DILEMAS MORAIS, MEDIOS DE COMUNICACIÓN E EDUCACIÓN AFECTIVA

A ANÁLISE DE DILEMAS MORAIS NOS FILMES E SERIES DE TELEVISIÓN

Levo varios cursos traballando co alumnado de secundaria a partir da análise dos dilemas morais presentes nos filmes e series de televisión máis vistos por eles. Non é este o lugar para demorarme na exposición detallada destas experiencias didácticas, os seus obxectivos e resultados. Interésame agora tan só determe sobre un aspecto secundario, en relación con aqueles obxectivos, e que, pola súa regular continuidade, acabou por chamarme especialmente a atención. É este a constatación de que as eleccións de alumnos e alumnas difiren notoriamente en canto aos seus gustos cinematográficos e televisivos (tamén en gustos musicais e lecturas, cando a investigación se amplía a eses eidos, cfr. McRobbie, 1998). Así, os rapaces decántanse preferiblemente polos filmes (e series televisivas) de acción e con contidos violentos (mesmo ultraviolentos), e as rapazas polos filmes (e series televisivas) “de amor” ou “románticos”. Os gustos tan só converxen relativamente no caso das comedias. A diverxencia resultou particularmente extrema no curso 06-07: a maioría dos alumnos escolleu como película favorita “Hostel”, mentres que as alumnas seleccionaban “Titanic”. Reproduzo en recadro aparte breves sinopses e fichas dos dous filmes por se entre @s lector@s hai alguén que ignore os seus contidos.

	Hostel (2005) 

Guión e dirección: Eli Roth

Produtor: Eli Roth e Quentin Tarantino

Intérpretes: Jay Hernández, Derek Richardson, Eytor Gudjonsson, Barbara Nedeliáková 
Breve sinopse:
Dous mozos estadounidenses viaxan a Europa na procura de sexo fácil e emocións fortes. Alguén dilles que o mellor lugar está nun hotel dun pequeno país do Este. Alí viaxan e en principio parecen cumprirse as súas expectativas. Pero cedo comprobarán que se trata dun engano co obxecto de capturar vítimas para un misterioso grupo de xente que goza torturando. A maior parte da metraxe da película é unha descrición detallada de actos de extremada violencia gratuíta.
Titanic (1997) 

Guión e dirección: James Cameron

Intérpretes: Leonardo Di Caprio, Kate Winslet, Billy Zane, Kathy Bates, Frances Fisher, Gloria Stuart

Breve Sinopse:

Relato da viaxe inaugural e tráxica do luxoso transatlántico británico Titanic, que en 1912 partiu do porto inglés de Southampton con destino a Nova Iork e afundirase tralo choque cun iceberg. O relato céntrase no romántico, e aparentemente imposible, amor entre dous mozos de clases sociais moi diferentes.


Imponse unha dobre pregunta. Por que os rapaces seguen asociando o seu lecer coa contemplación de imaxes violentas, mentres que a maioría das rapazas as rexeitan? Por que as rapazas seguen engaiolándose coas historias de amor romántico mentres a maioría dos rapaces as refugan? É evidente que a persistencia desta escisión sexista pode ser aproveitada polos defensores das tradicións patriarcalistas para proclamar que o discurso igualitario vai contra “tendencias espontáneas” ou mesmo “naturais” da condición humana. Ou, dito doutro xeito: se, despois de tantos anos (tantos…?!) de “propaganda feminista” e actividades non sexistas integradas no curriculum educativo, rapaces e rapazas seguen escollendo modelos simbólicos non só disímiles senón antagónicos, cumpriría recoñecer que esa propaganda se move contra unha “realidade” imposible de modificar.

