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Prefacio

A todas las sad girls del mundo,
a las locas,

a las malas

y a las enfermas.

Estamos resistiendo.

A mis hermanas,
que no estan solas,

porque estamos resistiendo.

A mi mama,
que quiere que salgamos adelante,

que resistamos.

A mi Pitopito, mi abuelo,
0 a su recuerdo.

Sigo resistiendo.

A mis compaifieros de Letras, a mis amigxs,

por ayudarme a resistir.

A mis profesores, mi asesor y mi directora,

por hacer esto posible.



A quienes me quieren
y a quienes yo quiero,

porque querer es resistencia.

Al amor.
A la tristeza.
A la escritura.

Al arte.

A la resistencia.



«I'm a sad girl
I'm a sad girl
I'm a sad girl
I'm a sad girl
I'm a bad girl

I'm a bad girly

— Sad girl

por Lana del Rey (2014)
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Resumen

Este analisis tiene como objetivo estudiar el fenomeno de las sad girls en la
contemporaneidad, especificamente dentro del &mbito musical, con un enfoque en cuatro
cantantes que se relacionan con esta figura: Lana del Rey, Mitski, Halsey, y Billie Eilish. Se
busca explorar la reapropiacion de la tristeza como resistencia social en un producto cultural
de gran relevancia actual: la musica. Ademas, se pretende entender de donde surge la vision y
apreciacion estética de la tristeza femenina a través de un estudio que abarca lo grecolatino,
lo roméantico y lo posmoderno. Para comprender las letras que estas cantantes interpretan, se
utiliza el andlisis lacaniano de las metaforas y el inconsciente, lo imaginario, lo simbdlico y
lo real, asi como el otro y la mirada. Finalmente, para explorar la resistencia hacia la
sobrecarga social dentro de esta reapropiacion musical de la tristeza, se fundamenta el
analisis en la teoria de género y el feminismo, con el objetivo de comprender la
performatividad femenina presentada y representada desde lo femenino en si mismo, en lugar

de exclusivamente desde la mirada masculina.

Palabras clave: Sad girls, tristeza, musica contemporanea, Lana del Rey, Mitski, Halsey,

Billie Eilish, estetizacion, psicoanalisis, género, feminismo.



Abstract

This analysis aims to study the phenomenon of sad girls in contemporary society,
specifically within the realm of music, with a focus on four singers associated with this
figure: Lana del Rey, Mitski, Halsey, and Billie Eilish. The goal is to explore the
reappropriation of sadness as social resistance in a culturally significant product of the
present day: music. Furthermore, it seeks to understand the origins and aesthetic appreciation
of female sadness through a study that encompasses Greco-Latin, Romantic, and postmodern
perspectives. To comprehend the lyrics these singers perform, Lacanian analysis of
metaphors and the unconscious, the imaginary, the symbolic, and the real, as well as the
concept of the "other" and the gaze are employed. Finally, to delve into the resistance against
social overload within this musical reappropriation of sadness, the analysis is grounded in
gender theory and feminism, aiming to understand female performativity as presented and
represented from within the feminine itself, rather than exclusively from the male

perspective.

Keywords: Sad girls, sadness, contemporary music, Lana del Rey, Mitski, Halsey, Billie

Eilish, aestheticization, psychoanalysis, gender, feminism.



I. Introduccion

La musica, como una manifestacion artistica y cultural, ha sido un reflejo constante de
las emociones humanas a lo largo de la historia. En la contemporaneidad, ha surgido un
fenomeno peculiar que ha capturado la atencion de ciertos artistas y de su publico, que hace
referencia a una manifestacion de la tristeza femenina: las sad girls. Este fenomeno se
caracteriza por la expresion abierta y, en ocasiones, exuberante de la tristeza por parte de
cantantes femeninas, que se han convertido en iconos del panorama musical. Este trabajo se
propone explorar en profundidad la estetizacion de las sad girls en la musica contemporanea
y como a través de esta expresividad se crea una resistencia femenina, al tomar como objeto
de estudio a cuatro intérpretes prominentes y relevantes de esta figura: Lana del Rey, Mitski,
Halsey y Billie Eilish.

La tristeza, tradicionalmente percibida como una emocion que se debe ocultar o
superar, se ha convertido en una caracteristica distintiva en la musica de estas artistas. Por
medio de sus canciones y sus actuaciones, estas sad girls han desafiado las convenciones
culturales y sociales, reapropiandose de la tristeza como una forma de resistencia social.
Desde el cuestionamiento de qué motiva esta expresion abierta de la tristeza y como ha
llegado a ser considerada estéticamente hermosa y poderosa en la musica contemporanea.

Para comprender en profundidad este fendmeno, el analisis se apoya en una variedad
de enfoques interdisciplinarios. Se explora la evolucion de lo considerado estético desde
perspectivas que abarcan lo grecolatino, lo romantico y lo posmoderno, para comprender la
apreciacion estética en la musica de las sad girls. Ademas, se empleara el andlisis lacaniano
de las metaforas y el inconsciente para descifrar las letras y el simbolismo subyacente en sus
canciones. Asimismo, se toman los conceptos de lo imaginario, lo simbdlico y lo real, donde

lo imaginario en este ambito es la tristeza estetizada que busca crear una imagen bella y



armoniosa del sufrimiento, que seduce y fascina al otro; el lenguaje y los simbolos son
formas de lo simbodlico, que intentan dar un sentido y una expresion al dolor, que comunican
y transmiten un mensaje al otro; y la experiencia emocional pura y sin mediacion es una
forma de lo real, que no se puede captar ni compartir con el otro, que solo se puede vivir o
padecer. Finalmente, se toma en cuenta el concepto del otro y la mirada que tiene una gran
importancia en la constitucion subjetiva y en la produccion artistica.

No obstante, este analisis no se limita unicamente a la expresion artistica, pues
también se explora el contexto social y cultural en el que estas sad girls han emergido y como
a través de la tristeza femenina representada de esta manera se vuelve una herramienta de
resistencia hacia la sociedad. Se fundamenta el andlisis en teorias de género y en los
feminismos, con el objetivo de comprender la performatividad femenina tal como es
presentada y representada desde el propio punto de vista femenino, en contraposicién a la
mirada masculina predominante. A medida que se desentrafian las complejidades de este
fenomeno musical, se espera comprender y explicar como las sad girls han influido en la
percepcidn y experiencia de la tristeza en la sociedad contemporanea y como han desafiado
los roles de género debido al mismo hecho de hablar de su tristeza como una expresion bella
de si mismas.

En ultima instancia, este trabajo busca ofrecer una vision integral de las sad girls en la
musica contemporanea, destacando su importancia en la construccion de narrativas culturales
y sociales en un mundo en constante evolucion. Al explorar el fenomeno de las sad girls y su
musica, también se exploran las complejidades de la autenticidad performativa en la
expresion emocional artistica. En resumen, a lo largo de este estudio, se desentraiia el
impacto significativo de las sad girls de la misica contemporanea por su papel en la
redefinicion de la expresion emocional y de género en la cultura actual. Este analisis se

adentra en las capas de significado que rodean a estas artistas y su musica, ofreciendo una



comprension mas profunda de como la tristeza se ha convertido en una forma poderosa de

resistencia y autenticidad en el panorama musical actual.



II. Contextualizacion

A. La figura de las sad girls

El término Sad girl se refiere a una estética y una actitud que adoptan algunas artistas
femeninas y sus seguidoras, que se caracteriza por expresar emociones displacenteras como
la tristeza, la melancolia, la nostalgia y el desamor en sus canciones, su estilo y sus redes
sociales. Es un fenomeno cultural que ha ganado popularidad en los ltimos afios. Segun el
articulo de The Dartmouth escrito por Jessica Sun Li, Trends.: The aesthetic of female sadness
has returned once again, se puede atribuir a la cultura de Tumblr y su estética, que se
caracteriza por la nostalgia, la tristeza y la soledad. El término sad girl se refiere a una
persona, generalmente una mujer joven, que se siente triste o deprimida. En cuanto a su
estética fisica o su estilo, a menudo las sad girls se identifican con la cultura emo y grunge, y
suelen vestir ropa oscura y holgada. Su origen se remonta a los afios 90, cuando el
movimiento grunge y el cine independiente popularizaron el concepto de la “chica triste”
como una rebelde, una marginada y una incomprendida (Sun Li, 2023). Sin embargo, este
término cobrd mayor relevancia en la década de 2010 con artistas como Lana Del Rey y
Lorde, que se inspiraron en el sonido y la imagen de las sad girls de la década de 1990, pero
anadiendo elementos de la cultura pop contemporanea (Vickyraj, 2022; Sun Li, 2023).

Segun el articulo de Artefact Magazine, aunque la tendencia pueda parecer
superficial, es importante tener en cuenta que muchos adolescentes experimentan depresion y
ansiedad. La estética de la sad girl puede ser vista como una forma de expresion de estos
sentimientos (Vickyraj, 2022). La musica también ha sido un medio popular para expresar los
sentimientos en si, y en este caso, especificamente la depresion, la soledad, la melancolia, el
desamor y las tematicas recurrentes de las sad girls. Sin embargo, segun el articulo de Daily

Bruin, la musica sad girl a menudo limita a las artistas femeninas a un conjunto limitado de



temas y estereotipos de género, pues argumenta que no deberia categorizarse a las mujeres en
una figura especifica y Unica, sino que ellas deberian poder escribir sobre las tematicas que
deseen sin ser clasificadas (Nicholas, 2023).

En ultima instancia, la estética y actitud de las sad girls han trascendido las fronteras
del arte y se han convertido en un fenémeno cultural complejo y multifacético. A través de
sus expresiones emocionales, estas artistas han creado un espacio para compartir experiencias
comunes de tristeza, melancolia y desamor. Este movimiento se ha entrelazado con la cultura
emo y grunge, pero también ha evolucionado, fusionandose con elementos de la cultura pop

contemporanea.

B. Lana del Rey

Lana del Rey es una cantante, compositora, modelo, actriz, escritora, productora y
poeta estadounidense, cuyo nombre real es Elizabeth Woolridge Grant (Vogue, 2020). Naci6
el 21 de junio de 1985 en la ciudad de Nueva York, hija de un empresario y una maestra de
escuela secundaria. Se crio en la zona de Lake Placid, donde asisti6 a una escuela catolica y
cant6 en el coro de la iglesia. Desde nifia desarrolld interés por la musica y escribid algunas
canciones country. A los 15 afos, tuvo problemas con el alcohol y fue enviada a un internado
privado en Connecticut. Después de graduarse, fue aceptada en la Universidad Estatal de
Nueva York, pero decidi6 pasar un afio en Long Island trabajando de camarera y aprendiendo
a tocar la guitarra.

Comenz6 a actuar en clubes de la ciudad de Nueva York bajo el nombre de Lizzy
Grant y grabo su primer album inédito titulado Sirens en 2005. En 2010, lanz6 su album
debut Lana Del Ray a.k.a. Lizzy Grant, que pas6 desapercibido por el publico y la critica. Sin

embargo, su carrera despegd en 2011, cuando subi6 a YouTube los videos de sus canciones



Video Games 'y Blue Jeans, que se volvieron virales y le valieron un contrato con Interscope y
Polydor Records. Adopt6 entonces el nombre artistico de Lana Del Rey.

Su segundo album de estudio, Born to Die de 2012, fue un éxito internacional y
vendié mas de 3 millones de copias. El album se caracterizo por su estilo musical que
combina elementos del pop barroco, el trip hop, el rock psicodélico y el sadcore, un
subgénero del indie rock que se centra en temas melancoélicos y depresivos. Sus letras
resaltan el romance tragico, el glamour, la nostalgia y la melancolia, con frecuentes
referencias a la cultura pop contemporanea y la estadounidense de los afios 50, 60 y 70.
Algunos de sus sencillos mas exitosos fueron Summertime Sadness, Blue Jeans, Born to Die
y National Anthem.

Del Rey se consolidé como una de las representantes del fenomeno de las sad girls en
la musica pop, una estética y una actitud que adoptan algunas artistas femeninas que expresan
sus emociones negativas en sus canciones, su estilo y sus redes sociales. Fue ella quien le dio
un giro al concepto al afiadir elementos de la cultura pop contemporanea y al crear una
imagen cinematografica y retro (Artefact, 2022).

Sus siguientes albumes siguieron explorando el mismo estilo musical y tematico, pero
con algunas variaciones e innovaciones. En 2013, lanz6 el EP Paradise, que incluyo6 la
cancion Young and Beautiful para la pelicula The Great Gatsby. En 2014, lanz6 su tercer
album Ultraviolence, que tuvo una influencia mas rockera y oscura. En 2015, lanzé su cuarto
album Honeymoon, que tuvo una influencia mas orquestal y sofisticada. En 2017, lanzé su
quinto album Lust for Life, que tuvo una influencia mas optimista y colaborativa. En 2019,
lanz6 su sexto album Norman Fucking Rockwell!, que tuvo una influencia mas folk y
psicodélica. En 2021, lanzé su séptimo album Chemtrails Over The Country Club, que tuvo

una influencia mas country y alternativa.



Ademas de su carrera musical, Del Rey ha incursionado en otras areas artisticas como
el cine, la literatura y la filantropia. En 2013, escribi6 y protagonizo su propio cortometraje
musical titulado Tropico, que se basé en la historia biblica del pecado original. En 2020,
publicé su primer libro de poesia titulado Violet Bent Backwards Over the Grass, que fue
acompanado por un album de spoken word. En 2021, publico su segundo libro de poesia
titulado Behind the Iron Gates - Insights from an Institution. También ha participado en varias
causas benéficas y sociales, como la lucha contra el cambio climatico, el apoyo a los
refugiados, la prevencion del suicidio y la defensa de los derechos de las mujeres.

Lana Del Rey es considerada una de las artistas mas influyentes e innovadoras de la
musica pop contemporanea. Su musica se destaca por su calidad cinematografica, su estilo
retro y la exploracion del romance tragico, el glamour y la melancolia. Su imagen como sad
girl ha generado admiracion y controversia, y ha inspirado a muchas otras artistas y
seguidoras. Ha sido nominada a varios premios importantes, como los Grammy, los Brit
Awards, los MTV Video Music Awards y los Golden Globe Awards. Ha vendido més de 19
millones de albumes y 13 millones de sencillos en todo el mundo. Ha sido incluida en la lista
de las 100 personas mas influyentes del mundo de la revista Time en 2012 y en la lista de los

200 mejores cantantes de todos los tiempos de la revista Rolling Stone en 2023.

C. Mitski

Mitski Miyawaki es una artista que trasciende las fronteras culturales y musicales,
nacida el 27 de septiembre de 1990 en la prefectura de Mie, Japon, pero criada en Estados
Unidos. Su vida y su carrera estdn marcadas por una mezcla Unica de identidades y
experiencias que se reflejan de manera profunda y emotiva en su musica. Mitski se ha
destacado por su estilo musical ecléctico y su voz distintiva, y su influencia en la musica

indie y alternativa (Donelson, s.f.).



El acercamiento musical de Mitski comenz6 mientras estudiaba composicion en el
conservatorio Purchase College. Fue ahi donde comenzo a escribir y producir sus propias
canciones, marcando el comienzo de una carrera musical excepcional. En 2012, lanzé su
primer album, Lush, una obra que revelaba su talento incipiente y su habilidad para explorar
temas emocionales de manera sincera y conmovedora. Este debut fue solo el primer paso en
una carrera que prometia ser inigualable.

Tras Lush, Mitski continud su ascenso en la escena musical con el lanzamiento de
Retired from Sad, New Career in Business en 2013, un trabajo que profundizo6 en la
exploracion de sus propios pensamientos y sentimientos personales. No obstante, fue en 2014
cuando Mitski capturo la atencion de la critica y el publico con el lanzamiento de Bury Me at
Makeout Creek. Este album marc6 un punto de inflexioén en su carrera y le valio
reconocimiento por su enfoque emocional y su capacidad para combinar una variedad de
influencias musicales, desde el punk hasta el folk rock. Las letras introspectivas y a menudo
desgarradoras de Mitski resonaron profundamente con una audiencia avida de autenticidad en
la musica.

En 2016, Mitski consolidé su estatus como una de las voces mas importantes en el
indie rock con el lanzamiento de Puberty 2. El album incluia canciones como Your Best
American Girl y Happy, que exploraban temas de identidad, pertenencia y autoaceptacion.
Your Best American Girl en particular fue ampliamente elogiada y se considerd una de las
canciones mas destacadas de la década de 2010. El album en su conjunto recibié una
recepcion critica y comercial positiva, consolidando atin mas el estatus de Mitski como una
artista influyente y talentosa.

Dos aiios después, en 2018, Mitski volvid a sorprender a sus seguidores con Be the
Cowboy. Este album demostrd su capacidad para la experimentacion musical al incorporar

elementos de musica pop y electronica en su repertorio. Canciones como Nobody y Geyser se



convirtieron en éxitos, y el dlbum fue nominado para un premio Grammy al Mejor Album de
Musica Alternativa en 2019.

