigo me preguntó si eso era cierto; así que pienso que debemos 

romper con esa percepción que tenemos, en este caso de mestizos a indígenas, 

lo cual es jodido porque no nos atrevemos a hablar de estos temas, pero es lo 

que estamos buscando en este proceso de seguir resistiendo, debatiendo y 

replanteando, porque si no vamos a seguir copiando las cagadas que han hecho 

los hombres hasta ahora. 

Hay muchos realizadores que, sí se han lanzado a hablar de estos temas y vale la 

pena identificarlos, pero también hay directores que solo están para poder inflar 

sus egos, se vanaglorian como los “super directores”, pero qué están 

proponiendo, qué están planteando, qué están cuestionando, yo pienso que el 

cine necesariamente debe ir por ese camino; cada uno se enfocará en su 

realidad, en su vida, su forma, pero tiene que ir a cuestionar o a plantear algo, 

porque si no estamos utilizando al cine solo para poder ir a festivales, para 

pasearnos en una alfombra roja y esas cosas; y para mí esto es muy cuestionable.  

En fin, eso es lo que estamos haciendo, estamos trabajando diferentes proyectos 

y propuestas, como les decía yo trabajo mucho la maternidad y la sexualidad 

porque son temas que me interesa, entonces estamos avanzando y aportando 

para que esto pueda abrirse y el cine deje de ser solo para un pequeño grupo; y 
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en este caso, a pesar de que los pueblos indígenas nos estamos involucrando en 

este medio, el cine sigue siendo un grupo selecto privilegiado y no debería ser 

así.  El arte y la cultura tendrían que ser masificadores, tendrían que estar en los 

barrios, en las comunidades, en los suburbios, en los cerros, en las selvas; pero 

eso no está en la lógica del estado, porque el estado busca construir sus 

estereotipos dependiendo de su necesidad y su realidad y lamentablemente ahí 

no encajamos ninguno de nosotros. Gracias 

 

NANCY BURNEO: Muchas gracias Patricia, ahora vamos a terminar con Estefanía 

Arregui, Master en Gestión Cultural y Licenciada en Cine y Video, realizó un 

diplomado en gestión de artes y festivales, ha trabajado en el Festival de Cine 

de Cannes en Francia, en el Festival de Cine “Take One Action” en Edimburgo y 

en el Festival de Arte “Leith Late” también en Edimburgo, desde el 2015 hasta 

el 2019, fue productora del Festival Internacional de Cine Documental 

“Encuentros del otro cine” y es fundadora del Festival Equis que se realizó en su 

primera edición el año pasado, el festival cree en el potencial del cine como 

agente de cambio social, su propósito es generar un espacio de diálogo y 

cuestionamiento alrededor de temas relacionados con el género, la sexualidad y 

las relaciones de poder por medio de la exhibición cinematográfica de películas 

nacionales e internacionales de alta calidad, inspirando y empoderando a otras 

mujeres a realizar cine y a hablar sobre sus historias. 

 

ESTEFANÍA ARREGUI: Muchas gracias a la Fundación Aldeha, a Lore y a la 

Universidad Andina por acogernos a las mujeres increíbles con las que estoy 

compartiendo esta mesa.  Yo soy Estefanía Arregui,  soy la codirectora y 

cocreadora del Festival Equis; somos dos personas, mi socia es Virginia 

Sotomayor que no pudo estar aquí, pero básicamente creamos el Festival Equis, 

que es un Festival de Cine Feminista, la palabra feminista está dentro del 

nombre del festival porque para nosotras eso era muy importante, justamente 

desde el privilegio, Virginia y yo hemos trabajado en festivales de cine desde 

hace mucho tiempo y nos hemos dado cuenta del increíble poder de empatía y 

la generación de cambios de mentalidad que tiene el cine, y sus personajes en 

pantalla generan algo que leer un libro o escuchar música no genera, y desde el 

privilegio justamente de poder crear un festival, para hablar de temas feministas 

y para poner a través del entretenimiento sobre la mesa estos temas que son tan 

fundamentales como la violencia de género, como las brechas de género, las 
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brechas salariales, los derechos sexuales y reproductivos, los derechos de las 

niñas y adolescentes, para nosotras era muy importante generar este espacio. 