Este tipo de interpretacións pro domo sua estanse a producir con algunha frecuencia nos últimos anos, cada vez que determinados estudos empíricos constatan o que, por outra banda, non debería sorprender: que concepcións e prácticas reforzadas por séculos de patriarcalismo seguirán deixando a súa pegada durante moito tempo aínda. O perigo reside en que xustamente estas persistencias inerciais poidan ser reinterpretadas en termos “naturalizados” e aducidas como argumento a favor do “absurdo antinatural” das medidas igualitarias preconizadas desde o feminismo, cando deberían ser valoradas desde unha perspectiva exactamente contraria: como sinais de que os esforzos transformadores ata o de agora emprendidos son insuficientes.

Dito isto, entendo que se pode constatar tamén en ocasións un perigo en sentido contrario. Parte este das posicións de quen –sexa desde o feminismo ou simplemente desde unha posición ilustrada universalista xenérica- asentan o a priori dunha “humanidade” abstracta e idéntica respecto da cal a constatación de calquera risco diferencial é concibido como un inaceptable atentado contra o dogma aprioristicamente establecido (o debate entre a ética do coidado de Carol Gilligan e o kantismo estrito de Kohlberg sería un caso de revisión crítica dese apriorismo; cfr. Gilligan, 1988; Kohlberg, Power e Higguins, 1999; Benhabib, 1997). En boa medida, o debate aberto pola chamada posmodernidade, continuando o labor de crítica da ilustración iniciado por Nietzsche, esixe abrir este discurso da diferenza fronte á imposición da identidade por parte dun racionalismo redutor. Unha cuestión que, neste intre, por razóns de espazo deberemos deixar de lado.

DILEMAS E DESENVOLVEMENTO MORAL

Regresemos ás investigacións de aula sobre os dilemas morais no cine e na televisión. Trala escolla das películas, o alumnado debía seleccionar os principais dilemas de carácter moral aos que se enfrontaban os protagonistas. O obxectivo era aproveitar a análise deses dilemas, e da forma en que os protagonistas o resolvían, para, mediante a aplicación da teoría do desenvolvemento moral do psicólogo Kohlberg, identificar en que nivel de desenvolvemento cabería situar a eses protagonistas.

Para calquera coñecedor da teoría de Kohlberg é obvio que, nesas circunstancias, esa atribución será sempre moi cuestionable porque a pertenza a un determinado nivel non depende de como se actúe, senón da capacidade para xulgar moralmente e dos criterios utilizados na construción deses xuízos(cfr. Kohlberg, Power e Higgins, 1997). En cambio, nun filme, o que se nos amosa normalmente non é o proceso reflexivo propio do enxuizamento senón a decisión final expresada mediante unha acción. Con todo, dado que o que procuramos mediante este procedemento é en realidade usar a concepción de Kohlberg, non como fin didáctico en si mesmo, senón como un medio para facilitar a reflexión do noso alumnado acerca dos problemas morais e as posibles solucións, entendo que esta obxección non é determinante.