Mitski se mantiene relevante y atin sorprende a su audiencia con la creatividad y la
autenticidad que la caracterizan, lo que la convierte en una artista en constante evolucion con
un futuro prometedor en la musica. Su capacidad para explorar temas profundos y personales
ha conectado con numerosos seguidores y ha demostrado su importancia en la industria
musical, dejando claro que su impacto perdurara en el tiempo, pues con su enfoque musical
distintivo y su capacidad para explorar temas emocionales y personales a través de sus letras,
se inserta en la tradicion de las sad girls de la musica contemporanea. Este fenomeno cultural
se alinea con la sinceridad y autenticidad que Mitski ha aportado a su musica desde sus
primeros trabajos. Su legado en la musica contemporanea se entrelaza con la narrativa de las
sad girls, una figura que desafia las convenciones culturales al abrazar la vulnerabilidad y la

sinceridad emocional como formas poderosas de expresion artistica.

D. Halsey

Halsey, cuyo nombre real es Ashley Nicolette Frangipane, es una figura destacada en
la industria de la musica y el entretenimiento, conocida por su talento musical y su voz
distintiva. Nacida el 29 de septiembre de 1994 en Edison, Nueva Jersey, Halsey ha forjado
una carrera como cantante, compositora y actriz en un periodo relativamente corto de tiempo.
Su musica se ha catalogado como pop alternativo y electropop. Como artista, se distingue por
su sinceridad y la profundidad de sus letras, que abordan temas que van desde la salud mental
hasta el amor y la sexualidad.

Halsey se ha identificado a si misma como una sad girl, porque el término refleja su
vulnerabilidad emocional y su honestidad en su musica y su vida personal. En una entrevista

reveladora con Rolling Stone, explicod que esta identificacion es una manera de expresar su



autenticidad y su voluntad de abordar sus propias emociones y experiencias personales a
través de su arte. La cantante fue diagnosticada con trastorno bipolar a los 17 afios y ha sido
internada en un hospital psiquiatrico en dos ocasiones para manejar sus periodos de mania y
depresion (Mazziotta, 2019). Halsey reveld que ha aprendido a reconocer cuando esta
luchando y necesita buscar ayuda (Redaccion Clarin, 2019). A pesar de los desafios, Halsey
ha logrado una exitosa carrera musical y ha utilizado su plataforma para hablar abiertamente
sobre su trastorno bipolar (Mazziotta, 2019).

En el afio 2015, Halsey lanzo su album debut de estudio, titulado Badlands. Este
album incluye éxitos como Colors y Ghost, que no solo atrajeron la atencion de una base de
fanaticos leales, sino que también consolidaron su posicion como una artista emergente en la
escena musical. La critica elogio la originalidad de su estilo y su habilidad para combinar
elementos de diferentes géneros en una mezcla emocionante.

Dos aiios después, en 2017, Halsey lanzo su segundo album de estudio, Hopeless
Fountain Kingdom. Este album incluye temas como Now or Never 'y Bad at Love y recibid
aclamacion tanto de la critica como de sus seguidores. El dlbum explor6 atin mas su
diversidad musical y se convirtioé en un éxito comercial, consolidando su estatus como una de
las artistas mas influyentes de su generacion.

En el afio 2020, Halsey presento su tercer album de estudio, titulado Manic. Este
album, que incluye sencillos exitosos como Without Me 'y Graveyard, fue recibido con
entusiasmo por parte de los criticos y los oyentes por igual. Manic representa una evolucion
artistica en la carrera de Halsey, mostrando su versatilidad y su capacidad para experimentar
con diferentes estilos musicales mientras contintia siendo auténtica en su narrativa lirica.

Halsey es una voz influyente en la industria musical contempordnea y una defensora
apasionada de cuestiones importantes, como los derechos LGBTQ+ y la salud mental. A lo

largo de su carrera, ha utilizado su plataforma para abogar por el cambio y la inclusion,
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convirtiéndose en un modelo a seguir para muchos jovenes que se sienten inspirados por su
autenticidad y su valentia para abordar temas dificiles.

Halsey contintia desafiando las expectativas y emocionando a sus seguidores con su
musica y su compromiso con causas significativas. Su capacidad para explorar temas
profundos y personales ha conectado con numerosos seguidores y ha demostrado su
importancia en la industria musical. Ademas, se ha vuelto un simbolo para el feminismo

desde sus letras que la vuelven parte de la figura de la Sad girl.

E. Billie Eilish

Billie Eilish Pirate Baird O'Connell, nacida en Los Angeles, California, el 18 de
diciembre de 2001, es una de las artistas mas destacadas y disruptivas de la musica
contemporanea. Su impacto en la industria musical ha sido monumental, y su singularidad
artistica ha capturado la atencidon del mundo. Desde temprana edad, Billie Eilish demostr6é un
talento innato para la musica y una creatividad sin limites, y su carrera meteorica ha sido
testimonio de su compromiso con la autenticidad y la innovacion (Matthias, 2023).

A los 11 anos, Billie Eilish comenzo6 a escribir y producir musica, un proceso que fue
potenciado por su hermano mayor, Finneas O'Connell. Esta colaboracién fraterna se convirtio
en un componente crucial de su identidad artistica y contribuy6 en gran medida a su éxito
inicial. En 2015, Billie lanz6 su sencillo debut, Ocean Eyes, que rapidamente se convirtid en
un fendmeno viral. La cancidn destaco por su emotividad y su voz conmovedora, lo que
atrajo la atencidn de una audiencia global y marco el inicio de su ascenso a la fama.

En 2017, Billie Eilish lanz6 su primer EP —Extended Play—, Don't Smile at Me, que
incluia canciones impactantes como Bellyache y Copycat. Este proyecto reforzo su posicion
en la escena musical, consolidando su estilo tinico, que fusiona elementos de indie pop,

electropop y pop alternativo. Las letras de Eilish abordan temas oscuros y emocionales,
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ofreciendo una vision sincera de la juventud contemporanea y sus complejidades
emocionales.

Sin embargo, fue en 2019 cuando Billie Eilish alcanzé la cima de la industria con su
album debut de estudio, When We All Fall Asleep, Where Do We Go?. El album presentaba
éxitos como Bad Guy y Bury a Friend y no solo fue un éxito comercial, sino que también
recibio aclamacion critica. En los Premios Grammy de 2020, Eilish hizo historia al
convertirse en la artista mas joven en ganar las cuatro categorias principales: Mejor Artista
Nuevo, Grabacion del Ao, Cancion del Afio y Album del Afio. Esto no solo confirmé su
estatus como una fuerza imparable en la musica, sino que también la catapulto al panteon de
los grandes artistas de todos los tiempos.

En 2021, Billie Eilish continu6 su éxito con el lanzamiento de su segundo album de
estudio, Happier Than Ever, que incluia sencillos como My Future y NDA. Este album
mantuvo su compromiso con letras emotivas y una exploracion musical audaz, consolidando
aln mas su estatus como una de las figuras mas influyentes en la musica contemporanea.

La huella de Billie Eilish va mas alld de su musica porque su estilo y su actitud sin
concesiones han inspirado a una generacion de jovenes artistas y seguidores a abrazar su
individualidad y afrontar temas dificiles. Su influencia se extiende al &mbito de la moda,
donde desafia las normas convencionales y promueve la autenticidad al utilizar
caracteristicamente ropa holgada y de colores oscuros. Billie Eilish es una voz poderosa en la
lucha contra la presion y el acoso en las redes sociales, abogando por la salud mental y el
bienestar de sus seguidores.

Billie Eilish, a pesar de su corta edad, ha desempefiado un papel significativo en la
representacion de la figura de la sad gir/ en la musica contemporanea. Su musica y estilo
reflejan una profunda conexion con las emociones y la complejidad de la juventud actual.

Desde el inicio de su carrera a una edad temprana, Eilish ha sido audaz en su expresion,
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abrazando su vulnerabilidad y compartiendo sus luchas emocionales a través de sus letras que
a menudo exploran temas de soledad, inseguridad y desamor. Su estilo también se alinea con
la estética de la sad girl porque su eleccion de ropa holgada y de colores oscuros ha desafiado
las normas convencionales de la moda y ha servido como un simbolo de autenticidad y
comodidad con su propia identidad. En un mundo que a menudo pone énfasis en la imagen
corporal y la perfeccion, Eilish ha defendido la importancia de aceptarse a uno mismo tal

como es (Kaplan, 2022).
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III. Estado de la cuestion

La estetizacion de la tristeza en la musica contemporanea y la figura de la sad girl, ha
emergido como un fendémeno cultural y artistico digno de examen detallado. Este fendmeno
se ha convertido en un espacio de expresion emocional que resuena de manera significativa
con diversas audiencias. Aunque las sad girls y su expresion abierta de la tristeza parecen ser
un fendmeno relativamente reciente, algunos estudios y analisis han comenzado a explorar la
razon detras de su creciente popularidad y la conexion profunda que establecen con el
publico.

En este contexto, el articulo de Ilana Kaplan, The Psychology Of ‘Sad Girl’ Pop: Why
Music By Billie Eilish, Gracie Abrams, Olivia Rodrigo & More Is Resonating So Widely
destaca la popularidad de artistas que incorporan la expresion abierta de la tristeza en sus
canciones. Kaplan explora por qué estas manifestaciones emocionales resuenan tan
profundamente con el publico, sefialando que aunque la musica que aborda la tristeza no es
un fendmeno nuevo, la intensidad de la conexion actual es Unica.

Sin embargo, el articulo de Kaplan ofrece solo un vistazo superficial al fenomeno,
careciendo de un andlisis profundo sobre como estas artistas utilizan la estetizacion de la
tristeza como una forma de resistencia femenina. Aunque reconoce que expresar estas
emociones desafia las convenciones culturales que desvalorizan lo emocional, no profundiza
en la manera en que esta expresion de la tristeza puede convertirse en una herramienta
poderosa para desafiar normas y estructuras de poder dominantes.

El articulo ;Como es realmente una ‘chica triste’? de Alice Hines, publicado en Vice,
constituye un valioso punto de partida para comprender la estetizacion de la tristeza en la
cultura pop, centrandose especialmente en la figura de Lana Del Rey. Hines explora como la

tristeza ha trascendido los limites de una emocion individual para convertirse en un fenémeno
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cultural y un estilo de vida, permeando diversos aspectos de la sociedad contemporanea,
desde las cholas de Los Angeles hasta las adolescentes en plataformas como Tumblr. Resalta
que el término sad girl se presenta como una marca distintiva que trasciende su significado
literal para convertirse en un fenémeno cultural consciente, adoptado y reinterpretado por
diversas comunidades. La obra de Lana Del Rey, con su estética melancoélica y su exploracion
tematica de la tristeza, sirve como un ejemplo paradigmatico de coémo la estetizacion de la
tristeza puede convertirse en un elemento identitario y expresivo.

Aunque Hines ofrece una vision panoramica de la estetizacion de la tristeza en la
cultura pop, el articulo adolece de un analisis mas profundo sobre como las sad girls, utilizan
esta estetizacion como una forma consciente de resistencia femenina. Aunque se sefiala que
estas artistas desafian las convenciones al expresar emociones desvalorizadas, el articulo no
ahonda en como esta expresion puede representar una poderosa confrontacion contra las
normas y estructuras de poder dominantes, pues esta vision no se encuentra relacionada como
resistencia femenina en la concepcion de estos analisis realizados.

A diferencia de los anteriores abordajes, que han servido como camino previo para
este trabajo, el presente analisis se propone explorar el fenomeno cultural de las sad girls
como una forma de resistencia femenina en el contexto actual. Este enfoque se distingue por
su perspectiva de género y feminista, que se materializard mediante un analisis detenido de
las letras de las cantantes involucradas. A través de este prisma, se busca profundizar en la
comprension de coémo la estetizacion de la tristeza no solo refleja las complejidades
emocionales de estas artistas, sino que también se erige como un medio consciente de

desafiar y subvertir las normas culturales y de género imperantes.
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IV. Marco tedrico

A. La estética

El concepto de estética es fundamental para comprender la apreciacion artistica en
diversas formas de expresion cultural, y su definicion se extiende mas alla del ambito de la
musica contemporanea. La estética se refiere a la rama de la filosofia que se ocupa de la
percepcion sensorial y emocional que surge de la interaccion con una obra de arte. Esta
interaccion incluye la apreciacion de la belleza, la subjetividad inherente a esta apreciacion y
la experiencia estética en si misma.

La teoria estética se ha desarrollado a lo largo de la historia, con diferentes filosofos y
pensadores que han abordado este concepto desde diversas perspectivas. Immanuel Kant
(1790) introdujo la nocién de la "facultad del juicio estético", destacando la apreciacion de la
belleza y la subjetividad que rodea a esta apreciacion. Segun Kant, la experiencia estética es
unica para cada individuo y se basa en la facultad de juzgar la belleza de una obra de arte.

La estética literaria es una parte integral de la teoria estética. Se relaciona con la
apreciacion de la belleza y la emocidn en la literatura, incluyendo elementos como metéforas,
simbolismo y narrativa. Umberto Eco (1981) plantea en su teoria del “lector modelo” que
toda obra es disefiada para ser interpretada por un receptor ideal que colabora activamente en
la construccion de significado. Este concepto puede aplicarse al analisis de las sad girls de la
musica contemporanea, quienes, al estetizar la tristeza, crean narrativas que apelan a una
audiencia capaz de reinterpretar el dolor como un acto de resistencia y empoderamiento.

El concepto de lo sublime, tal como lo plantea Edmund Burke (1757), es otro aspecto
relevante de la estética. Lo sublime se refiere a experiencias emocionales intensas y a veces

abrumadoras que se obtienen a través de la apreciacion de lo grandioso y lo conmovedor. Esta
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experiencia puede aplicarse a diversas formas de arte, incluyendo la musica, donde la
emocion intensa se expresa de manera apasionada y profunda.

En resumen, la estética se refiere a la apreciacion de la belleza y la emocion que surge
de la interaccion con una obra de arte. Kant, Eco y Burke, entre otros fil6sofos, han
contribuido a la comprension de este concepto desde diferentes perspectivas. La estética es
una parte esencial de la apreciacion artistica en diversas disciplinas y se basa en la
subjetividad de la experiencia estética de cada individuo. Este concepto proporciona un
marco tedrico solido para comprender la percepcion del arte, lo estético y lo sublime en
diversas formas de expresion cultural.

A lo largo de la historia, la concepcion de la estética ha experimentado
transformaciones significativas, influenciadas por corrientes filoso6ficas, culturales y
artisticas. Este concepto ha sido moldeado y redefinido en diversas épocas y contextos, lo que
ha llevado a una comprension diversa y en constante evolucion de la belleza, la percepcion
sensorial y emocional en relacion con las obras de arte. Para comprender plenamente las
perspectivas estéticas desde lo grecolatino, lo romantico y lo posmoderno, es esencial
explorar como estos periodos historicos han influido en la apreciacion artistica y la conexion
emocional con la obra de arte. En este contexto, la estética no solo se considera un aspecto
inherente a la apreciacion artistica, sino también un reflejo de la evolucién cultural y
filosofica con el pasar de distintas épocas. La comprension de este concepto y su evolucion es
esencial para entender la apreciacion actual a los productos culturales como la musica de las

sad girls.

1. La estética desde lo grecolatino

La concepcion de la estética desde la perspectiva grecolatina representa un capitulo

fundamental en la historia del pensamiento estético y ha ejercido una influencia perdurable en
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la apreciacion artistica y filosofica a lo largo de los siglos. En esencia, esta corriente estética
se sustenta en la creencia central de que la belleza reside en la armonia y proporcion
intrinsecas de las partes que componen una obra artistica (Platon, 380 a.C.). Platon en su obra
Fedro, se centra en la idea fundamental de que la belleza es una cualidad intrinseca que se
encuentra en la armonia y la proporcion de las partes que conforman una obra artistica. Este
concepto se aprecia en la creencia de que el mundo natural y divino se rige por un orden
perfecto, y que los seres humanos pueden acercarse a la belleza a través de la imitacion de

este orden.

Sino que diria que es necesario que la misma armonia existiera aun en algin lugar, y
que primero se pudririan las maderas y las cuerdas antes que a ella le pasara nada.
Pues bien, Socrates, supongo yo que tu has advertido que nosotros pensamos que el
alma es algo muy semejante a eso, como si nuestro cuerpo estuviera tensado y
mantenido en cohesion por lo caliente y lo frio, lo seco y lo humedo y por algunos
otros factores de tal clase, y que nuestra alma es una combinacidon y una armonia de

estos. (Platén, 370 a.C.)

La obra de arte se considera una manifestacion de este ideal de belleza, y su valor
radica en su capacidad para representar la armonia y la proporcion en el mundo material. En
la filosofia de Platon, la busqueda de la belleza no se limita tnicamente a lo estético, sino que
se extiende a lo ético y lo moral. El argumenta que la belleza se asocia con la verdad y la
bondad, y que la contemplacion de lo bello puede conducir a una comprension mas profunda
de la realidad y a una vida virtuosa. En este sentido, la estética grecolatina es inseparable de

la busqueda del conocimiento y la sabiduria.
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Los antiguos griegos y romanos compartian la conviccion de que la belleza no era un
atributo meramente superficial; mas bien, era un atributo que estaba profundamente
conectado con la verdad y la bondad, configurando una triada de virtudes (Aristoteles, 350
a.C.). Aristoteles, en su obra Etica a Nicémaco, establece la idea de que la belleza es una de
las tres virtudes principales, junto con la verdad y la bondad. Segun Aristoteles, la belleza no
es simplemente un atributo superficial o subjetivo, sino que esta arraigada en la armonia y la
proporcion, que son manifestaciones de un orden mas profundo en el universo. En este
contexto, la belleza se considera un reflejo de la verdad y la bondad en el mundo. La
busqueda de la belleza, por lo tanto, no es un capricho estético, sino una aspiraciéon moral y

espiritual que lleva a una comprension mas profunda de la realidad.