 La primera edición del festival fue en noviembre del año pasado y no fue fácil 

levantar un festival de cine feminista como se podrán imaginar, no fue fácil 

desde un punto de vista de financiamiento para empezar, es un festival que en 

relación a lo que cuesta un festival, no es tan caro pero tuvimos que levantar 

fondos diciendo “somos feministas”, algunas empresas y organizaciones nos 

pidieron que cambiemos el nombre del festival, que le digamos “Festival de 

Cine de Mujeres” o nos decían “es que el feminismo puede ser muy radical, la 

gente puede pensar que es matar hombres”, y bueno siempre tuvimos esta 

posición muy fuerte de que no vamos a cambiar el nombre del festival porque 

para nosotras es muy importante que la palabra resuene y además que la 

palabra cuestione. 

¿Qué quiere decir un festival de cine feminista?, para nosotras siempre fue 

importante que no sea cine hecho por mujeres porque hay cine muy machista 

hecho por mujeres y también hay cine muy feminista hecho por hombres, 

entonces la idea atrás era que sea feminista por su mensaje, por su política, por 

lo que denuncia, por lo que quiere transmitir y no tanto por el género de la 

persona que lo hizo, fue difícil pero también fue hermoso porque además, 

descubrimos la palabra “sororidad” que es la palabra más linda del lenguaje 

feminista, y fue primero encontrarnos con organizaciones que trabajan aquí pero 

que también trabajan afuera, que creen en los mismos valores que el festival 

cree, entonces apostaron su dinero y recursos en la primera edición de un 

festival que podía ser un fracaso.  No fue un fracaso, pero pudo haber sido, y 

también apostaron a estas dos “chicas” digamos, porque siempre nos ningunean 

por ser jóvenes, tampoco somos tan jóvenes pero nos ningunean por ser jóvenes 

y por ser mujeres, y fue súper bonito de las organizaciones que se juntaron 

financieramente, pero también de las organizaciones que se juntaron desde el 

punto de vista humano, desde el punto de vista de recursos que van más allá de 

la parte económica, y eso tuvo muchísimo valor en el festival.  

Uno de los miedos más grandes que Virginia y yo teníamos cuando lanzamos 

este festival era que nos maten. Los machistas ya sabíamos que nos iban a odiar 

pero pensamos que tal vez las feministas iban a creer que nos estábamos 

apropiando de algo tan sagrado que nos pertenece a todas, y que digan 

“quiénes son estas”, porque además no somos súper activistas tampoco, no 

teníamos esta posición feminista dentro del movimiento. Teníamos un montón 
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de miedo de que nos caigan y además es muy fácil equivocarse en el feminismo, 

es muy fácil decir cosas porque además hemos nacido y crecido en una sociedad 

machista que nos ha enseñado a decir “todos” cuando estamos hablando solo 

de mujeres, o en lugar de decir “la cuerpa”, dijiste “el cuerpo” así como que 

todas estas cosas que nos da un montón de miedo equivocarnos en los 

lenguajes y además en nuestra forma de dirigirnos.   

Pero no, fue muy bonito, porque lo que hicimos fue juntarnos entre 

organizaciones, entre mujeres y entre individuos y unirnos, es decir, dar este 

espacio de cine feminista, para que todas aquellas personas que quieran 

comunicar sus ideas y que quieran utilizar el festival como su plataforma, siempre 

y cuando respondan a nuestro mismos principios, lo hagan, y fue súper chévere 

porque después de las funciones de casi todas las pelis, tuvimos foros, con 

organizaciones y con personas, que eran expertas o tenían algo que decir a 

propósito de los temas tratados en las películas.  Tuvimos proyecciones por 

ejemplo de “Que Sea Ley” que habla de la marea verde y sobre el derecho al 

aborto, tuvimos a la Fundación Desafío, tuvimos a Las Comadres y siempre la 

idea era como aterrizar estos temas que tú ves en el cine y están un poco 

distantes, aterrizarlos a la realidad ecuatoriana, que tú veas lo que está pasando 

en nuestra sociedad y eso fue muy interesante porque aparte de generar debate, 

generó mucha terapia.  Eso fue lo más lindo del festival, que después de las 

películas, muchas personas se acercaron, un montón llorando, agradeciendo el 

espacio y nos dimos cuenta de que creamos un espacio terapéutico para muchas 

personas, que creamos un espacio que era necesario.  Siempre supimos que 

estábamos generando algo importante pero nunca nos dimos cuenta de lo 

importante que fue hasta que la gente se apropió del festival.  