O que me importa agora destacar é que a elección antagónica do alumnado en función do seu sexo, determina tanto un tipo de dilema ben diferente, como un tipo de solucións (de acordo co amosado nas accións dos filmes) igualmente diferentes. No caso dos filmes seleccionados polos rapaces, os dilemas (en “Hostel” como na maioría das películas de acción ultraviolenta que parecen dominar actualmente os seus gustos) redúcense, por unha banda, a qué medios utilizar para a satisfacción dun goce hedonista primario, no que a muller habitualmente aparece como un instrumento do pracer masculino; e, por outra, a como responder a unhas accións violentas absolutamente gratuítas que, por iso mesmo, só poden ser combatidas mediante unha violencia oposta. Ese é o universo simbólico no que os rapaces medran e aprenden a interpretar as intencións e desexos dos outros, e a construír os propios. Un universo do que a solidariedade e o afecto xeneroso aparecen practicamente por completo alleos agás, en todo caso, no ámbito reducido do grupo de amigos e eventualmente a parella ou, máis raramente, a familia. Un universo no que individuos e grupos son contemplados como unidades en competencia feroz e no que, finalmente, o motor determinante da acción remata por ser a vinganza.
No caso dos filmes preferidos polas rapaces, os dilemas son de orde moi diferente. O que está en xogo son decisións que afectan ao terreo emocional: que debo facer para escoller ben á persoa con quen compartir a vida?, son as diferenzas sociais un atranco insuperable nas relacións afectivas?, como podo discernir cando os sentimentos amorosos que alguén me amosa son sinceros ou movidos por un interese distinto do “puro amor”? Nos dramas románticos, como “Titanic” (e mesmo nas comedias románticas) é frecuente que aparezan tamén dilemas secundarios que raramente se traducen en solucións violentas. Neste espazo imaxinario e simbólico, a entrega absoluta do/da amante en favor do/da seu/súa amada/o, aparece como un risco característico e sobranceiro.
A escisión é, como pode observarse, case absoluta. O universo simbólico no que medran a maioría dos mozos adolescentes atópase fracturado en dous espazos radicalmente antagónicos. A miña hipótese –a partir da cal promovo entre o meu alumnado debates que con frecuencia acadan un elevado afervoamento- é que esta fractura ten moito que ver coas dificultades que se reproducen nas relacións afectivas entre mozos e mozas e, o que é máis grave, coa triste e tráxica reiteración de crimes paixonais e de violencia doméstica. Unha hipótese que, por outra banda, é xa lugar común desde hai tempo na literatura feminista. O único elemento relativamente novidoso é a constatación de que nas novas xeracións, e nas mensaxes dos medios de comunicación masivos máis influentes entre eles, a escisión non só perdura senón que se pode mesmo estar a agravar en determinados aspectos (ese cine ultraviolento, que conecta por outra banda cos contidos dos videoxogos máis populares, tamén un medio que ocupa preferentemente o lecer dos mozos, non das mozas).
A REPRESENTACIÓN DO AFECTO AMOROSO NO CINE

Na pescuda sobre os contidos dos filmes que atraen a atención dos adolescentes, hai outro factor que levo analizando tamén a partir da selección dun filme por parte do propio alumnado. Este filme tivo no seu momento un certo éxito comercial, especialmente entre os espectadores novos: Historias do Kronen (ver ficha), do director vasco Montxo Armendáriz. Esta película (e a novela na que se basea, na miña opinión de calidade literaria inferior á calidade da versión cinematográfica, ao contrario do que adoita suceder) soubo anticipar o fenómeno do “botellón” que moi cedo se ía impoñer entre os adolescentes de toda España. Constitúe un retrato desapiadado dunha mocidade que parece estar desprovista de valores, só atada a un estreitísimo carpe diem, no que a procura do pracer inmediato e efémero marca o único horizonte das decisións.
	Historias del Kronen (1994)

Director: Montxo Armendáriz

Guión: Monxo Armendáriz e José Ángel Mañas, baseado na novela homónima deste último

Producción: Elías Querejeta, España 

Intérpretes: Juan Diego Botto, Jordi Molla, Nuria Prims, Aitor Merino, Armando del Río, Diana Gálvez, Mercedes Sampietro, José María Pou, André Falcón
Breve sinopse: Retrato xeracional dun grupo de xoves amigos no Madrid de comezos dos 90. O desencanto político na España democrática gobernada polos socialistas é o pano de fondo sobre o que se debuxa o retrato duns mozos que parecen non crer en nada e entregarse á procura de emocións extremas que rematan en traxedia.