Todo arte y toda investigacion cientifica, lo mismo que toda accion y eleccion parecen
tender a algun bien; y por ello definieron con toda pulcritud el bien los que dijeron ser
aquello a que todas las cosas aspiran (...) Siendo como son en gran numero las
acciones y las artes y ciencias, muchos seran por consiguiente los fines. Asi, el fin de
la medicina es la salud; el de la construccion naval, el navio; el de la estrategia, la
victoria, y el de la ciencia econdmica, la riqueza. (Aristoteles, Etica a Nicomaco, 350

a.C.)

Esta triada de virtudes, compuesta por belleza, verdad y bondad, forma un marco ético
que influy6 en la filosofia, la ética y la estética de la antigua Grecia y Roma. La idea de que
la belleza esté intrincadamente conectada con la verdad y la bondad impregno no solo la
filosofia, sino también la literatura, la poesia, la arquitectura y el arte de la época.

En este contexto filosofico, la belleza se consideraba una manifestacion de la

perfeccion que se hallaba tanto en la naturaleza como en la divinidad (Plotino, 270 d.C.). La
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belleza era percibida como una manifestacion de la perfeccion que residia tanto en la
naturaleza como en la divinidad. Esta concepcion se puede rastrear hasta las ensefianzas del
filosofo neoplatonico Plotino, quien es conocido por su influencia en la filosofia y la teologia
posteriores, y su perspectiva sobre la belleza es esencial para comprender la relacion entre lo
estético y lo divino en la antigiiedad. El argumentaba que la belleza era un atributo divino que
se reflejaba en la creacion y en la naturaleza misma. En su obra Las Enéadas, sostuvo que la
belleza era una emanacion de la realidad suprema, que €l llamaba el “Uno” o lo “Absoluto”.
Esta realidad ultima representaba la perfeccion y la unidad, y de ella emanaban todas las
demas realidades, incluida la belleza. Por lo tanto, la belleza era vista como un reflejo terrenal
de la perfeccion divina. La nocion de que la belleza era un puente entre el mundo material y
el mundo espiritual era una parte fundamental de la filosofia neoplatonica. Plotino creia que
al contemplar la belleza en el mundo natural, las almas humanas podian elevarse hacia una
comprension mas profunda de la realidad divina. La belleza, en este sentido, servia como una
puerta de entrada a la contemplacion y la conexion con lo divino. Esta concepcion de la
belleza como manifestacion de la perfeccion divina influy6 en la estética y la filosofia de la
antigiiedad tardia y dejo una huella en la cultura occidental. Se puede apreciar en la
arquitectura, el arte y la literatura de la época, asi como en las discusiones sobre la relacion
entre lo estético y lo trascendental.

Sin limitarse a una mera apreciacion visual, la estética grecolatina abarca una
perspectiva mas amplia, abordando la relacion entre la belleza y la moralidad. Para los
filosofos y pensadores de la antigiiedad, el arte no era simplemente una manifestacion
sensorial, sino una forma de conocimiento que poseia una dimension racional y moral. En
otras palabras, la belleza estaba intrincadamente relacionada con la verdad y la bondad en un
sentido ético y filosofico. Vitruvio (20 a.C.) sostenia que el arte debia regirse por reglas y

modelos clasicos, lo que implicaba que no era una manifestacion desenfrenada de la
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creatividad, sino una disciplina que se regia por principios y proporciones fundamentales. El
equilibrio, la simetria y la medida eran elementos cruciales que caracterizaban el enfoque
grecolatino hacia la estética, y se consideraban un reflejo de la armonia césmica. Su obra mas
destacada, De architectura proporciond un marco integral para el disefio y la construccion
basado en principios clasicos. Su enfoque resaltaba la importancia del equilibrio, la simetria y
la medida en la creacion de obras de arte y edificios, pues para Vitruvio, estos elementos no
eran simples detalles estilisticos, sino elementos cruciales que caracterizaban el enfoque
grecolatino hacia la estética. Ademas, se consideraban un reflejo de la armonia césmica, una
idea que se remontaba a las creencias filosoficas de la antigliedad. El concepto de "la armonia
cosmica" sostenia que el universo estaba organizado de acuerdo con principios matematicos y
geométricos subyacentes. Estos mismos principios se aplicaban al arte y la arquitectura.
Vitruvio argumentaba que al seguir las proporciones y medidas fundamentales derivadas de
estas leyes cosmicas, los artistas y arquitectos podian crear obras que reflejaban la belleza
inherente en el orden del universo.

El legado de la estética grecolatina ha perdurado a lo largo de la historia, ejerciendo
influencia en diversas disciplinas artisticas y filosoficas. Autores contemporaneos han
destacado su impacto en la comprension de la belleza y la proporcion en el arte (Gombrich,
2005) y su conexion con la ética y la filosofia (Nussbaum, 1990). Esta perspectiva no solo ha
dejado una huella indeleble en la representacion artistica, como la arquitectura griega y la
escultura romana, sino que también ha impregnado las discusiones filosoficas y estéticas

actuales sobre la relacion entre la belleza y la esencia de la existencia humana.

2. La estética desde lo romdantico

La estética romantica, que floreci6 a finales del siglo XVIII y principios del XIX,

marcé un cambio significativo en la concepcion de la belleza y el arte en contraposicion al
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predominante racionalismo ilustrado y el neoclasicismo (Hegel, 1820). Esta corriente artistica
y filosodfica surgié como una reaccion a la era de la Ilustracion, caracterizada por la primacia
de la razon y la objetividad. En contraste con la vision ilustrada que enfatizaba la razon y la
claridad, los pensadores romanticos buscaban un enfoque mas emocional y subjetivo hacia la
belleza. Como senalé Georg Wilhelm Friedrich Hegel en su obra Lecciones sobre la estética
en 1820, abrazo6 una perspectiva que valoraba la emocion, la imaginacion y la subjetividad en

la apreciacion artistica.

Lo bello se determina por tanto como la apariencia sensible de la idea. Pues lo
sensible y objetivo en general no conserva en si ninguna autonomia en la belleza, sino
que tiene que renunciar a la inmediatez de su ser, pues este ser solo es ser-ahi y
objetividad del concepto, y esta puesto como una realidad que lleva a representacion
al concepto como en unidad con su objetividad y por tanto a la idea misma en este

ser-ahi objetivo que s6lo vale como apariencia del concepto. (Hegel, 1820)

Los pensadores romanticos celebraron la individualidad y el poder de la imaginacion,
y creian que la belleza no se encontraba unicamente en la racionalidad y la armonia, como
proponia el neoclasicismo, sino también en lo emotivo, lo misterioso y lo profundo. Este
cambio de enfoque permitid a los artistas romanticos explorar un abanico mas amplio de
temas y estilos, a menudo en busca de lo sublime y lo irracional. La naturaleza, en particular,
se convirtid en una fuente inagotable de inspiracion para los romanticos, quienes apreciaban
su belleza en su estado mas salvaje y majestuoso. La historia y la mitologia también ocuparon
un lugar destacado en la creacion artistica romantica, con un énfasis en lo heroico y lo

tragico.

22



Como Immanuel Kant, en su obra Critica del juicio publicada en 1790, sefial6 que los
romanticos rechazaron la nocion de que la belleza era simplemente el resultado de la armonia
y la proporcion objetiva, como se sostenia en la estética grecolatina. En cambio, enfatizaron
la importancia de la experiencia emocional y subjetiva que emanaba de una obra de arte. Los
romanticos creian que la verdadera belleza se encontraba en la capacidad de una obra para
conmover y despertar emociones en el espectador o el oyente, y esta conexion profunda entre
el arte y las emociones se convirtid en un rasgo distintivo del movimiento romantico. Este
enfoque significo un alejamiento de la idea de que la belleza tenia que seguir reglas rigidas y

modelos clasicos, como proponian los grecolatinos.

La propiedad subjetiva que tiene el modo de representacion propio del juicio del
gusto, de poder ser universalmente dividido, no suponiendo concepto determinado, no
puede ser ninguna otra cosa que el estado del espiritu en el libre ejercicio de la
imaginacion y del entendimiento (en tanto que estas dos facultades se conforman

como lo exige todo conocimiento general). (Kant, 1790)

Los roméanticos abrazaron la libertad creativa y la subjetividad, permitiéndoles
explorar una gama mas amplia de temas y estilos. La naturaleza, la imaginacion y los
sentimientos personales se convirtieron en fuentes legitimas de inspiracion para los artistas
romanticos, y estos elementos se manifestaron en obras que a menudo evocaban lo emotivo,
lo misterioso y lo trascendental.

Para los romanticos, la belleza estaba intrinsecamente vinculada a la naturaleza y la
historia, y el arte se convirtié en una forma de reflejar las complejidades y la diversidad de la
experiencia humana (Schelling, 1802). Friedrich Wilhelm Joseph Schelling, en su obra

Sistema de la filosofia de la naturaleza de 1802, desempefi6 un papel fundamental en la
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conceptualizacion de esta conexion entre la belleza y su contexto. Para los romanticos, la
contemplacion de la naturaleza, con sus paisajes diversos y fendmenos impredecibles, les
permitia apreciar la inmensa variedad de la experiencia humana y su relacion con el mundo.
La belleza se encontraba en los fendmenos naturales, como la majestuosidad de una montafia
o la serenidad de un bosque o la agitacion del océano. La naturaleza era vista como un reflejo
de los sentimientos y estados de animo humanos, lo que se traducia en la expresion de
emociones a través del arte. Ademas, la historia también ocupaba un lugar destacado en la
estética romantica. Los romanticos apreciaban la historia como una fuente de inspiracion y un
medio para explorar las raices culturales y la identidad de una sociedad. A través del arte,
exploraron temas historicos y mitologicos para ilustrar la riqueza de la experiencia humana a
lo largo del tiempo. La historia proporciond una rica fuente de metaforas, simbolos y
narrativas que los artistas utilizaron para comunicar sus propias perspectivas y emociones.

A través de la creatividad y la libre expresion, los artistas romanticos buscaban
capturar la esencia de la naturaleza y la profundidad de la emocién (Novalis, 1799). Este
enfoque se alejaba de la rigidez de la estética grecolatina y, en cambio, abrazaba la
espontaneidad y la individualidad artistica. Novalis, cuyo trabajo incluye su novela Heinrich
von Ofterdingen publicada en 1799, influy6 en la promocion de esta perspectiva. Para los
romanticos, la creatividad se consideraba un acto revolucionario de expresion personal.
Valoraban la originalidad y la espontaneidad en la creacion artistica, creyendo que estas
cualidades eran esenciales para capturar la singularidad de la experiencia humana. Los
artistas romanticos buscaban liberar la imaginacion y permitir que la inspiracion fluyera sin
restricciones. En lugar de adherirse a normas o modelos rigidos, abrazaban la diversidad y la
experimentacion. La pintura, la poesia y la musica se convirtieron en medios para transmitir
las emociones humanas, desde la melancolia y la tristeza hasta la exaltacion y la pasion. En

definitiva, los artistas romanticos abrazaron la creatividad como una herramienta esencial

24



para explorar la naturaleza y profundizar en la complejidad de las emociones humanas. Su
énfasis en la libertad de expresion y la originalidad se convirtié en un pilar fundamental de la
estética romantica y dejo una marca duradera en el desarrollo del arte y la apreciacion
artistica en el siglo XIX.

Un aspecto fundamental de la estética romantica es la idea de que el arte es una forma
de libertad creativa (Schiller, 1795). Esta perspectiva se origin6 en el siglo XVIII y se destaco
en obras de pensadores como Friedrich Schiller, quien en su ensayo Cartas sobre la
educacion estetica del hombre publicado en 1795, articuld esta nocion fundamental. Para los
romanticos, el arte era una via para la expresion personal y la liberacion de la creatividad sin
restricciones. Se consideraba que la verdadera belleza y significado surgian de la libre
exploracion de la imaginacion y la originalidad artistica. Esta perspectiva influy6 en la
diversificacion de la expresion artistica y llevé a una gama mas amplia de enfoques
estilisticos y tematicos en la pintura, la poesia, la musica y la literatura. La autenticidad y la
espontaneidad se convirtieron en cualidades altamente valoradas en la creacion artistica
romantica. En ultima instancia, la nocion de que el arte era una forma de libertad creativa
desempefio un papel crucial en la redefinicion de la estética y el arte durante la época
romantica. Los artistas no solo buscaron liberar su propia expresion artistica, sino que
también influyeron en la evolucion de la apreciacion artistica en la sociedad, permitiendo una
mayor exploracion de la imaginacion y la singularidad en la creacion artistica.

El Romanticismo valoraba la singularidad del individuo y su capacidad para crear de
manera libre y auténtica. Friedrich Holderlin, en su obra Hyperion o el eremita en Grecia
(1797-1799), refleja estos ideales al explorar temas como el anhelo de libertad y la conexion
espiritual con la naturaleza. Este enfoque influy6 en una diversidad de expresiones artisticas
que incluian poesia lirica profundamente emocional, musica individualista y una vision mas

subjetiva del arte.

25



El concepto de "genio" desempefié un papel crucial en la estética romantica
(Schopenhauer, 1818). Los romanticos consideraban al artista como un genio original y
rebelde que poseia una sensibilidad tnica y la capacidad de revelar lo sublime y lo irracional
(Shelley, 1820). Los romanticos, bajo la influencia de pensadores como Arthur Schopenhauer
en su obra El mundo como voluntad y representacion de 1818, consideraban al artista como
un individuo dotado de una sensibilidad excepcional y una capacidad innata para expresar lo
sublime y lo irracional. Esta perspectiva romantica concebia al artista como un genio original
y rebelde, tinico en su habilidad para desvelar las profundidades de la experiencia humana y
transmitir emociones y visiones que estaban mas allé del alcance de la razon y la légica. La
figura del artista genial era vista como alguien que trascendia las convenciones y las
restricciones sociales, y que poseia una comprension especial de la condicion humana.

Para poetas como Percy Bysshe Shelley, en su ensayo Defensa de la poesia publicado
en 1820, el artista se erigia como un ser visionario capaz de explorar y expresar dimensiones
del mundo y la mente que escapaban a la comprension comun. Esta vision del artista como
genio revoluciond la percepcion del arte y la creatividad en la era romantica, subrayando la
importancia de la imaginacion, la pasion y la individualidad en el proceso creativo.

En resumen, la estética romantica se distingue por su enfoque en la expresion
emocional, la libertad creativa y la originalidad del artista. La belleza se encuentra en la
diversidad de la experiencia humana, la naturaleza y la historia, y el arte es una via para
explorar estas dimensiones de la vida. La estética romantica celebraba al artista como un
genio rebelde y visionario que buscaba lo sublime y lo irracional en su busqueda de la
verdadera belleza artistica. Estas ideas influenciaron la creacion artistica en el siglo XIX y
dejaron una marca duradera en la historia del arte y la cultura que atn hacen ecos en la

actualidad.
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3. La estética desde lo posmoderno

La estética posmoderna emerge en la segunda mitad del siglo XX como una reaccioén
critica a los fundamentos de la modernidad y sus metarrelatos. En este contexto, se plantea
una concepcion de la belleza que es intrinsecamente relativa y culturalmente construida, un
contrapunto a la idea de belleza universal defendida por la estética grecolatina. Los
posmodernistas sostienen que la percepcion de la belleza depende en gran medida del
contexto y del observador, lo que desafia las nociones previas de belleza eterna y objetiva.

Esta corriente estética también reinterpreta el papel del arte en la sociedad
posmoderna. Se entiende que el arte es una forma de comunicacion e interaccion, un medio
para cuestionar y desdibujar los limites tradicionales entre lo real y lo ficticio, lo alto y lo
bajo, lo original y lo copiado. Los artistas posmodernos se convierten en productores y
consumidores de signos culturales, y utilizan herramientas como el collage, la parodia, la
ironia y el hibridismo para crear obras que reflejan la complejidad y la diversidad de la
sociedad posmoderna.