Una cosa significativa para nosotras, al hacer el festival, era  preguntarnos qué 

quiere decir feminismo, qué quiere decir ser mujer, entonces era muy importante 

que topemos la mayor diversidad posible de personas, que cualquier persona 

que se identifique como mujer, es mujer. Hicimos bastantes acercamientos con 

personas que sabían más que nosotras, para no equivocarnos en ese sentido, 

entonces por un lado tuvimos las proyecciones de películas, que fue muy bonito, 

y por otro lado, generamos espacios de discusión, entonces tuvimos una mesa 

muy interesante sobre mujeres en el cine ecuatoriano, y esta mesa estaba 

destinada básicamente a hablar de la violencia que como mujeres vivimos en 

este sector económico.   
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Qué quiere decir ser una mujer directora o una mujer sonidista, en fin, qué 

quiere decir ser mujer en este medio de trabajo, qué quiere decir para la 

economía, para el hogar; y después también empezamos a cuestionar sobre las 

temáticas que se abordan en las películas, o sea si hay tanta violencia de género 

y tantas violaciones y tanto dolor en este país, tantas vulneraciones, por qué no 

está todo eso en la pantalla.  Está “La Mala Noche” y no hay nada más, qué está 

pasando que nadie tiene la iniciativa de contar esas historias dentro de la 

pantalla y es obviamente porque no son las mujeres las que están haciendo esas 

películas, y por qué sucede esto, porque no nos dan la oportunidad, el Instituto 

de Cine y Creación Audiovisual (ICCA) está dominado por hombres, todas las 

cabezas ahorita son hombres. 

El Festival Equis ganó los fondos de fomento del ICCA, nosotras tuvimos que 

hacer un pitch ante tres hombres, sobre cuál es la importancia de tener un 

festival de cine feminista, yo casi me muero porque además uno de los jurados 

me dijo “mi amor” en pleno  pitch, yo pensé que perdimos, dije cómo es posible 

que en un pitch de un festival de cine feminista, el jurado me diga “mi amor”, y 

después hablé con muchas amigas que también hicieron pitch de proyectos 

propios, como Ana Cristina Barragán, que es una mujer que está haciendo cosas 

interesantes en el cine, y para todas era muy fuerte ver la dominación masculina 

dentro de los jurados y eso tiene un efecto muy importante en el resultado de 

los proyectos que ganan, es indudable. 

Volviendo al festival y a lo de las actividades paralelas, además de generar un 

festival de cine donde proyectábamos películas, creamos estos espacios como la 

mesa de Cine y Mujeres, creamos un taller sobre escritura creativa libre de 

estereotipos de género.  Vino una chica desde Alemania, que dio un taller muy 

lindo sobre escritura de guiones, cómo hacer periodismo, todo lo que tenga que 

ver con escritura, cómo hacerla sin perpetuar estereotipos de género, que es 

fundamental, cómo crear personajes reales, redondos, que tengan 

problemáticas, que tengan cuestionamientos, que las mujeres no estén para 

decorar y que los hombres no estén para cosificar. Tuvimos también una mesa 

de cine comunitario y fue muy bonito porque vinieron mujeres saraguros, y 

mujeres de Caimito que nos hablaron sobre cómo el proceso de hacer cine para 

ellas es distinto y también tiene distintos objetivos, fue muy chévere ver cómo a 

través del cine, estas mujeres se empoderaron y se atrevieron a contar sus 

historias y las historias de su comunidad, de violencia, historias muy fuertes pero  



 / Vol.6 / N.1 /Julio 2020 INMÓVIL 95 

que sin el cine no habrían podido contarlas; esas películas se terminaron viendo 

en muchos lugares, uno de ellos, el festival Equis.  

Esa es la historia de este festivalito que creamos, hace dos años empezamos el 

proyecto y el año pasado se hizo realidad y ha sido muy bonito, ha sido duro 

también porque nos hemos dado cuenta de un montón de cosas, es como que 

una vez que te pones las gafas feministas ya no puedes quitártelas y ha sido duro 

porque primero te das cuenta de un montón de violencia y también te das 

cuenta de que la violencia que tú vives, es una violencia compartida y eso te 

hace fuerte pero también te da tristeza. Ha sido súper chévere porque hemos 

recibido mucho apoyo de diversos lados y ahora vamos a hacer la segunda 

edición en noviembre de este año y otra vez estamos levantando fondos, así que 

gracias, estoy muy contenta de haber podido compartir la experiencia. 

 

NANCY BURNEO: Muchas gracias a todas, como ven son infinidad de 

experiencias muy diversas. 
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