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El Arte Cinematográfica Al Servicio De Los Grupos Marginados
	
	El arte cinematográfica, como todos los diferentes tipos de arte que existen en el mundo, 

puede ser utilizada como un espacio seguro y libre donde el artista, en este caso el director de la 

película, puede expresar sus sentimientos y sus opiniones. En el arte cinematográfica todos, 

también los individuos que en la sociedad no tienen una justa representación, pueden levantar sus 

voces y criticar todas las tradiciones y normas que favorecen el proceso de marginación. De 

hecho, unos de los temas que siguen manifestándose en las obras cinematográficas que hemos 

visionado en nuestro curso durante el semestre es lo de los personajes marginados, quién, en mi 

opinión, en varias ocasiones han sido utilizados para explicar un concepto, describir una 

sociedad y criticar las carencias de lo que dicha sociedad acepta como definición de

“normalidad”. Muchos son los personajes marginados  que hemos encontrado en las varias 

películas, por razones y en lugares y épocas históricas totalmente diferentes. En este ensayo, me 

voy a enfocar en tres personajes en particular que me parecen representar un ideal de 

transgresión y revolución de las tradiciones: Agrado, un travesti en la Barcelona post-franquista, 

Carlota, mujer enana que vive en un pueblo imaginario argentino de los años Treinta y Diego, 

hombre homosexual en la ciudad de La Havana durante la revolución de Fidel Castro.

	Antes de empezar mi análisis de las tres obras, escenas y personajes, creo que es 

importante incluir una definición de lo que yo creo sea un personaje “marginado”.  En el 

diccionario de español de la Real Academia Española, la definición de la palabra “marginado” es 

“dicho de una persona o de un grupo: no integrado en la sociedad”. En sociología, la 

marginación es un fenómeno que indica la exclusión de individuos o grupos debido a cuestiones 

económicas, profesionales, políticas o de estatus social; también, son marginados los que no 

tienen las características físicas o las capacidades intelectuales consideradas necesarias para 

integrarse en una sociedad.  En las películas que hemos visto y analizado, los personajes 

marginados son presentados como individuos que por razones políticas, ideales, características 

físicas no pueden ser aceptados en la sociedad donde viven; de hecho, ellos representan una 

transgresión de las normas tradicionales impuestas para años de dominación de regímenes 

militares y gobiernos autoritarios, y desafían una cierta identidad nacional homogénea y segura 

que ha sido inculcada en los pensamientos de los demás como definición de “normalidad”. 

	El primer ejemplo de personaje marginado se encuentra en la película de Pedro 

Almodóvar, estrenada en 1999, “Todo Sobre Mi Madre”. “Todo Sobre Mi Madre” cuenta la 

historia de Manuela, una mujer que vuelve a Barcelona después muchos años para encontrar a 

Lola, una transexual y padre de su hijo, y comunicarle de la muerte del chico. En la ciudad, ella 

se reúne con otras mujeres como Hermana Rosa, una monja que también está embarazada de 

Lola y es seropositiva y Agrado, una travesti y amiga de Manuela durante los años que había 

pasado en Barceloneta. En la película, al menudo 1h04, hay una escena que subraya la 

importancia de Agrado como personaje que desafía las nociones tradicionales. 

	En la escena, la Agrado está sobre un escenario y una luz directa la ilumina, subrayando 

su importancia y centralidad. Agrado, que en la sociedad hispana es un individuo marginal por su 

pertenencia a la comunidad transexual, es por la primera vez en un lugar central de máxima 

importancia, en frente a un público que escucha su mensaje de crítica al concepto tradicional de 

“autentico”. Agrado se desplaza desde la posición de personaje marginado hasta la posición de 

protagonista más importante, en una escena muy simbólica. La escena se concluye con un primer 

plano central de la cara de Agrado y una frase inolvidable: “porqué una es más auténtica cuanto 

más se parece a lo que ha soñado de sí misma”, seguida para un incesante sonido de aplausos. Es 

interesante como Almodóvar decide representar un concepto tan dramático en clave cómica, 

como si él quisiera burlarse del régimen y demonstrar que a pesar de todo lo que están 

marginados tienen la fuerza y determinación de levantar sus voces y revolucionar el sistema.  

En el artículo “La Identidad De Género En El Cine Almodovariano” de Leslie Broyles se 

subraya como esta particular escena y el discurso de Agrado se enfocan en el tema de la 

identidad y nos explican que “el género es una construcción móvil” como “la combinación de 

elementos físicos y psicológicos de los dos sexos niega las oposiciones binarias de hombre/mujer 

y de masculinidad/feminidad tan esenciales a la estructura social patriarcal” (Broyles,p.2-3). 

Además, el personaje de Agrado, que hace parte de uno de los grupos marginalizados durante el 

régimen franquista, representa uno de los temas más importantes de la producción artística de 

Almodóvar, o sea “el rechazo del discurso franquista y del orden tradicional que atrapan al 

individuo en ciertos roles sociales y los abusos afectados contra los grupos marginalizados bajo 

este sistema”(Broyles, p.8).