Pero foi un episodio, en principio secundario, o que reclamou de min unha atención particular.  O protagonista masculino sofre unha frustración cando é rexeitado por unha moza coa que pretende deitarse. Vemos como posteriormente busca outra moza coa que compensar esa frustración, o que consegue con facilidade. O que me sorprendeu é que esa facilidade incluíu tamén a facilidade no acto da penetración. Isto último non resulta, por certo, excepcional senón máis ben o habitual na maioría das películas. Tense salientado con moita frecuencia que, na representación do acto amoroso no cine, se adoita impoñer un punto de vista exclusivamente masculino. A muller é –xa se sinalou antes- un instrumento do pracer masculino e é rara a ocasión en que a súa insatisfacción con respecto ao comportamento do partenaire masculino aparece atendida. Mesmo cando iso ocorre, o habitual é que o sexa porque as “prestracións” masculinas non son abondo “poderosas”, poder medido unha vez máis desde unha concepción tipicamente masculina, segundo a cal a potencia de erección é o elemento determinante e exclusivo da satisfacción feminina. Dado este, á muller compete unicamente un papel de receptor pasivo e inapelablemente satisfeito. Ben mirado, esa representación típica reduce o encontro sexual ao “aquí te pillo, aquí te mato” que por desgraza segue perdurando na concepción dominante dos mozos das novas xeracións.
O MITO DO VIOLADOR AMADO
Esta visión redutora do encontro sexual atopa a súa representación emblemática no que algúns teñen chamado “mito do violador amado” (Harris, 1996). Poderíamos acudir a moitos exemplos cinematográficos nos que está presente este mito. Eu uso nas miñas clases un filme de Clint Eastwood (ver ficha) que ten a propiedade (que se agradece) de utilizar ao modo clásico o recurso á elipse, fronte ao abuso tan frecuente hoxe de amosalo todo, o que obviamente fai que moitas películas resulten inaxeitadas para traballar con elas nas aulas escolares. No filme de Eastwood comprobamos como o protagonista (interpretado polo propio Clint Eastwood) forza a varias mulleres a pasar a noite con el. Observamos como en principio as mulleres se resisten, como protestan contra a seguridade do home de que “no fondo” tamén elas o están desexando... e, trala púdica elipse sobre o desenrolo da noite, contemplamos o acordar da parella, home e muller, no mesmo leito, ao día seguinte, e, en efecto, el tiña razón: ela estábao desexando.
	High plains drifter (título en España; Infierno de cobardes) (1972)

Director: Clint Eastwood

Guión: Ernst Tidyman

Intérpretes: Clint Eastwood, Verna Bloom, Mariana Hill, Billy Curtis

Director: Clint Eastwood

Sinopse: Un pistoleiro chega a unha vila para ofrecer os seus servizos na defensa da comunidade contra a ameaza duns foraxidos. A cambio, esixe que se lle preste obediencia cega. Westerm que ten sido interpretado pola crítica como unha versión paródica do clásico High moon (Solo ante el peligro).


O máis grave deste caso, na miña opinión, é que se trata dunha idea aparentemente moi compartida tamén por non poucas mulleres. Nos debates organizados a partir dunha das secuencias desta película, vinme sorprendido ao comprobar que moitas mozas (e non só: tamén profesoras e nais, nalgúns grupos de traballo con adultos) non atopaban nada criticable no comportamento do home. Parecían entender que forzar a situación para obrigar a muller a cambiar un rexeite inicial forma parte do xogo “natural” do galanteo amoroso. Advírtase que, en efecto, esta idea é un tópico da concepción patriarcal e machista do xogo sexual. A muller de ningún xeito pode adoptar un papel activo (iso equivalería a identificarse cunha “puta”) e, en consecuencia, o “non” inicial da muller tense que dar sempre por descontado. O “conquistador” masculino sábeo e, xa que logo, a súa habilidade consiste en forzar á muller a recoñecer que, malia o seu “non” ritual, tamén ela o está desexando. Velaquí o extremo e definitivo despoxamento da vontade feminina na construción patriarcal do afecto amoroso: mesmo o querer da muller só pode expresarse cando é o home quen llo revela e finalmente impón.
Debería resultar innecesario salientar as tremendas implicacións dunha concepción coma esta. Cantas violacións non se terán producido sobre a base dunha idea tan perversa? Por desgraza, a liberación da sexualidade non actuará contra esa perversión se non vai acompañada dun combate simultáneo contra os valores patriarcais que persisten en concibir a vontade da muller como incapaz de recoñecer o que “realmente” desexa.