Un autor que contribuy¢ significativamente al pensamiento posmoderno es
Jean-Francgois Lyotard (1979), quien en su obra La condicion posmoderna argumenta que la
estética posmoderna se caracteriza por su diversidad de enfoques y actitudes hacia la cultura
y el arte. Una de las principales contribuciones de Lyotard a la estética posmoderna radica en
su reevaluacion de las narrativas dominantes y el rechazo de las metanarrativas, o relatos
totalizadores que pretenden explicar la realidad en su totalidad. Lyotard sostiene que en la
época posmoderna, la nocion de verdad y realidad se ha vuelto fragmentaria y
descentralizada. En lugar de aceptar una tnica verdad universalmente valida, la estética
posmoderna valora la diversidad de perspectivas y la multiplicidad de voces. Esto implica un
cuestionamiento de las narrativas tradicionales y una apertura a nuevas formas de expresion

artistica que se alejan de los canones establecidos.
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Un aspecto distintivo de la estética posmoderna, influenciado por las ideas de Lyotard,
es la valorizacion de lo fragmentario y lo diverso. En lugar de buscar la coherencia y la
unidad en las obras de arte, se celebra la yuxtaposicion de elementos diversos, la mezcla de
estilos, y la apropiacion de simbolos y significados de diferentes contextos culturales. Este
enfoque da lugar a la creacion de obras que desafian las categorias tradicionales, explorando
nuevas formas de representacion y comunicacion artistica. También enfatiza la importancia
de la incredulidad hacia las grandes narrativas, lo que impulsa a los artistas a adoptar una
actitud critica y escéptica hacia las estructuras de poder y control en la sociedad. Esto se
traduce en obras de arte que cuestionan las normas sociales, desafian la autoridad y
desmitifican los discursos ideoldgicos. Asi, la belleza posmoderna se concibe como una
entidad multiple y en constante transformacion, una expresion de las cambiantes realidades
culturales.

Otro concepto relevante en la estética posmoderna es la idea de la “cultura de masas"
(Jameson, 1991). Este concepto, tal como la aborda Fredric Jameson, es un concepto
fundamental en la estética posmoderna. La cultura de masas se refiere a la influencia masiva
de los medios de comunicacion y la cultura popular en la sociedad contemporanea. En este
contexto, los medios de comunicacion de masas, como la television, el cine, la musica y la
publicidad, desempefian un papel significativo en la formacion de las percepciones de la
belleza y el arte. Uno de los aspectos destacados de la cultura de masas es su tendencia a
fusionar elementos de alta cultura y cultura popular. Tradicionalmente, la alta cultura se
asociaba con las formas artisticas y literarias consideradas sofisticadas y elitistas, mientras
que la cultura popular abarcaba manifestaciones mas accesibles y ampliamente consumidas.
Sin embargo, en la estética posmoderna, estas distinciones se vuelven borrosas, y los artistas

a menudo incorporan elementos de ambas esferas en sus obras.
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Un ejemplo iconico de esta fusion es el movimiento artistico del "arte pop" donde el
artista Andy Warhol se convirtié en un emblema de la estética posmoderna. Warhol celebro y
al mismo tiempo cuestiond la cultura de masas al apropiar imagenes de productos de
consumo, celebridades y elementos de la cultura popular y presentarlos como obras de arte.
Sus iconicas representaciones de latas de sopa Campbell o retratos de Marilyn Monroe
capturaron la esencia de la cultura de masas y la influencia de los medios de comunicacion en
la percepcion estética.

La cultura de masas, influenciada por la multiplicidad de fuentes mediaticas,
promueve una mayor diversidad de perspectivas y estilos en el arte posmoderno. Los artistas
posmodernos a menudo reinterpretan, parodian o critican la cultura popular y los medios de
comunicacion, lo que da lugar a obras que desafian las expectativas y los valores
establecidos. Esta interaccion entre la cultura de masas y el arte es una caracteristica
distintiva de la estética posmoderna y refleja la influencia omnipresente de los medios en la
sociedad contemporanea.

En general, la estética posmoderna cuestiona las nociones tradicionales de belleza y
arte al enfatizar su relatividad y construccion cultural. Se concibe como una forma de
comunicacion que trasciende las fronteras entre realidades y estilos, y se nutre de la
multiplicidad de enfoques culturales y artisticos en la sociedad contemporanea. Los artistas
posmodernos utilizan una amplia gama de técnicas y estrategias para expresar esta
complejidad, incluyendo el collage, la parodia y la intertextualidad, lo que resulta en obras
hibridas que desafian las normas convencionales. La estética posmoderna también se ve
influenciada por la cultura de masas y la convergencia entre alta cultura y cultura popular, lo

que da lugar a una expresion artistica rica y diversa.

29



B. Psicoanalisis

El psicoanalisis es un enfoque tedrico y terapéutico desarrollado por Sigmund Freud a
finales del siglo XIX, que se centra en el estudio de la mente humana y los procesos
psicoldgicos inconscientes. Esta disciplina ha tenido un profundo impacto en la psicologia, la
psiquiatria y otras disciplinas relacionadas, asi como en la interpretacion de las obras
artisticas, la literatura y la cultura en general.

Uno de los pilares fundamentales del psicoandlisis es la idea de que gran parte de
nuestra actividad mental y nuestras emociones son impulsadas por fuerzas inconscientes,
muchas veces reprimidas o desconocidas para la persona. La practica del psicoanalisis
incluye la terapia psicoanalitica, donde el paciente explora sus pensamientos y emociones
mas profundos en un entorno seguro y confidencial. Este proceso terapéutico busca traer a la
conciencia los conflictos inconscientes y las emociones reprimidas, permitiendo al paciente
comprenderse mejor a si mismo y, en ultima instancia, llevar a cabo cambios positivos en su
vida. Esta disciplina ha influido como teoria critica en la interpretacion del arte, la literatura y
la cultura, al destacar la importancia de los simbolos, las metaforas y las motivaciones
inconscientes en la comprension de las obras creativas (Freud, 1913).

Es de esta manera que para analizar las letras musicales que corresponden a artistas
dentro de la figura de la sad girl sirve como eje de analisis al tomar en cuenta conceptos de

esta disciplina para estudiar e interpretar los significados profundos de cada cancion.

1. Las metdforas y el inconsciente

El psicoanalisis, como disciplina que busca adentrarse en las profundidades del
inconsciente humano, representa uno de los pilares fundamentales de la psicologia y la
comprension de la mente (Freud, 1901). Este componente inexplorado de la mente, el

inconsciente, es la parte que opera mas alla de la conciencia y alberga deseos, pensamientos,

30



emociones y recuerdos reprimidos. A menudo, estas experiencias reprimidas encuentran su
expresion a través de diferentes manifestaciones, como sueios, actos fallidos y sintomas
psicoldgicos, revelando la existencia de un mundo interior no totalmente reconocido por el
sujeto.

Un aspecto especialmente interesante del inconsciente es su capacidad para
manifestarse a través del lenguaje y las metaforas (Lacan, 1953). El lenguaje, como vehiculo
de expresion fundamental, se convierte en un portal a los deseos, conflictos y fantasias
ocultos en la psique. En ocasiones, las personas utilizan metaforas y expresiones simbolicas
sin plena conciencia de la riqueza de significados latentes que estas contienen. El
psicoanalisis se embarca en la tarea de descifrar estas metaforas para desentranar los vinculos
entre el lenguaje y los aspectos profundos del inconsciente, lo que puede resultar esencial
para comprender la vida emocional de los individuos.

La exploracion de las metaforas y el lenguaje en el contexto del psicoanalisis se
convierte en una poderosa herramienta para comprender los procesos mentales subyacentes y
para revelar los significados ocultos detras de las palabras (Lacan, 1953). Los psicoanalistas
se enfocan en identificar patrones recurrentes de metaforas presentes en el discurso de los
pacientes, permitiendo el descubrimiento de deseos, temores y conflictos que residen en las
profundidades del inconsciente. Este enfoque se muestra particularmente valioso en el
contexto de las letras de canciones, donde las metaforas y el lenguaje poético a menudo se
utilizan para ocultar y transmitir significados profundos que, de otro modo, permanecerian

velados.

2. Lo imaginario, lo simbdlico y lo real

En el marco del psicoanalisis propuesto por Jacques Lacan, se plantea una triada

conceptual que se ha convertido en un elemento fundamental para la comprension de la
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mente humana y la experiencia emocional: lo imaginario, lo simbdlico y lo real. Estos
conceptos ofrecen una estructura para analizar la interaccion entre el individuo, el lenguaje y
la experiencia emocional, y su relevancia se extiende mas allad del ambito clinico para abordar
cuestiones estéticas y culturales. En el contexto de la tristeza estetizada, este enfoque permite
explorar como las representaciones visuales y sonoras (lo imaginario) se combinan con el
lenguaje y los simbolos (lo simbodlico) para transmitir la experiencia emocional pura y sin
mediacion (lo real). Estos elementos psicoanaliticos proporcionan un marco teérico para
comprender como la musica y la presentacion artistica de las sad girls pueden evocar y
comunicar la tristeza en multiples niveles, desde lo superficial hasta lo mas profundo del
inconsciente.

Lo imaginario se refiere al &mbito de las imagenes y percepciones. En la teoria
psicoanalitica, Jacques Lacan (1949) establecid que lo imaginario es donde se forjan
representaciones y se establecen identificaciones. Dentro del contexto de la tristeza
estetizada, lo imaginario cobra relevancia al considerar que la musica, las letras y la
presentacion artistica buscan crear imagenes visuales y auditivas que representen y
comuniquen la emocion de la tristeza. Este aspecto se relaciona con la dimension estética de
la musica, ya que la estética busca generar una apreciacion sensorial y emocional. Asi, lo
imaginario se convierte en el lugar donde se forjan las imagenes emocionales que se desean
comunicar al publico.

Lo simbdlico, por otro lado, abarca el ambito del lenguaje, las normas y las leyes.
Lacan (1957) establecio que lo simbdlico implica una relacion diferencial y mediada con el
otro. El lenguaje y los simbolos son herramientas que permiten a las personas comunicar
significados y representar conceptos. En el contexto de la tristeza estetizada, lo simbodlico se
manifiesta en las letras de las canciones y la narrativa que rodea la musica. Las sad girls

utilizan metaforas, simbolismo y lenguaje poético para transmitir y comunicar la experiencia
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de la tristeza. A través de estas expresiones simbolicas, se busca conectar con la audiencia y
proporcionar un medio para comprender y compartir sus propias experiencias emocionales.

Lo real es el tercer componente de la teoria lacaniana y se refiere a lo que no se puede
representar ni simbolizar. Lacan (1966) describe lo real como lo traumatico, lo imposible y lo
insoportable. Es la parte de la experiencia que resiste al sentido y al saber, generando angustia
y vacio. En el contexto de la tristeza estetetizada, lo real podria entenderse como la
experiencia emocional pura y sin mediacion. Esta es la parte de la tristeza que no se puede
captar completamente ni comunicar plenamente con palabras ni imagenes. A pesar de los
esfuerzos por representar y simbolizar la tristeza, siempre habra una dimension de lo real que
escapa a la expresion completa.

Estos elementos proporcionan una estructura conceptual para comprender como los
artistas crean y comunican la tristeza en su musica y presentacion artistica y como esta

tristeza se relaciona con el mundo subyacente de la mente y las emociones del publico.

3. El otro y la mirada

El concepto de "el otro" juega un papel fundamental en la construccion de la
subjetividad y en la produccion artistica. "El otro" no se limita a ser una entidad separada del
sujeto, sino que desempeia un rol tanto en la validacion como en la interpelacion del
individuo (Lacan, 1949). Esta dualidad en la relacioén con "el otro" establece una compleja
dialéctica que abarca tanto sentimientos de amor como de odio, deseo y temor, identificacion
y diferencia. En el &mbito de la creacion artistica, "el otro" puede ser un publico, criticos,
colegas o incluso la sociedad en su conjunto, y, en consecuencia, la produccion artistica se
convierte en una manifestacion de la relacion del individuo con estos "otros" y sus

expectativas (Lacan, 1966).
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Este desarrollo es vivido como una dialéctica temporal que proyecta decisivamente en
historia la formacion del individuo: el estadio del espejo es un drama cuyo empuje
interno se precipita de la insuficiencia a la anticipacidn; y que para el sujeto, presa de
la ilusion de la identificacion espacial, maquina las fantasias que se sucederan desde
una imagen fragmentada del cuerpo hasta una forma que llamaremos ortopédica de su
totalidad, y a la armadura por fin asumida de una identidad enajenante, que va a

marcar con su estructura rigida todo su desarrollo mental. (Lacan, 1949)

En esta dinamica, "la mirada" ocupa un lugar preponderante. La mirada revela nuestra
imagen y nuestra posicion ante "el otro", pero al mismo tiempo, oculta nuestra verdad y
singularidad frente a la mirada del "otro" (Lacan, 1957). Es a través de la mirada que los
individuos pueden presentar sus obras al mundo y establecer un didlogo con "el otro". Sin
embargo, también es la mirada que expone al individuo al juicio critico, la evaluacion y el
posible rechazo del "otro". La mirada, en el contexto artistico, no solo permite la exposicion
de la obra, sino que también influencia la forma en que la obra es percibida y comprendida
por "el otro".

En el caso especifico de las sad girls y su expresion artistica, la influencia de "el otro"
y “la mirada” del publico puede ser particularmente significativa. La musica y las letras de las
sad girls pueden ser una forma de establecer una relacion con "el otro", desafiando las
normas y construcciones culturales. A menudo, estas artistas utilizan su creatividad y
expresion artistica para confrontar las expectativas y juicios del publico, creando un espacio
para la exploracion de emociones complejas y la subversion de las convenciones estéticas y

sociales.
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C. Género

El anélisis desde la teoria de género desempeia un papel esencial en la comprension
de como las sad girls en la musica desarrollan, desafian y reconfiguran las normas de género
a través de su musica y presentacion artistica. Todo esto acorde al como estas artistas
interpretan y subvierten las expectativas convencionales asociadas a la feminidad y la
masculinidad en la expresion de la tristeza.

El género, como una construccion social y cultural, se ha convertido en un aspecto
crucial de la identidad y la experiencia de las sad girls. Estas artistas pueden utilizar su
musica y letras como vehiculos para explorar y comunicar sus percepciones y experiencias
personales de género, asi como para cuestionar y desafiar las normas tradicionales impuestas
por la sociedad.

Por otro lado, el analisis de género también proporcionara un marco para examinar
como las sad girls pueden enfrentarse a estereotipos y presiones de género en la industria de
la musica y en la esfera publica en general (Connell, 2002). La forma en que se presentan, su
estilo de musica, sus letras y sus actuaciones en el escenario pueden desafiar conscientemente
las expectativas de género y promover una vision mas amplia y diversa de las identidades de

género.

1. Performatividad de género

La teoria de la performatividad de género, propuesta por Judith Butler en su
influyente libro E/ género en disputa (1990), revoluciona los estudios de género al cuestionar
y redefinir las nociones tradicionales de identidad de género. Esta teoria se basa en la premisa
fundamental de que el género no es una entidad fija, biolégicamente determinada, sino una
construccion social y cultural que se manifiesta a través de actos, discursos y practicas

repetitivas que siguen las normas y expectativas de la sociedad (Butler, 1990).
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Como resultado, el género no es para la cultura como el sexo es para la naturaleza; el
género es también el medio discursivo/cultural por el cual se produce y se establece la
‘naturaleza sexuada’ o ‘un sexo natural’ como ‘prediscursivo’, anterior a la cultura,

una superficie politicamente neutral sobre la cual actua la cultura. (Butler, 1990)

Butler argumenta que las personas no "tienen" un género en el sentido convencional,
sino que lo "realizan" a través de la repeticion constante de actos y discursos que se
consideran apropiados para su identidad de género percibida (Butler, 1990). En otras
palabras, no existe un ntcleo esencial del género; en cambio, es una serie de actos y
representaciones en curso que construyen y mantienen una identidad de género.

Una implicacion crucial de esta teoria es que, al igual que el género se construye a
través de actos repetitivos, también se puede desafiar y subvertir a través de actos y discursos
que no siguen las normas tradicionales (Butler, 1990). Esto abre la puerta a la posibilidad de
que las personas desafien y resistan las categorias de género preexistentes. Por ejemplo,
individuos y comunidades pueden explorar y expresar identidades de género no conformes,

cuestionando asi las normas binarias y heteronormativas.

El efecto del género se produce a través de la estilizacion del cuerpo y, por lo tanto,
debe entenderse como la forma mundana en que los gestos corporales, los
movimientos y los estilos de varios tipos constituyen la ilusién de un yo de género
persistente. Esta formulacion mueve la concepcion del género fuera del terreno de un
modelo sustancial de identidad a uno que requiere una concepcion del género como

una temporalidad social constituida. (Butler, 1990)
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Otro aspecto significativo de la teoria de la performatividad de género es su
reconocimiento de la diversidad de identidades de género. Butler destaca que el género no se
limita a las categorias binarias de hombre y mujer, sino que abarca una amplia gama de
identidades de género, incluyendo aquellas que no se ajustan a los roles tradicionales (Butler,
1990). Esta perspectiva reconoce y valida la experiencia de las personas transgénero, no
binarias y de género diverso, contribuyendo a una comprension mas inclusiva y completa de
la diversidad de género.

En resumen, la teoria de la performatividad de género desafia y reconfigura las
concepciones convencionales de género al destacar su naturaleza construida y mutable
(Butler, 1990). Proporciona una base tedrica sélida para la comprension de las identidades de
género y las dindmicas de poder relacionadas. Ademas, esta teoria ha influido en el activismo

y el movimiento LGBTQ+ al respaldar la diversidad y la fluidez de las identidades de género.