	El símbolo del posicionar el personaje marginado en un lugar central y de total 

importancia como el escenario es presente también en la película “De Eso No Se Habla”, 

estrenada en 1993 y dirigida por Maria Luisa Bemberg. La protagonista de esta película es 

Carlota, una mujer enana e hija de Doña Leonora, que nunca habla del problema de la hija, para 

protegerla y mantener las apariencias, un concepto muy importante en un pueblito argentino 

conservador de los años treinta. La inteligencia y determinación de Carlota atraen las atenciones 

de Ludovico D’Andrea, un hombre misterioso, y los dos se casan y viven juntos hasta que 

Carlota, enjaulada en un sistema que sigue considerándola demasiado “diferente”, decide 

escaparse con el circo, un lugar donde finalmente encuentra comodidad y abrazo. Al menudo 

00h45m de la película, hay un escena muy importante que subraya otra vez la determinación 

de Carlota, y el desafiar las normas tradicionales. En esta escena, Carlota está a punto de tocar el 

piano para un concierto de beneficencia en frente de todas las personas del pueblo de San José de 

Los Altares . Su madre, le dice de sentarse y nunca mostrarse de pie sobre el escenario para 

evitar que el público se dé cuenta de su estatura. Cuando las cortinas se abren, Carlota está al 

centro del escenario, de pie, iluminada para una fuerte luz, sonriendo. Ella está ubicada a la 

altura de lo resto, una posición donde la sociedad nunca podría aceptarla. Pienso que esta es una 

de las escenas en las cuales podemos ver la fuerza de Carlota, y su gana de ir contra las normas 

tradicionales y luchar para sus derechos. 

En la entrevista “Bemberg Sobre Bemberg”, la directora de esta película declara que 

“Charlotte es una metáfora para cualquiera que es diferente, una enana, una persona de color, un 

joven homosexual, hasta una mujer grande, gorda y fea que, como cualquier otro, tiene derecho a 

[bookmark: _GoBack]un lugar bajo el sol” (Gill & Smalley, p.116). Para ella, Carlota es una “mujer inquisitiva”, 

ejemplo para individuos marginados para moldear sus identidades en sociedades donde quieren 

anularlos. De hecho, Carlota es “co-protagonista de una historia que rescata valores, denuncia 

otros y hace carne una realidad de la que no se habla” (Reta, p.3)

	Por fin, la película “Fresa y Chocolate”, directa por Tomas Gutierrez y estrenada en 

1994,  y en particular el personaje de Diego ofrecen una crítica de la revolución cubana desde el 

punto de vista de un hombre homosexual. La película se enfoca en la relación de amistad entre 

David, estudiante universitario y aficionado de la revolución de Fidel y Diego,  un artista 

homosexual que lucha por sus derechos en la atmosfera homofóbica del régimen autoritario. Los 

dos ofrecen ejemplos de maneras diferentes de vivir la causa comunista y nos hacen pensar en el 

concepto de “cubanidad”. En la película, el lugar donde Diego puede expresarse totalmente es su 

casa y muchos de los diálogos centrales entre los dos protagonistas se desarrollan en este cuarto. 

Por ejemplo, en la escena al menudo 00h38m, podemos ver como hay un primer plan muy 

central de Diego, que se sienta y da su discurso a David como un actor de teatro en un escenario, 

y David es su público. Diego es central e iluminado, la camera se enfoca mucho en su cara y sus 

expresiones. La banda sonora utilizada en esta escena es también muy importante, como es una 

canción de Ernie Lecuona, un pianista cubano. En esta escena, Diego habla de artistas y 

escritores cubanos que David no conoce, subrayando como la juventud cubana que lucha por la 

revolución es ignorante sobre la historia y tradiciones de su nación, demostrando el concepto de 

cómo “an individual and a country must be familiar with their history instead of the biased, 

official version that censors dissidence while rejecting alterity” (Deaver,p.1). De hecho, 

Diego que es un personaje marginal en la sociedad cubana, en esta película y con sus diálogos  

tiene la oportunidad de criticar la propaganda de la revolución; él “cuestiona la aplicación de un 

sistema obsoleto–el partido comunista–que ya no satisface las necesidades de la gente.  Diego 

intenta buscar un nuevo tipo y/o estilo de vida que supuestamente el partido comunista prometió 

cuando llegó al poder en 1959.  De ahí que él insista en su constante crítica a la ideología de la 

revolución cubana”(Serna Servín, p.162-163).

	Diego, Carlota y Agrado son tres personajes que en sus vidas diarias no tienen mucha 

importancia en la sociedad, porqué son considerados demasiado diferentes y tienen que esconder 

sus identidades para ser aceptados. En el mundo cinematográfico, y en estas tres escenas en 

particular, es muy simbólico como ellos se transforman en los protagonistas más centrales e 

importantes. Su presencia nos demuestra que la determinación y fuerza de cada individuo y su 

gana de luchar para sus derechos es lo que los hace verdaderamente importantes. Después haber 

analizado estas tres películas,  estoy aunque más convencida del hecho que la presencia de 

personajes marginados como protagonistas en el cinema es el medio más eficiente para 

subrayar todas las carencias de los sistemas tradicionales que intentan destruir cada tipo de 

diversidad. Para mí, la verdadera belleza del arte cinematográfica no es solamente la habilidad de 

entretener el público, pero también comunicar mensajes fuertes sobre temas sociales importantes 

y contemporáneos que amenazan la felicidad de los individuos marginados. De hecho, es muy 

importante que esta libertad de expresarse en el espacio cinematográfico sea preservada en el 

futuro para que todos tengan las posibilidades de levantar sus voces a través de un medio 

comunicativo tan exitoso. 
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