OUTRA FORMA DE REPRESENTAR

Asistimos nos últimos anos a unha tendencia a amosar cada vez de forma máis explícita as relacións sexuais nos filmes. O que antes era só exclusivo do cine pornográfico está a ser xa habitual no cine comercial. Non vou entrar agora na análise de se isto é por principio bo ou malo (permítaseme tan só unha breve paréntese: é un erro, en todo caso, considerar que amosar máis implica sempre unha mellora estética; o cine, como calquera relato, tamén na literatura, implica escoller que se amosa e que se oculta, ou se silencia, e a excelencia estética reside na óptima elección tanto dunha cousa como da outra). Pero parece claro que esta tendencia non vai asociada cunha modificación do punto de vista masculino do que ata aquí vimos falando. 
Nun recente traballo, os franceses Gilles Lipovetsky e Jean Serroy (2009) parecen dar a entender que a aparición dunha xeración de realizadoras pode estar a modificar o modo de afrontar a representación da sexualidade, coa incorporación dunha ollada feminina.  Pola miña parte, non teño claro que isto sexa así. Os exemplos propostos por estes autores, alomenos, non me parece que sexan os máis afortunados neste senso. Filmes como os franceses  Romance X (Catherine Breillat, 1998) ou Baise-moi (Virginie Sespentes e Coralie Trinh Thi, 1999), semellan máis ben intentos de demostrar que as mulleres tamén poden filmar a sexualidade ao xeito dos homes, isto é, desvinculada do afecto amoroso e reducida á procura dunha inmediata e limitada satisfacción física, mesmo instrumentalizando ao partenaire, aínda que neste caso sexa masculino.
Pola contra, hai exemplos de directores homes que teñen amosado unha atención ao punto de vista feminino. Un destes exemplos atópase no filme “Carne trémula”, do director manchego Pedro Almodóvar. O primeiro encontro sexual entre o xove ex preso encarnado por Liberto Barral e a muller casada que interpreta Ángela Molina constitúe, na miña opinión, toda unha lección de sexualidade que podería merecer ser analizada en clases de secundarias, se non fose por que a explicitude das imaxes seguramente crearía reaccións negativas en moitos pais e nais.

	Carne trémula (1997)

Director: Pedro Almodóvar

Guión: Pedro Almodóvar (baseado na novela de Ruth Rendell)

Intérpretes: Javier Bardem, Francesca Neri, Liberto Rabal, Ángela Molina, José Sancho, Penélope Cruz, Pilar Bardem

Sinopse: Un mozo, que vén de saír de prisión, namórase obsesivamente dunha muller casada cun policía paralítico. Historia de amores cruzados no contexto dunha trama policial.


Trátase dunha inhabitual secuencia en que a muller expresa a súa insatisfacción co home porque este non prestou ningunha atención aos sinais que o propio corpo da muller debe enviar antes da penetración, se pretende que esta non resulte, xa non pouco pracenteira, senón mesmo dolorosa para ela. En cantas películas é posible observar isto? O común é que, xa desde o primeiro encontro, o acto amoroso resulte satisfactorio e, en calquera caso, é ben raro que sexa a muller quen manifeste expresamente as razóns da súa insatisfacción, e menos aínda que esas razóns se vinculen coa desatención por parte do home aos ritmos que o corpo da muller reclama.
Se este tipo de secuencias son aínda rarezas na maioría dos filmes, nos preferidos polos mozos son simplemente inexistentes. A sexualidade, nestes filmes, aparece tan mesturada coa violencia que non parece esaxerado afirmar que ao final responde a un esquema case análogo: a “conquista” da muller desexada é unha modalidade de acción violenta, como o é a conquista da posición inimiga. Sobre a base deste antagonismo, a quen lle pode estrañar que a “eterna guerra dos sexos” (frase tan habitual nos comentarios cinematográficos que designa case todo un subxénero dentro da comedia amorosa, desde a clásica “O home tranquilo”, de John Ford, ata “A guerra dos Rose“, de Danny DeVito) acabe derivando nun parte de baixas semanal? Un parte de baixas no que, ben se sabe, as vítimas só as pon un só dos grupos en “conflito”.
MIGUEL VÁZQUEZ FREIRE
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