D. Feminismo

El feminismo es una teoria critica y un movimiento social que se enfoca en analizar,
comprender y transformar las estructuras de poder y las desigualdades de género arraigadas
en la sociedad (hooks, 1984). Esta perspectiva teorica, esencial para el estudio de las
dinamicas sociales y culturales, aborda una amplia gama de cuestiones relacionadas con el
género, la sexualidad, la identidad y el poder (Crenshaw, 1989). En su nucleo, el feminismo
busca desafiar y desmantelar las jerarquias de género y la discriminacion que enfrentan las
mujeres, asi como a todas las personas que no se ajustan a las nociones tradicionales de

masculinidad y feminidad.

Mientras que el feminismo pequefio-burgués siempre ha tenido como objetivo

establecer la igualdad social entre los sexos, la conciencia que representaba ha
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permanecido utopica en su deseo y lucha por lograr una transformacion parcial de la
sociedad; esto creia que se podia hacer sin perturbar los cimientos sobre los que

descansaba. (hooks, 1984)

El feminismo como teoria critica analiza como las construcciones sociales y culturales
del género influyen en una serie de aspectos, como las normas, los roles, las expectativas y
las instituciones. Partiendo de una perspectiva multidisciplinaria, el feminismo utiliza
herramientas de la sociologia, la psicologia, la filosofia, la literatura y otras disciplinas para
examinar las estructuras de poder que perpetian la desigualdad de género.

Dentro de esta corriente tedrica, se distinguen diferentes enfoques y corrientes, como
el feminismo liberal, el feminismo radical, el feminismo interseccional y el ecofeminismo,
cada uno de los cuales adopta un enfoque particular para abordar las cuestiones de género y
poder. El feminismo también ha evolucionado a lo largo del tiempo y ha incorporado nuevas
perspectivas y agendas, incluyendo los derechos reproductivos, la violencia de género y la
justicia economica (hooks, 1984).

El feminismo es fundamental para la comprension de como se han construido y
mantenido las jerarquias de género a lo largo de la historia. Al cuestionar estas estructuras y
examinar la discriminacion de género, el feminismo busca desafiar las normas opresivas y

avanzar hacia una sociedad mas igualitaria.

1. Del segundo sexo a sujeto existente

El concepto de “De segundo sexo a un sujeto existente” se basa en la obra seminal de
Simone de Beauvoir, El segundo sexo, donde se argumenta que las mujeres han sido
historicamente consideradas como "el otro" en relacion con los hombres, lo que las ha

relegado a una posicion de subordinacion. De Beauvoir explora como las mujeres han sido
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definidas en términos de su relacion con los hombres y como esta construccion de la
feminidad ha llevado a su opresion y limitacion (De Beauvoir, 1949).

La teoria de la otredad en E/ segundo sexo se refiere a la forma en que las mujeres han
sido definidas como diferentes y, a menudo, inferiores a los hombres en la sociedad
patriarcal. De Beauvoir sostiene que esta construccion de la otredad es una creacion cultural y

no una consecuencia natural de las diferencias de género (De Beauvoir, 1949).

Asi, la humanidad es masculina y el hombre define a la mujer no en si misma sino en
relacion a él; ella no es considerada un ser autdonomo... ella es lo incidental, lo
inesencial en oposicion a lo esencial. El es el Sujeto, €l es el Absoluto - ella es el

Otro. (De Beauvoir, 1949)

La asimetria de ambas categorias, varon y hembra, se manifiesta en la constitucion
unilateral de los mitos sexuales. A veces se dice ‘el sexo’_para designar a la mujer;
ella es la carne, sus delicias y sus peligros: que para la mujer sea el hombre el sexuado
y el carnal es una verdad jamas proclamada, porque no hay nadie para proclamarla. La
representacion del mundo, como el mundo mismo, es operacion de los hombres; ellos
lo describen desde el punto de vista que les es propio y que confunden con la verdad

absoluta. (De Beauvoir, 1949)

La teoria de la situacién, por otro lado, se enfoca en como las mujeres han vivido y se
han adaptado a las circunstancias historicas, bioldgicas, psicologicas y econdmicas que les
han sido impuestas. De Beauvoir argumenta que las mujeres han sido socializadas para
aceptar su situacion en lugar de cuestionarla, lo que ha llevado a su falta de autonomia y

agencia (De Beauvoir, 1949).

39



En ultima instancia, De Beauvoir aboga por que las mujeres superen su situacion,
asuman su proyecto existencial y se conviertan en sujetos activos de su propia vida. Esto
implica que las mujeres deben definir su propia existencia y libertad, en lugar de depender de
las normas y los roles impuestos por la sociedad patriarcal. Desde esta perspectiva, las sad
girls pueden encontrar en esta teoria un camino para asumir su tristeza como una experiencia

auténtica y no limitada por las expectativas de género tradicionales.

2. Tristeza poética subversiva

Julia Kristeva, renombrada teorica literaria y psicoanalista, ha introducido la nocién
de semiosis como un complejo proceso de produccion de sentido que se manifiesta a través
del lenguaje y otros sistemas simbolicos (Kristeva, 1980). Su teoria distingue dos elementos
interrelacionados: lo simbolico y lo semiotico, que ofrecen un marco conceptual para
comprender la riqueza y la complejidad del lenguaje en sus diversas formas de expresion.

Lo simbolico, seglin Kristeva, representa la dimension racional, logica y estructurada
del lenguaje. Este aspecto esta gobernado por normas y leyes que facilitan una comunicacion
coherente y efectiva en la mayoria de las formas discursivas cotidianas. Constituye el
fundamento de nuestra expresion diaria, contribuyendo a la claridad y comprension en el
discurso humano. En contraste, lo semidtico emerge como la esfera irracional, afectiva y
ritmica del lenguaje, estrechamente vinculada al cuerpo, las pulsiones y el inconsciente. Esta
dimension, presente en formas de comunicacion mas creativas y subversivas como la poesia y
la musica, facilita la expresion de emociones y deseos profundos (Kristeva, 1980).

La sintesis unica de lo simbolico y lo semiotico se manifiesta en el lenguaje poético,
que, segun Kristeva, crea un espacio de subversion y liberacion. En este espacio, el lenguaje
trasciende las restricciones de la logica y la racionalidad, convirtiéndose en una herramienta

para explorar las profundidades del ser humano (Kristeva, 1980). La musica de las sad girls,

40



por ende, se puede concebir como un lenguaje poético que emplea lo semiotico para expresar
sus emociones mas intimas, desafiando el orden simbolico patriarcal que histéricamente ha

limitado la expresion emocional de las mujeres.

El otro que te guiard a ti y a si mismo a través de esta disolucion es un ritmo, un texto,
una musica y, dentro del lenguaje, un texto. ;Pero cual es la conexion que los
mantiene a ambos juntos? El contradeseo, lo negativo del deseo, el deseo de adentro
hacia afuera, capaz de cuestionar (o provocar) su propia busqueda infinita. Romantica,
filial, adolescente, excluyente, ciega y edipica: es todo eso, pero para otros. Vuelve a
donde estais los dos, decepcionados, irritados, ambiciosos, enamorados de la historia,
criticos, al limite y hasta en medio de su propia crisis de identidad; una crisis de
enunciacion y de interdependencia de sus movimientos, un impulso instintivo que

desciende en oleadas, desgarrando la tesis simbolica. (Kristeva, 1980)

La teoria de Kristeva, al incorporar la nocion de lo semantico, sugiere que el lenguaje
es inherentemente ambivalente y complejo, capaz de abarcar tanto la logica estructurada
como las corrientes irracionales de la experiencia humana. La coexistencia de estas
dimensiones en el lenguaje y la musica permite a las sad girls crear un espacio de expresion y
liberacion que desafia las normas y expectativas tradicionales. Este enfoque equilibrado no
solo ofrece una narrativa tinica y resistente sino que también destaca la riqueza intrinseca de
la comunicacion creativa y subversiva en la musica de las sad girls. En tltima instancia, la
teoria de la semiosis proporciona una perspectiva valiosa para apreciar y analizar las formas

complejas y multifacéticas en las que se manifiesta la expresion artistica y emocional.
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3. Identidad y agencia de las sad girls

Hélene Cixous, una destacada teorica feminista, introduce el concepto de écriture
féminine, que se traduce como escritura femenina. Esta propuesta literaria y filosofica surge
como respuesta a la percepcion de Cixous de que el lenguaje tradicional, predominantemente
masculino, es restrictivo y excluyente para las mujeres (Cixous, 1995). Segtn su perspectiva,
la escritura femenina busca superar las estructuras lingiiisticas impuestas, rechazando las
normas preexistentes y creando un espacio autonomo para la expresion de la voz femenina.

Desde la vision de Cixous, la escritura femenina se fundamenta en la diferencia
sexual, celebrando la singularidad y diversidad de la experiencia femenina. Este enfoque se
inspira en el cuerpo y la sexualidad de las mujeres, estableciendo una conexion intrinseca
entre la creacion literaria y la esencia misma de la feminidad (Cixous, 1995). En este
contexto, la fluidez, la creatividad y la libertad se convierten en los pilares sobre los cuales se

erige la écriture féminine.

Hoy la escritura es de las mujeres. No es una provocacion, significa que: la mujer
acepta lo del otro. No ha eliminado, en su convertirse-en-mujer, la bisexualidad
latente en el nifio y en la nifia. Feminidad y bisexualidad van juntas, en una
combinatoria que varia segin los individuos, distribuyendo de manera distinta sus
intensidades, y segin los momentos de su historia privilegiando tal o cual
componente. Al hombre le resulta mucho mas dificil dejarse atravesar por el otro. La
escritura es, en mi, el paso, entrada, salida, estancia, del otro que soy y no soy, que no
s¢ ser, pero que siento pasar, que me hace vivir —que me destroza, me inquieta, me
altera, ;quién?—, ;una, uno, unas?, varios, del desconocido que me despierta
precisamente las ganas de conocer a partir de las que toda vida se eleva. (Cixous,

1995)
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Cixous invita a las mujeres a adentrarse en la practica de escribirse a si mismas,
explorar sus subjetividades y desplegar sus imaginarios sin restricciones. Este llamado
representa una oportunidad para la liberacion y la afirmacion de la identidad femenina a
través de la expresion escrita (Cixous, 1995). La musica de las sad girls puede entenderse
como una encarnacion contemporanea de esta escritura femenina. En sus composiciones,
estas artistas buscan reafirmar su identidad y agencia como mujeres, desafiando los
estereotipos y las convenciones asociadas a la feminidad.

Las sad girls, a través de su musica, construyen y proyectan su propia imagen y
sonido, plasmando de manera auténtica su identidad y experiencia como mujeres en la
sociedad moderna. Este acto de creacion musical se convierte en un medio de desafio activo a
las convenciones y codigos del lenguaje tradicionalmente masculino, reclamando asi su
derecho a expresarse sin restricciones. En consecuencia, la musica de las sad girls se
configura como una forma contemporanea de resistencia y subversion. A través de sus
composiciones, desafian las normas y expectativas arraigadas en la tradicion, estableciendo

un espacio propio para la expresion de la identidad y la experiencia femenina.

4. Reapropiacion de la tristeza al combatir el male-gaze

El male-gaze, o mirada masculina, ha sido un concepto omnipresente que ha influido
en gran medida en la configuracion de productos culturales durante periodos prolongados.
Esta perspectiva impone una vision del mundo y una ideologia que reflejan aspectos
masculinos, blancos, heterosexuales y occidentales (Mulvey, 1975). No obstante, la teoria
feminista de la mirada opositora propone una resistencia y desafio activos por parte de las
mujeres y otras minorias frente a estas representaciones dominantes.

La mirada opositora se erige como una perspectiva critica y alternativa que cuestiona
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y rechaza la vision impuesta por la mirada dominante. Este punto de vista es adoptado por
mujeres, personas racializadas, miembros de la comunidad LGTBIQ+ y otros grupos
marginados, quienes crean sus propias representaciones y discursos auténticos (hooks, 1992).
La subversion del male-gaze se manifiesta cuando las mujeres utilizan su mirada
opositora para desmantelar los clichés y las fantasias proyectadas por la mirada dominante.
En este acto, las mujeres pueden revelar su diversidad, complejidad y agencia, construyendo

asi narrativas mas ricas y auténticas (De Lauretis, 1987).

Es un movimiento entre el espacio discursivo (representado) de las posiciones que los
discursos hegemodnicos vuelven disponibles y el fuera de plano, la otra parte, de esos
discursos: esos otros espacios tanto discursivos como sociales que existen, desde que
las practicas feministas los han (re)construido, en los margenes (o “entre lineas”, o “a
contrapelo”) de los discursos hegemonicos y en los intersticios de las instituciones, en

practicas de oposicion y en nuevas formas de comunidad. (De Lauretis, 1987)

En el &mbito de la musica de las sad girls, se argumenta que estas artistas emplean su
mirada opositora para desafiar el male-gaze imperante. A través de su expresion musical,
estas artistas transmiten tristeza y dolor, actuando como una forma de resistencia contra las
representaciones estereotipadas y limitantes de las mujeres en la musica popular (McRobbie,
1994).

Ademas, la musica de las sad girls puede interpretarse como una estrategia de
reapropiacion de la tristeza. Al abordar abiertamente sus emociones melancolicas en su
musica, estas artistas desafian las normas sociales que a menudo desvalorizan las emociones
femeninas, etiquetandolas como "demasiado emocionales" o "histéricas". Es crucial destacar
que, aunque la musica de las sad girls representa un enfrentamiento hacia el male-gaze, este
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desafio no es necesariamente total o completo. A pesar de su resistencia, estas artistas atin
operan dentro de una industria musical que esta considerablemente influenciada por la mirada

masculina dominante.
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V.  Analisis

A. Lana del Rey

1. Ride

Ride es una balada pop que pertenece a Paradise, el segundo album de Lana del Rey
lanzado en 2012. Fue escrita por Lana del Rey junto a Justin Parker y producida por Rick
Rubin. El tema trata sobre la busqueda de sentido y la soledad que experimenta el yo poético
femenino que Lana del Rey establece. Sus canciones son narradas desde la perspectiva de una
persona, una mujer, Como un yo poético recurrente y narra la experiencia de este personaje a
lo largo de los sentimientos y situaciones a los que se enfrenta.

El video musical de la cancidn inicia con un monologo y termina con la parte final del
mismo. Este monologo es interpretado por Lana del Rey y en la primera parte (ver anexo 1)
el personaje expresa su camino de soledad, donde se ha alejado de sus suefos y de las
personas que solia conocer. Ha elegido una vida distinta a la que habia sofiado o anhelado, o
tal vez, a la que se habia esperado para ella. El terror que provoca la busqueda de proposito se
relata en el mondlogo, pero también el deseo de una inmensurable libertad. De la misma
manera, menciona que la forma en la que ha obtenido “verano”, o calor y compaiia, ha sido a
través de su relacion con los hombres que ha conocido en el camino. Pero también habla
sobre que su destino siempre ha sido ser “la otra mujer”, aquella que no es de nadie y, por
ende, esta sola, pero que también le pertenece a todos. Esto lo dice como si fuera un destino
que no pudo decidir, porque “nacid para eso”. Pero también lo relaciona con su incansable
busqueda de libertad, desde que era una nifa rara, cambiante —con alma de camaleon—y
sin una brajula moral bien definida. Esa busqueda de la propia libertad en un tormentoso

camino es lo que la ha llevado a la locura. Después de tal mondlogo, la cancion comienza.
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Los primeros versos que escuchamos son “I ve been out on that open road. You can
be my full time daddy. White and gold. Singing blues has been getting old. You can be my full
time baby. Hot or cold” (Del Rey, 2012) que en espafiol seria “He estado en ese camino
abierto. T puedes ser mi papi de tiempo completo. Blanco y dorado. Cantar blues esta
quedando viejo. T puedes ser mi bebé de tiempo completo. Caliente o frio”, donde parece
establecer un apostrofe —didlogo— con un hombre al que le estd contando su camino. A
continuacion dice “Don 't break me down. I've been traveling too long. [ ve been trying too
hard with one pretty song” (Del Rey, 2012), que se traduce a “No me destruyas. He estado
viajando por mucho tiempo. He estado intentando muy fuerte con una bella cancion”, donde
continua en el didlogo que establecio contando su travesia que describe como dificil y larga.

Lo que escuchamos después es el coro de la cancidon, donde se empieza a denotar la
soledad como tema central de la misma en los versos “I hear the birds on the summer breeze,
1 drive fast. I'm alone in midnight. Been trying hard not to get in trouble, but I. I 've got a war
in my mind. So I just ride, just ride. I just ride, I just ride” (Del Rey, 2012), que en espafiol
significa “Escucho a los pajaros en la brisa de verano, conduzco rapido. Estoy sola a
medianoche. He estado intentando fuertemente no meterme en problemas, pero yo. Yo tengo
una guerra en mi mente. Asi que solo sigo, solo sigo”. De esta manera el yo poético se
muestra atormentado y solitario, pero ademas confundido por esa guerra que se encuentra en
su mente. Es cuando dice que solo seguird adelante o que solo seguira conduciendo, ya que la
palabra “ride ” puede tener ambos significados y se ha establecido como que el personaje se
encuentra al volante de un auto —o de una motocicleta tomando en cuenta versos futuros—.
Sin embargo, en este contexto, la interpretacion que se le da es como una aceptacion a la
soledad y a los sentimientos negativos que enfrenta y que no puede detener, asi que lo tnico
que puede hacer es seguir adelante, “just ride”.

Lo que sigue en la cancion dice “Dying young and playing hard. That's the way my
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father made his life an art. Drink all day and we talk 'til dark. That's the way the road dogs
do it. Light 'til dark” (Del Rey, 2012), traducido a “Muriendo joven y jugando duro. Esa es la
forma en la que mi padre hizo de su vida un arte. Beber todo el dia y hablar hasta el
anochecer. Esa es la forma en la que los perros del camino (motociclistas) lo hacen. Desde la
manana hasta el anochecer”; en esta parte se introducen conceptos de muerte y alcohol, pero
vistos desde una forma artistica. Es en estos versos donde la estetizacion de los conceptos es
mas evidente, glorificando la vida de motociclistas y artistas, de vivir en el camino. Aqui se
puede interpretar que a pesar de la tristeza, la soledad y la confusion en la busqueda de
sentido, esta vida se encuentra interpretada desde un lugar romantico pues se puede hacer arte
con ello.

Luego tenemos la estrofa “Don 't leave me now. Don 't say goodbye. Don't turn
around. Leave me high and dry” (Del Rey, 2012) que en espaiol significa “No me dejes
ahora. No digas adios. No te voltees. Déjame protegida”, donde se vuelve al didlogo que se
habia establecido desde el comienzo. Aqui, luego de contar los pensamientos respecto al
camino que recorre, vuelve a decir que no la dejen sola. Seguido de esto el coro se repite y
después nos encontramos con la estrofa “I'm tired of feeling like I'm fucking crazy. I'm tired
of driving 'til I see stars in my eyes. It's all I've got to keep myself sane, baby. So I just ride, 1
just ride” (Del Rey, 2012), traducido como “Estoy cansada de sentirme como que estoy
jodidamente loca. Estoy cansada de conducir hasta ver estrellas en mis ojos. Eso es todo lo
que debo hacer para mantenerme cuerda, bebé. Asi que solo sigo, solo sigo”, donde nos
encontramos con una expresion de hartazgo y cansancio. Nos habla aqui de que para
mantener la cordura, porque esté harta de la locura, solo debe seguir o “conducir”. Nos
muestra un poco de resignacion, pero también una pizca de esperanza, porque a pesar de toda

la soledad que siente, de la guerra en su cabeza o de la locura que la acecha, sigue existiendo
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un camino que seguir y es lo tnico que debe hacer. Asi, la cancion termina nuevamente con
el coro y escuchamos la parte final del monologo (ver anexo 2).

De esta manera termina la cancion y el video musical, con las palabras de Lana del
Rey, o mas bien, de su personaje. Genera una sensacion de esperanza el monologo final, pues
a pesar de que la cancion expresa sentimientos de soledad, vacio y busqueda de sentido, lo
que mas resalta es la libertad que abraza. La locura del personaje, del yo poético, radica en
querer ser una artista que a pesar del sufrimiento sigue adelante, pues de esa forma se crea
una vida como obra de arte. No cae en la desesperanza, sino en el animo de crear la vida que

desea junto a sus oscuras fantasias y al no detenerse, sino a seguir por la carretera.

Este andlisis se desglosa en:

Desde la estética. Al analizar tanto la cancion como el mondlogo, se obtiene un
producto mucho més completo donde se hace la exploracion de un artista romantico y
sufrido. El arte ocupa un papel fundamental en la obra de Lana del Rey, pero también de las
sad girls. Es este elemento el que puede crear belleza con el sufrimiento. No es solo la
tristeza en si misma, sino que lo que se crea a partir de ella, en este caso, un producto
artistico. Este deseo de libertad artistica femenina es la que hace que el personaje siga
adelante, pero no se aleje de los sentimientos que impulsan este deseo: la soledad y la tristeza.

La estética grecolatina se caracteriza por la busqueda de la belleza, la perfeccion y el
equilibrio. En Ride, Lana Del Rey muestra una belleza en su voz y en la melodia de la
cancion que podria relacionarse con esta estética. Por otro lado, al tomar en cuenta que desde
lo grecolatino la estética radicaba en la imitacion de la naturaleza y una perfecta armonia, en
esta cancion de se hace mas bien una interpretacion del mundo desde su perspectiva, como en
el Romanticismo, se pone al humano y sus sentimientos al centro para interpretar la

naturaleza. Lana Del Rey habla de su deseo de libertad y de su lucha interna, expresando
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sentimientos de desesperacion y soledad. La cancion también refleja el deseo romantico de
escapar de las convenciones sociales y buscar la autenticidad. Es por eso que la cantante sirve
como conector entre el publico y el mundo del artista y brinda la oportunidad de
experimentar dicho camino, lo que hace que los oyentes encuentren hermosa la narracion de
Del Rey.

Ademas, al encontrarnos en una época posmoderna, el romper con la narrativa clasica
al contar con un mondlogo en compaiiia de la cancion, que ademas es dividido en el inicio y
el final, le brinda una sensacion de sublimidad a la obra, pues agrega un componente estético
mayor al desafiar las convenciones tradicionales del arte musical y llevarlo a un plano mucho
mas poético. Del mismo modo, la cancion desafia las normas tradicionales sobre la feminidad

y la identidad, lo que también es una caracteristica de la posmodernidad.

Desde el psicoanalisis. El lenguaje que utiliza la cantautora en esta cancion es
bastante poético, pues utiliza simbolos como el invierno o el verano, la brisa, los pajaros y la
carretera. A través de estos es que hace una exploracion de su psique como artista, pero
también como mujer en busqueda de la libertad. La cancion esta llena de metaforas que se
prestan a una interpretacion del inconsciente de Lana Del Rey. Por ejemplo, la repetida
referencia al ride como un viaje, o el seguir adelante, puede verse como una metéafora de su
viaje emocional y psicoldgico en la autoexploracion identitaria que esta haciendo. Ademas, la
linea “I’ve got a war in my mind”” (Del Rey, 2012) o “Tengo una guerra en mi mente” puede
entenderse como una representacion de su conflicto interno y lucha con sus propios
pensamientos, miedos y con la salud mental. Del mismo modo, cuando habla del “invierno”
parece referirse a una mala época en su vida, en contraposicion con el “verano” que es lo que
aprecia de ella y lo que la ha hecho sentirse verdaderamente viva, que es lo que relaciona a

los hombres que ha encontrado en el camino como la fuente de sentido. A través de este
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lenguaje metaforico, la artista sufre y crea belleza, pero a través de los simbolos y del
lenguaje es que se explora la naturaleza de estos sentimientos que impulsan al arte, dejando
en el subtexto los verdaderos sentimientos profundos que conlleva la situacion.

En esta cancion, lo imaginario puede verse en la idealizacion de la libertad y la vida
en la carretera que expresa. Lo simbdlico se manifiesta en el lenguaje y las imagenes
utilizadas en la cancion y el video musical, que estetizan la idea imaginaria que Lana del Rey
quiere transmitir y que son totalmente poéticos. Lo real, que es lo que resiste la
simbolizacion, puede ser el conflicto interno y la lucha por encontrarse a si misma y seguir
adelante en su carrera mientras desea libertad y hacer arte que Lana Del Rey expresa en la
cancion.

En Ride, Lana Del Rey podria estar interactuando con “el otro” a través de sus
relaciones con los hombres que encuentra en el viaje, quienes le dan esos momentos de vida.
“La mirada” es como ella es vista por ese “otro”, por lo que Del Rey lidia con como es
percibida por la sociedad y como la ven como una mujer y una artista. Pero también como
una “otra mujer” o una loca —como se llama a si misma— que no encaja en los estereotipos

de “buena mujer” y que, por ende, sera juzgada ante esa mirada.

Desde el género y el feminismo. La condicion de mujer de Lana del Rey, o del
personaje que establece en esta cancion se hace presente desde el monologo donde habla de
que la plenitud y el verano lo encontré gracias a la relacion con los hombres del camino.

En su discografia los personajes masculinos son muy importantes pues estan presentes
en su canciones, ya sea hablando sobre ellos o directamente hablando con ellos. Para las sad
girls la mirada masculina esta muy presente, pues son los hombres quienes suelen completar
esta figura al percibirlas como dichas mujeres tristes y hermosas, ademas de ser muchas

veces los causantes de la tristeza. Del mismo modo, el personaje de Lana del Rey se

51



identifica a si misma como “la otra mujer”, la de todos y la de ninguno. Su concepcion de “la
otra mujer” va en relacién a un hombre y es por esta razon que se siente sola, pero tampoco lo
cuestiona, sino que acepta dicho rol.

Dentro de la cancién también pide que no la dejen y repite que quiere que sea su
“tiempo completo”; al estar relacionado con un viaje y un camino, podemos asumir que sus
relaciones no son duraderas, sino que son meramente efimeras porque las personas deben irse
o ella debe hacerlo. Esta falta de estabilidad se relaciona a la vida de artista que se plantea y
le provoca dolor al yo poético, pero finalmente, no se detiene en ese dolor, sino que sigue
adelante porque es lo que ha aprendido a hacer y ahi radica el 4pice de esperanza.

En la cancion, Lana al hablar sobre su vida y experiencias, Lana decide colocarse a si
misma como la mujer deseosa de libertad y amante de los hombres, por lo que elige adoptar
dicha performatividad. Esto hace que no se acople a las normas establecidas sobre lo que las
mujeres deben y no hacer, sino que a través del ejercer la libertad de ser si misma y
presentarse de dicha manera, hace que cuestione los roles de género establecidos. Es ella
quien utiliza a los hombres como medio para ser feliz, para que sean su “verano”, lo que la
coloca a ella como el sujeto en la narracion en lugar de “el otro” o el objeto. Esta eleccion
narrativa hace que la cantante ejerza su escritura femenina como medio de expresion y
exaltacion de sus emociones, donde relata su ser en el mundo sin que nadie intervenga en el
relato que le pertenece, por lo que toma agencia sobre si misma. El hecho de que se presente
de esta manera, como el centro de todo, hace que a pesar de que los hombres juegan un papel
esencial en su cancidn, no quiten la importancia del foco central —ella misma—, ni sean
quienes ejercen la mirada sobre el tema, pues esté relatado desde una perspectiva totalmente
femenina, subjetiva e individual, alejdndose de la mirada tradicional masculina que se suele

encontrar en los relatos.
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La cancion en si contextualiza sobre el estilo de Lana del Rey, donde la cultura
estadounidense es muy importante, la relacion con los hombres, los sentimientos fuertes, la
soledad, la tristeza y la vida como artista son temas recurrentes. También nos deja ver el lado
poético de la artista con el monodlogo que acompafia la cancion y que complementa el
mensaje que busca transmitir. Aunque no cuestiona su rol femenino de forma explicita, es una
mujer hablando de la busqueda de sentido y de la soledad, por lo que finalmente brinda el
mensaje de seguir adelante hasta convertirse en una obra de arte, que subtextualmente
también es una forma de cuestionamiento y de subversion de la norma. Se conforma como
una sad girl por la tristeza estetizada que presenta, pero se vuelve resistente al comprender
que estos sentimientos intensos se encuentran estrictamente desde su mirada como mujer,

fuera del canon esperado por la sociedad patriarcal.

2. Ultraviolence

La cancion Ultraviolence forma parte del album homonimo de la cantante y
compositora Lana del Rey, que es el tercer dlbum de estudio de su carrera lanzado en junio de
2014. En todas las canciones del dlbum, Lana del Rey se desempeiid como coesccritora junto
a Rick Nowels y Greg Kurstin, con la produccion de Dan Auerbach. En contexto, este album
surge después de que Lana del Rey dijera que al haber lanzado Born fo die en 2012 ya habia
dicho todo lo que queria decir y no iba a lanzar un nuevo material discografico. Sin embargo,
en febrero de 2013 ya habia comenzado este nuevo album, descrito como un poco
minimalista, pero todavia oscuro y cinematografico.

La cancion Ultraviolence cuenta la historia de una relacion toxica y dolorosa; un tema
recurrente en su discografia. A través de metaforas y repeticiones, nos habla sobre la
violencia ejercida en su relacion con un hombre al que llama “Jim”. También cuenta con la

frase recurrente “He hit me and it felt like a kiss” (Del Rey, 2014) traducido como “Me
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golped y se sintié como un beso”, que hace referencia a la cancion He hit me (And it felt like
a kiss) del grupo The Crystals de los afios 60, pues Lana es conocida por utilizar referencias
de esta época —Ilos 50s, 60s y los 70s— para hablar de su propia vida o para construir al
personaje que es el centro de su discografia.

En la cancidn, la cantante establece un yo poético, donde habla en primera persona y
narra, en tiempo pasado, su relacion con el personaje nombrado “Jim”. Empieza con la frase
“He used to call me DN. That stood for deadly nightshade. ‘Cause I was filled with poison.
But blessed with beauty and rage” (Del Rey, 2014), que traducido seria “Solia llamarme BD.
Eso significaba Belladona. Porque estaba llena de veneno. Pero bendecida con belleza y
rabia”, es decir, que el hombre con el que sostenia una relacion la comparaba con dicha
planta venenosa que es conocida por ser extremadamente toxica. Se muestra de esta manera
una relacion de abuso emocional donde se manipulaba a este yo poético para ser considerada
dafiina. Esto se refuerza mas adelante con los versos “He used to call me poison. Like [ was
poison ivy. I could have died right there. ‘Cause he was right beside me” (Del Rey, 2014), es
decir, “Solia llamarme veneno. Como si yo fuera hiedra venenosa. Podria haber muerto ahi
mismo. Porque ¢l estaba justo a mi lado”, pues se sigue reforzando la idea de que el hombre
manipulaba la situacion para hacerla creer que ella no estaba bien o que era venenosa,
mientras ella estaba totalmente enamorada de €l al punto de poder morir por ese amor sin
importarle nada mas.

La forma en la que se utiliza el lenguaje en estos versos nos muestra la psique del
personaje que Lana del Rey presenta en sus canciones: una mujer que sufre por sus relaciones
sexoafectivas con hombres, pero que se mantiene en ellas en una retorcida forma de felicidad.
Esto se sigue viendo en otros versos de las canciones, como en la segunda estrofa donde
utilizas le da nombre al personaje: “Jim told me that. He hit me and it felt like a kiss. Jim

brought me back. Reminded me of when we were kids” (Del Rey, 2014), lo que significa “Jim

54



me dijo eso. Me golpeo y se sintid6 como un beso. Jim me trajo de vuelta. Me record6 a
cuando éramos nifos”. Aqui, principalmente el foco se encuentra en que el personaje de
nombre Jim no fue elegido al azar, sino que puede hacer referencia a Jim Morrison, el lider de
The Doors, que mantuvo una relacion bastante violenta con su pareja Pamela, en especial
porque Lana del Rey hace referencia a este cantante en otras de sus obras. Aunque también
puede referirse a Jim Jones, el fundador de la secta Templo del Pueblo, pues mas adelante se
hace referencia al lider de un culto. Sin embargo, también en esta estrofa aparece la
trascendental frase “He hit me and it felt like a kiss”’ (Del Rey, 2014), que de una forma muy
directa habla de violencia fisica percibida como una muestra de carifio, ademas de hablar de
la familiaridad que sentia por su pareja que le recuerda al pasado.

Luego nos encontramos con el coro “With his ultraviolence. Ultraviolence.
Ultraviolence. Ultraviolence” (Del Rey, 2014), traducido como “Con su ultraviolencia.
Ultraviolencia. Ultraviolencia. Ultraviolencia”. Aqui utiliza la anafora para remarcar el
nombre de la cancion, que podria hacer referencia a La naranja mecanica de Anthony
Burgess (1962), o simplemente ser tomada de forma literal: una violencia magnificada que
recibia de este ser amado. Luego la cancion sigue con el estribillo que dice “I can hear
sirens, sirens. He hit me and it felt like a kiss. I can hear violins, violins. Give me all of that
ultraviolence” (Del Rey, 2014), que se traduce a “Puedo oir sirenas, sirenas. El me golped y
se sintié como un beso. Puedo oir violines, violines. Dame toda esa ultra violencia; aqui las
sirenas pueden hacer referencia al delito que se comete al agredir fisicamente a una persona,
por eso el personaje puede escucharlas, porque la golpearon, pero ella lo siente como un beso,
por eso escucha los violines, asociados al amor y a las citas romanticas, mientras sigue
pidiendo esa ultra violencia. Parece que este yo poético femenino romantiza el abuso ultra

violento ejercido por Jim y lo desea al ser parte de la naturaleza de la relacién que sostienen.
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Mas adelante en la cancion dice “Jim raised me up. He hurt me, but it felt like true
love. Jim taught me that. Loving him was never enough” (Del Rey, 2014), que traducido dice
“Jim me cri6. Me lastimo, pero se sintié como amor verdadero. Jim me enseié eso. Amarlo
nunca era suficiente”; en esta estrofa también podemos encontrar un tema recurrente en la
discografia de Lana del Rey: la relacion con hombres mayores, pues mayormente sus
intereses amorosos en sus videos tienen notoriamente mas edad que ella. La parte en la que
hace referencia a que Jim la cri6 puede entenderse como que €l era mayor que ella, o
simplemente, que ella se consideraba inexperta y vulnerable y fue €l quien le ensefé todo
sobre el amor, lo que en cualquier caso, establece una relacion de poder donde el personaje
masculino es el dominante. Ademas de violentarla fisicamente como se resalta, dice que es ¢l
quien le ha ensefiado todo y le ha dicho que amarlo nunca sera suficiente. Relacionando a
esto a que también la ha llamado dafiina y venenosa, puede verse como una relacion de abuso
psicoldgico que se ejerce contra ella, llevandola a desvalorizarse constantemente, pero a
buscar la aprobacién y el amor de Jim. Luego de esto se repiten nuevamente el coro y el
estribillo.

Luego en la cancion sigue la estrofa “We could go back to New York. Loving you was
really hard. We could go back to Woodstock. Where they don 't know who we are” (Del Rey,
2014) que se traduce al espaiiol como “Podriamos volver a Nueva York. Amarte era
realmente dificil. Podriamos volver a Woodstock. Donde ellos no saben quienes somos”,
donde ademas de contextualizarse en Estados Unidos, podemos entender el deseo del yo
poético de escapar de la situacion violenta, como si cambiar de ciudad fuera una solucion al
dolor. Después, hacia el final de la cancidon escuchamos “I love you the first time. I love you
the last time. Yo soy la princesa. Comprende mis white lines” (Del Rey, 2014), que seria “Te
amo la primera vez. Te amo la Gltima vez. Yo soy la princesa. Comprende mis lineas

blancas”, parece hacer referencia a que el amor es constante desde el principio, a pesar de
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haber llegado a su final, pues toda la cancion ha sido narrada en un tiempo pasado,
insinuando que dicha relacion ha terminado. Sin embargo, el amor parece estar ahi, junto a la
dependencia y la violencia. También hace una referencia a las drogas cuando dice
“Comprende mis lineas blancas”, elemento que suele ser recurrente en las canciones de Lana
del Rey y otras sad girls y que ademas puede asociarse a la autodestruccion y a la soledad. La

Tx3

cancion también dice “‘Cause I'm your Jazz singer. And you 're my cult leader. I love you
forever. I love you forever” (Del Rey, 2014), que en espanol dice “Porque yo soy tu cantante
de Jazz. Y ta eres mi lider de culto. Te amo para siempre. Te amo para siempre”, en estos
versos es donde la relacion del “Jim” de la cancion con Jim Jones, el lider de secta que
provoco un suicidio en masa a finales de los 70s, se hace méas presente por la comparacion del
amado a un lider de culto. Aunque no se conoce el porqué de la eleccion del nombre,
relacionar una secta y sus tacticas de manipulacion con las utilizadas en una relacion violenta
no es tan descabellado, pues ambos casos conllevan abuso de poder y manipulacion
emocional que hacen muy dificil escapar de dicha situacion.

Finalmente, la cancidn termina al repetir el coro donde la palabra ultraviolence
resuena varias veces. Es, sin duda alguna, una cancion muy relevante dentro del album, al ser
la que le da el nombre al mismo. En la narracion no se muestra directamente una salida de la
relacion claramente violenta que Lana relata; sin embargo, el detalle de estar hablando en
pasado todo el tiempo demuestra que el yo poético logro salir de esa relacion de ultra
violencia. Las partes en donde se habla en presente es donde se expresa el amor, como en “Te

amo la primera vez. Te amo la primera vez” o en “Te amo para siempre”, como un guifio a

que a pesar de que la relacion ha terminado, el amor se mantiene.

Este analisis se desglosa en:
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Desde la estética. La manera en la que el lenguaje es utilizado en esta cancion, es sin
duda de una forma muy delicada y bonita, afiadido a la entonacion dulce que posee. Parece
estar escrita desde la ternura, mostrando esta narracion como bella. La imagen que esto
presenta es la de una mujer enamorada, a pesar de ser sufrida y haber sido violentada, la idea
que prevalece en el imaginario al escucharla parece ser la del amor en la violencia, no la de la
violencia en si misma a pesar de estar la palabra incluso en el titulo. La letra que se utiliza
resalta con imagenes y metaforas el abuso emocional, fisico y psicologico; pero lo pone en
balance con el amor que el yo poético siente hacia Jim. Se deja en el subtexto de la cancion la
experiencia traumatica de ser una mujer violentada en una relacion amorosa de la que no es
facil salir, pues se estd muy inmersa en ella.

Lana logra estetizar la situacion violenta que relata, por ejemplo, desde lo grecolatino
que se centra en la armonia, el equilibrio y la proporcion, por lo que en Ultraviolence se crea
una atmdsfera melancoélica y cinematografica que hace que la armonia no se quede fuera. El
relato esta construido de forma simbodlica, tierna y armoniosa, que hace que el relato se
embellezca. Por otro lado, el Romanticismo que se caracteriza por la expresion de emociones
intensas y la exploracion de la belleza en la tristeza, la cancion desde el tema que ejemplifica
se muestra como oscuro y melancolico que sumerge a los oyentes en una atmoésfera de
tristeza, de manera que la artista glamouriza el Romanticismo y el sufrimiento de una forma
intensa y poética, que hace que los oyentes comprendan la sublimidad en la cancion.

Finalmente, la posmodernidad se caracteriza por la mezcla de estilos, la
intertextualidad y la deconstruccion de las normas. Lana Del Rey ignora las reglas
convencionales de composicion en Ultraviolence, alejandose de los arreglos y duraciones que
garantizan la reproduccion en la radio. Ademas, el titulo de la cancion y del album, al ser
referencia a la novela La naranja mecdnica de Anthony Burgess (1962), demuestra la

intertextualidad posmoderna que también aparece en las referencias a los 60s y 70s como con
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el nombre “Jim”. Estos elementos narrativos posmodernos hacen que la cancion se vuelva
mas interesante y trascendental para la época en la que surge debido a que se aleja de los

tradicionalismos en su estructura.

Desde el psicoanalisis. Ultraviolence, que trata sobre una relacion abusiva, en la que
el yo poético relata la experiencia de estar en una relacion con alguien que tenia un
comportamiento extremadamente violento, las metaforas son utilizadas en la cancion para
anadirle belleza a la situacion sufrida que ejemplifica, pero también se pueden observar como
una exploracién del inconsciente de la cantante. Cuando habla de “el golpe que se sintid
como un beso”, mas alla de hacer referencia a otra cancion, se puede entender como la
justificacion del dolor como parte del sentirse amada. Del mismo modo, la comparacion con
elementos como la belladona y la hiedra venenosa, sirve para comprender la imagen que
Lana expresa sobre si misma como destructiva. Del mismo modo, las “sirenas” y los
“violines” contraponiéndose, se pueden entender como esa lucha entre el dolor que se
enfrenta en una relacion violenta —Ias sirenas—, pero el amor que se mantiene y no se ha
desvanecido a pesar de la violencia —los violines—.

En Ultraviolence, Lana crea una imagen de una relacion toxica y abusiva que se
implanta como lo imaginario, pero lo hace a través de un lenguaje bello para referirse a ello.
Lo simbdlico es el lenguaje musical y lirico que Del Rey utiliza para transmitir su experiencia
de una relacion abusiva. Lo real en la cancion es el trauma y el dolor que Lana experimenta
en la relacidn, que no puede ser completamente capturado por las palabras o la musica. Como
lo real es la experiencia verdadera de la violencia en una relacion, pero dicha experiencia no
puede ser trasladada a la cancidn, por lo que se utiliza el lenguaje simbolico para hacer llegar
al publico esta sensacion. Pero en este caso, el lenguaje que se ha decidido utilizar hace que

la experiencia se transforme en hermosa, dejando el trauma escondido en las metaforas y las
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palabras bellas que adornan la obra.

En la letra de Ultraviolence, el “otro” es el abusador en la relacion de Lana, es decir,
“Jim” y “la mirada” hace referencia a como el yo poético explora como se ve a si misma a
través de los ojos del abusador y como esto afecta su autoimagen. Es asi como también
aparece la identidad que se construye a través de las opiniones externas. Esto, unido a la
manipulacion emocional que ocurre en una situacion violenta, hace que la autoimagen se
distorsione y se adopten los términos violentos como parte de ella.

Por otro lado, la cancién es agradable a la escucha, pero no es solo la melodia, el
ritmo o la voz lo que la hace relevante para el publico, sino también es el reflejo que se puede
encontrar en ella. Muchas mujeres pasando por situaciones de desamor pueden encontrar sus
pensamientos en la letra de Lana del Rey. Especialmente porque muy pocas se atreverian a
utilizar frases como “Me golped y se sintid como un beso” fuera de un contexto poético, ya
que al pensar dicha frase desde la literalidad, no suena hermosa. El hecho de pensar en una
cancion como un medio artistico donde no todo debe ser interpretado como real, sino como
ficticio, brinda una seguridad a quien escucha. Pensar que la frase “Me golped y se sintid
como un beso” puede hacer referencia a cualquier tipo de dolor provocado por un ser amado,
mas alla de un golpe fisico, brinda esa seguridad que hace que verse reflejado en la letra no se

sienta incorrecto, sino que pueda brindar compaiia y comprension.

Desde el género y el feminismo. Desde el feminismo se busca cuestionar las figuras
patriarcales de poder, donde un hombre ejerce sufrimiento y dominacion sobre una mujer.
Lana del Rey retrata esta relacion de poder en su cancion, pero no la cuestiona, simplemente
habla de la experiencia que vive, con el dolor y la romantizacién de la mano. En esta letra
jamas cuestiona directamente la situacion, simplemente la relata; sin embargo, hablar desde la

experiencia de quien lo vive es escritura femenina en si misma, pues dicha representacion de
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una relacion violenta no esté siendo relatada por el hombre que ejerce el poder ni por alguien
que lo ve desde afuera, sino que es relatado por la misma victima que aiin no ha dejado de
amar ni ha superado la situacion. De esta forma, la mujer deja de ser el otro, y se convierte en
el sujeto mismo, pues es ella hablando por si misma, para ella misma y para otras mujeres. La
resistencia, en este caso, se encuentra simplemente en hablar del tema sin ocultar el
sentimiento tal cual es, pues se esta representando como es sentir el amor con violencia. Las
personas, especialmente mujeres, al estar inmersas en una relacion de abuso, no sienten
solamente el dolor del abuso, sino que también va de la mano con la hermosura del amor. Del
Rey en esta cancion demuestra ese balance de sentimiento sin dejar de lado la hermosura en
la violencia, pues casi nunca se permite hablar desde este punto de vista.

En este tema, a pesar de presentarse de forma hermosa una relacion violenta —que
hace que sea criticada por el feminismo— no se expresa desde una persona externa a ella,
sino desde la victima. El hecho de que el yo poético sea una persona que sigue manteniendo
sentimientos romanticos y bellos hacia el abusador, hace que la narrativa tradicional se
rompa. Regularmente se busca que las victimas hablen desde la superacion del abuso, pero no
se suele escuchar la forma embellecida que experimentan mientras el abuso no ha terminado
y el amor —o lo que se cree amor— no ha desaparecido. Lana del Rey le da voz a estas
mujeres en dicha situacion a través de la cancidn, y no ejerce la mirada desde el hombre
abusador, sino desde ella misma como sujeto. Se utiliza entonces una mirada femenina
vulnerabilizada, que es una transgresion de la mirada tradicional y masculina del arte.

La percepcion bonita y estética en esta cancidn se encuentra por la exaltacion de los
sentimientos, especialmente el amor y el dolor. La estética desde el romanticismo que
buscaba exaltar los sentimientos humanos se hace presente, especialmente porque aquel
artista romantico suele ser, a su vez, un artista herido. Justamente las sad girls entran en esta

categoria, pues relatan el mundo desde ese sufrimiento romantico y artistico y lo llevan a una
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audiencia que no habla el mismo lenguaje poético, sino que simplemente disfruta de este a
través de la escucha. La sublimidad de la cancidn recae en los sentimientos que destacan, que
a pesar de no ser sentimientos meramente gratos y placenteros, brindan una valoracién
artistica y una conexion directa con la narracion, ya sea desde la experiencia del publico o
simplemente desde una mirada ajena.

La cancion Ultraviolence presenta elementos fundamentales para la comprension de
la sad girl o, en su defecto, para la comprension de Lana del Rey como artista. Nos presenta
el sufrimiento femenino donde la mujer es el sujeto, pero también es romantico y hermoso.
La tristeza y la experiencia de la violencia se vuelve romantica. Aqui radica la resistencia,
porque no se suele permitir que las mujeres hablen de estos temas. Se desafian los roles de
género al simplemente poder hablar, pero se mantiene en un area aceptable para las normas
sociales, porque la mujer sigue manteniendo esa delicadeza femenina dentro de la
conversacion. Sin embargo, al analizar la letra puede generar una disonancia al no
comprender la forma hermosa de la que se habla de algo horrible, pero es este
cuestionamiento y el hecho de que algo incorrecto sea percibido como hermoso, lo que hace

que las sad girls sean revolucionarias.

3. Pretty when you cry

Mas adelante en el album Ultraviolence, se puede escuchar la cancion Pretty when
you cry, en la que la cantante nos plantea nuevamente una relacion que ha terminado. Esta
vez, la relacion no se describe como violenta y abusiva, mas bien, negligente donde la
persona amada esta ausente. Del Rey vuelve a plantear un yo poético femenino, pues habla en
primera persona de extrafiar al ser amado, que se va y no regresa y que parece tener una
turbia relacion con las drogas. Lo interesante en este caso es que la cancion se titula Pretty

when you cry, es decir, “Bonita cuando lloras”; sin embargo, dentro de la letra la frase que
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resuena es “I'm pretty when I cry” (Del Rey, 2014), traducido como .“Soy bonita cuando
lloro”. El titulo de la cancion se refiere a una tercera persona, como si el ser amado se
refiriera a ella de esa manera, pero la letra no se encuentra desde la perspectiva de dicho ser
amado, sino de la mujer misma y su autopercepcion de ser bonita mientras llora.

La cancion dice “All the pretty stars shine for you, my love. Am I that girl that you
dream of?” (Del Rey, 2014), que en espanol significa “Todas las estrellas brillan por ti, mi
amor. ;Soy esa chica con la que suefas?” donde se muestra la forma en la que se idolatra al
ser amado y el yo poético busca convertirse en una chica igualmente hermosa e idolatrada. La
cancion sigue con los versos “All those little times you said that I'm your girl. You make me
feel like your whole world” (Del Rey, 2014), que traducido dice “Todas las pequefias veces
que dijiste que soy tu chica. Haces que me sienta como tu mundo entero” donde se demuestra
la forma en la que la validacion de este interés romantico, carente de nombre, hace que el yo
poético establecido por Lana del Rey se sienta plena y amada en dicha relacion.

Luego la cancion sigue con el estribillo “I°l/ wait for you, babe. That's all I do, babe.
Don’t come through, babe. You never do” (Del Rey, 2014) que en espaiiol dice “Yo espero
por ti, carifio. Eso es todo lo que hago, carifio. No vienes, carifio. Nunca lo haces”; en esta
parte de la cancion es donde se muestra que el interés amoroso se ha ido, pero la chica lo
sigue esperando y amando. No muestra rechazo hacia la persona amada por haberla dejado,
sino mas bien una tristeza constante por su ausencia. Parece dar a entender un vacio que
permanece y solo puede ser llenado por este interés romantico al que se espera.

Lo que sigue en la cancion es el coro “Because I'm pretty when I cry. I'm pretty when
I cry. I cry. I'm pretty when I cry. I cry. ['m pretty when I cry” (Del Rey, 2014) que en espafiol
dice “Porque soy bonita cuando lloro. Soy bonita cuando lloro. Soy bonita cuando lloro. Soy
bonita cuando lloro”, lo que da a entender exactamente lo que dice: se esta estetizando a una

mujer triste, especificamente a ella misma. Aqui encontramos un elemento clave para la
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construccion de la identidad de las sad girls, es decir, la belleza. Este fendmeno no radica
simplemente en la tristeza de las mujeres, sino en convertirla en un elemento de belleza y de
deseo. El titulo de la cancion Pretty when you cry hace referencia a lo que le dice un hombre
a la mujer que llora, pero dentro de la canciodn, ella misma se apropia de esta identidad y se
percibe a si misma como bonita dentro del sufrimiento y la tristeza que vive provocada por la
falta de ser amado. Se apropia de esta estetizacion externa de su tristeza y la vuelve parte de
ella misma.

Sigue la cancion con “All those special times I spent with you, my love. They don't
mean shit compared to all your drugs” (Del Rey, 2014) que traducido seria “Todos esos
momentos especiales que pasé contigo, mi amor. No significan nada comparados con todas
tus drogas”, es aqui donde vuelve a hacerse referencia a las drogas, no como tema central de
la cancion, pero si como un elemento que la acompana. Lana del Rey establece que esta
persona a quien ama y ya no se encuentra con ella tiene un problema con las drogas que son
mas importantes para ¢l que los momentos con su amada. Ella sigue diciendo “But I don't
really mind. I 've got much more than that. Like my memories. I don't need that” (Del Rey,
2014), que traducido dice “Pero realmente no me importa. Tengo mucho mas que eso. Como
mis memorias. No necesito eso” que demuestra que a pesar de la adiccion del personaje
amado, la chica sigue valorando sus memorias juntos y manteniendo un amor que la hace
triste, pero que le sigue pareciendo hermoso, aunque €l no sienta lo mismo, ya que los
recuerdos no significan nada al compararlo con las drogas.

Dentro de la estética de las sad girls —y también de los sad boys—, las drogas juegan
un papel fundamental. Estan presentes como simbolo de la autodestruccion o del escape de la
cotidianidad del mundo. Especialmente porque el mundo del espectaculo esta relacionado
incansablemente a la drogadiccion. Sin embargo, las sad girls no suelen utilizar este tema

como el centro de las canciones que escriben, sino que mas bien, es solo un acompafiamiento
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para otros temas como el amor o las relaciones, donde las drogas se hacen presentes, pero no
son el centro ni lo primordial. En esta cancion se ve que el elemento se encuentra presente,
pero el centro de la letra es el amor y la relacion hermosamente triste que el personaje
femenino experimenta. Las drogas no tienen tanto protagonismo para las mujeres tristes, a
diferencia de los sad boys que suelen tomarlo como su elemento central; esto puede deberse a
que debido a los roles de género impuestos en nuestra sociedad, no se espera que las mujeres
le den demasiada importancia a las drogas, como se la deben dar a las relaciones amorosas.

Luego se repiten el estribillo y el coro para continuar con las estrofas “Don 't say you
need me when you leave and you leave again. 'm stronger than all my men except for you.
Don'’t say you need me if you know that you re leaving, I can't do it. I can't do it, but you do
it well” (Del Rey, 2014), que en espanol dice “No digas que me necesitas cuando te vas y te
vas de nuevo. Soy mas fuerte que todos mis hombres excepto por ti. No digas que me
necesitas si sabes que irds, no puedo hacerlo. No puedo hacerlo, pero t lo haces bien”, donde
se muestra que el personaje del ser amado tiene la costumbre de dejar a la chica, lo que le
provoca mucho dolor a ella. Puede ser por su drogadiccion que la deja, ya que pocos versos
antes se hizo mencion a esta, o por cualquier motivo, pero parece siempre regresar. La
relacion se relata como codependiente donde €1 dice que la necesita, pero igualmente se va.
Ella cansada de la situacion le pide que no lo haga porque le hace daiio. El yo poético
femenino dice que es mas fuerte que todos sus hombres, excepto por €1, pues esta enamorada
totalmente y es de un amor tan grande que nace el mayor dolor femenino segun nuestras
normas sociales.

Finalmente, la cancién termina con el coro y la frase “I'm pretty when I cry” (Del
Rey, 2014) repitiéndose varias veces. Esta es una de las canciones donde se pueden ver, de
forma muy notoria, varios elementos que conforman a una sad girl, como el llanto, la belleza,

el amor, el desamor, la incondicionalidad, la intensidad sentimental y las drogas. Esta idea de
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la chica triste tiene mucha relacion a la forma en la que se percibe a las mujeres en la

sociedad cisheteropatriarcal, donde al ocupar el lugar de “el otro™.

Este analisis se desglosa en:

Desde la estética. Desde una perspectiva estética, la cancion puede ser vista como
una obra de arte que explora la belleza en la tristeza. La letra de la cancion refleja la dindmica
de una relacion en la que la protagonista se siente valorada inicamente por su apariencia
fisica, especialmente en momentos de dolor emocional. Esto puede interpretarse como una
critica a como la sociedad a menudo romantiza el sufrimiento femenino, y como algunas
relaciones pueden perpetuar esta nociva admiracion por la vulnerabilidad.

En Pretty when I cry, Lana Del Rey utiliza su voz etérea para transmitir una sensacion
de vulnerabilidad y tristeza. La letra de la cancion refleja la dinamica de una relacion en la
que la protagonista se siente valorada Uinicamente por su apariencia fisica, especialmente en
momentos de dolor emocional. Esto puede interpretarse como una exploracion de la belleza
en el sufrimiento, un tema comun en la estética grecolatina.

Como la cancion es una balada melancoélica que se sumerge en la complejidad de las
relaciones amorosas y la autopercepcion y refleja la dindmica de una relacion en la que la
protagonista se siente valorada tinicamente por su apariencia fisica, especialmente en
momentos de dolor emocional. Este enfoque en los sentimientos intensos y la belleza en el
sufrimiento es tipico del Romanticismo. Se colocan como el tema central y hace que la
emocionalidad afiada belleza a la obra.

En cuanto a la posmodernidad, Pretty when I cry explora la complejidad y la paradoja
de las relaciones amorosas. La cancidn cuestiona la idea de que la belleza y el sufrimiento

deben estar entrelazados. Esta critica y deconstruccion de las normas sociales es un elemento
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clave de la estética posmoderna. De este modo, la cancidn junta varios elementos estéticos

que, ademas de la dulce voz de la cantante, afiaden mayor belleza y sublimidad a la obra.

Desde el psicoanalisis. La cancion esta llena de metaforas que reflejan el estado
emocional de la cantante. Por ejemplo, la linea “Because I'm pretty when I cry” (Del Rey,
2014) puede interpretarse como una metafora de como la sociedad percibe la tristeza
femenina como bella. Esta linea también puede ser vista como una expresion del inconsciente
de la cantante, revelando sus miedos y ansiedades sobre su relacion, donde quiere mantenerse
bonita para su pareja. También utiliza elementos como decir que “todas las estrellas brillan”
por su amado, para representar como idolatra a este interés amoroso.

En Pretty when I cry, la cantante se ve a si misma como “bonita cuando llora”, lo cual
es una imagen distorsionada por la influencia de su pareja, por lo que puede considerarse lo
imaginario. Lo simbolico es el lenguaje utilizado, dulce y melodioso, por Lana del Rey
dentro de la cancion para expresar el tema central. Finalmente, en la cancion, lo real podria
ser el dolor y la tristeza que la cantante experimenta en su relacion, que no pueden ser
completamente captados por las imagenes o el lenguaje.

En esta cancion, la figura de “el otro” es muy importante, ya que se puede interpretar
como la pareja del yo poético, cuyas acciones y percepciones afectan profundamente su
autoimagen. “La mirada” es como el personaje femenino se siente valorada tinicamente por
su apariencia fisica en momentos de vulnerabilidad emocional, pues ante la percepcion de su
pareja esto la vuelve hermosa. Es esta mirada que ejercen sobre ella, lo que la ha llevado a

autopercibirse de esa forma.

Desde el género y el feminismo. La cancion de Lana habla sobre esta relacion con un

hombre y lo que la hace sentir dicha relacion, donde se percibe a si misma como incompleta o
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débil por este amor y la falta del mismo, lo que la lleva a llorar. Esto se relaciona con la
forma en la que socialmente se cree que las mujeres solamente pueden ocupar el lugar de “el
otro”, donde no son sujetos, sino acompanantes. Por esto se expresa la necesidad de una
pareja y de escapar de la sociedad.

Por otro lado, la cancién se relaciona a los roles de género donde las mujeres ocupan
un lugar delicado y relacionado al sentimentalismo y la intensidad. Por eso las canciones de
Lana del Rey pueden ser consideradas bastante femeninas, al centrarse en la vulnerabilidad
emocional esperada de las mujeres. De la misma manera, se relaciona a la mujer con el amor
romantico e incondicional, donde el sufrimiento es grande ya que nace desde un gran amor.

Esta estetizacion del sufrimiento por un amor romantico también puede ser muy
“femenina”, pues las problematicas que conforman el dolor de las mujeres canonicamente en
la sociedad se consideran relacionadas a los hombres. Principalmente, el elemento mas
importante dentro de una sad girl es la belleza y esta cancion lo demuestra sin titubeos pues
dice “Soy bonita cuando lloro”, aceptando esta condicion que un hombre le ha asignado
como parte de si misma y volviendo hermoso el dolor que siente por el abandono constante.

El hecho de que sea la misma sad girl 1a que se perciba bonita por estar triste,
transgrede la concepcion misma de la estetizacion de la tristeza. Se suele pensar en una sad
girl desde el male-gaze, es decir, una mujer delgada, blanca y hegemonicamente bonita que
sufre por amor o por situaciones que transgreden la comprension masculina y se asocian a la
delicadeza y la divinidad. En este caso, Lana del Rey entra en este arquetipo, pero no
mantiene su condicion de sad girl solo desde la mirada del hombre que le dice que es bonita
cuando llora, sino que se apropia de la idea y del término. Esta apropiacion de su identidad
misma le da agencia sobre su cuerpo, su ser, su tristeza, su amor y sus sentimientos. Es en
esta toma de agencia donde radica la resistencia de ella como sad girl, sin necesidad de

alejarse totalmente de ejercer performativamente el rol femenino que se le ha asignado
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socialmente. Se mantiene en ese canon femenino, pero siendo consciente de ello,

apropiandose de la mirada que ejercen sobre ella para percibirse y definirse a si misma.

4. Old money

También dentro del album Ultraviolence nos encontramos con la cancion Old money,
que con un letra nostalgica, nos relata el deseo por una época pasada, por la juventud y por un
amor anterior. A través de una narracion, nuevamente a manos del yo poético, nos comparte
los sentimientos provocados por los recuerdos y el anhelo de un pasado mejor. Esto se hace a
través de un lenguaje poético y evocador, delicado, con iméagenes y simbolos de opulencia y
riqueza, pero junto a un sentimiento de pérdida y vacio.

Al comienzo de la cancidén nos encontramos con los versos “Blue hydrangea, cold
cash divine. Cashmere, cologne and white sunshine. Red racing cars, Sunset and Vine. The
kids were young and pretty” (Del Rey, 2014), que en espanol seria “Hortensia azul, dinero en
efectivo divino. Cachemira, colonia y sol blanco. Autos rojos de carreras, Sunset y Vine. Los
niflos eran jovenes y bonitos”, donde podemos ver que el lenguaje poético hace referencia a
esta vida de riquezas y privilegios. Pero también nos habla del pasado “Los nifios eran
jovenes y bonitos” por lo que puede estar incluyéndose, recordando una juventud perdida. Al
tomar en cuenta que la cancion se llama Old money o dinero viejo, se imagina esta vida que
relata Lana del Rey como pasada.

La cancion sigue con los versos “Where have you been? Where did you go? Those
summer nights seem long ago. And so is the girl you used to call the queen of New York City”
(Del Rey, 2014), que traducido dice “;Donde has estado? ;A donde te fuiste? Esas noches de
verano parecen hace mucho tiempo. Y también lo parece la chica a la que solias llamar la
reina de Nueva York”, aqui establece un didlogo nuevamente con alguien que ya no esta con

ella. Esto puede interpretarse como una persona per s€, o puede ser un simbolo de lo que
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extrafa. Dice que las noches de verano se ven lejanas, y anteriormente ha utilizado al verano
como simbolo de lo que le brinda la felicidad en momentos dificiles a los que se ha referido
como invierno. Puede referirse a que extrafa un sentimiento anterior que ya no tiene, que ha
perdido, porque ese verano es lejano y también se ha quedado en el pasado el recuerdo de
quién era ella antes, esa chica a la que llamaban la reina de Nueva York y que ya no es la
misma.

Luego en la cancion nos encontramos con el coro que dice “But if you send for me,
you know I'll come. And if you call for me, you know I'll run. I'll run to you, I'll run to you.
L'll run, run, run. I'll come to you, I'll come to you. I'll come, come, come” (Del Rey, 2014),
cuya traduccion es “Pero si me mandas a buscar, sabes que vendré. Y si me llamas, sabes que
correré. Correré hacia ti, correré hacia ti. Correré, correré, correré. Vendré hacia ti, vendré
hacia ti. Vendré, vendré, vendré”, donde se sigue manteniendo el didlogo con la persona que
nos presentaron en la estrofa anterior. Si se interpreta como una persona, podemos ver que
habla de un amor del pasado que ya se encuentra lejano, pero que sigue manteniéndose
importante para ella, por lo que iria hacia ¢l solo con llamarla. Sin embargo, esta
interpretacion no deja por fuera que este amor que se presenta, no sea también un simbolo del
anhelo de un pasado mejor. Para este yo poético la vida anterior, el verano lejano y la
juventud le provocan una nostalgia gigante, por lo que materializar este anhelo en una
persona es mas comprensible y es lo que puede relatar en este fragmento. El dolor del avance
de la vida y las ganas de regresar a un pasado que era mejor.

Los versos que siguen dicen “The power of youth is on my mind. Sunsets, small town,
1I'm out of time. Will you still love me when I shine from words but not from beauty?” (Del
Rey, 2014) que en espaiiol dice “El poder de la juventud estd en mi mente. Atardeceres,
pequefio pueblo, estoy fuera del tiempo. ;Me seguirds amando cuando brille de palabras pero

no de belleza?”, que son versos muy interesantes al representar el miedo a la pérdida de la
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juventud de forma un poco més directa. Habla directamente del pasado, del poder que tiene
ser joven y como al crecer y perder dicho poder, se siente fuera del tiempo. En el mismo
didlogo pregunta si la amara cuando brille de palabras, pero no de belleza, lo que simboliza
que va a dejar de ser joven y ya no sera bella, asi que solo le quedaran sus palabras. Esto es
muy relacionable a las mujeres en el espectaculo, pues al perder la juventud y la belleza, su
carrera ya no es nunca igual. Aunque también sucede en todos los aspectos de la vida, pues
en la sociedad se exalta a la mujer joven y bella, mientras que la mayor, o la vieja, no
simboliza el poder que existe en la juventud. Como sad gir/ es un factor a tener en cuenta,
porque precisamente el nombre es “chica triste” y no “mujer triste”, asi que la juventud es un
elementos importante dentro de esta estética.

La cancion continua y dice “My father’s love was always strong. My mother’s
glamour lives on and on. Yet still inside, I felt alone. For reasons unknown to me” (Del Rey,
2014) que significa “El amor de mi padre siempre fue fuerte. El glamour de mi madre vive y
sigue. Sin embargo, todavia por dentro, me senti sola. Por razones desconocidas para mi”,
que son versos que nos dejan ver nuevamente la soledad del yo poético sin mediacidn, sino
que de forma directa. Aqui también podemos comprender que a pesar de la vida de lujos y del
amor familiar, la soledad es un elemento que no se puede ignorar, aunque no exista una razon
especifica del porqué. Luego de dicha estrofa, se repite el coro donde le habla al personaje
simbolico y le dice que ira con €I, para luego terminar con la primera estrofa de la cancion
nuevamente, con un ligero cambio “Blue hydrangea, cold cash divine. Cashmere, cologne
and white sunshine. Red racing cars, Sunset and Vine. And we were young and pretty” (Del
Rey, 2014), donde al final dice “Y éramos jovenes y bonitos” en lugar de “Los nifios eran
jovenes y bonitos”. De esta manera se cierra la cancion al representar que el tiempo ya paso,

pero que no se deja de extrafiar ni de sentir la soledad y la nostalgia.
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Esta cancion en el imaginario habla del pasado y la nostalgia, lo que consigue a través
de su lenguaje y simbolos. La delicadeza con la que se habla brinda una imagen estética de
una idea con la que el publico puede relacionarse facilmente. Las personas al escuchar y ver a
Lana del Rey reflejada en esta cancion, pueden verse a si mismos atravesando el deseo de
regresar al pasado, la soledad que provoca el crecimiento y el miedo que conlleva dejar de ser
joven y bello. Esto es una idea que especialmente conecta con otras mujeres, porque como
mencioné anteriormente, la juventud es un elemento sumamente importante para las mujeres
en la sociedad. Que Del Rey ejemplifique esta inquietud femenina constante a través de una
cancion simbolica con imagenes preciosas, agrega sublimidad a la escucha de un tema como
este. La forma en la que se aferra a la persona con la que establece el didlogo, es muy
representativa de como las personas no quieren dejar ir el pasado y los recuerdos. Pero al
final de la cancion se escucha “Y éramos jovenes y bonitos™ aceptando que el tiempo es

pasado y la realidad ya es otra.

Este andlisis se desglosa en:

Desde la estética. En Old Money, Lana Del Rey utiliza su voz para transmitir una
sensacion de nostalgia y lealtad. La letra de la cancion describe iméagenes de lujo y belleza
juvenil, como “Blue hydrangea, cold cash divine” y “Red racing cars, Sunset and Vine”, que
son metaforas de una vida de opulencia y despreocupacion. Esto puede interpretarse como
una exploracion de la belleza en la nostalgia, un tema comun en lo grecolatino. Este
embellecimiento de elementos simbdlicos hace que la cancion se vuelva poética para quien la
escucha y se aprecie en mayor medida el mensaje.

Debido a que el romanticismo se centra en la expresion de los sentimientos y las
emociones intensas, la cancion, que es una balada melancoélica que evoca la nostalgia de un

pasado dorado y la lealtad inquebrantable hacia un amor perdido, se relaciona totalmente a
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una estética romantica. Los versos “But if you send for me, you know I’ll come. And if you
call for me, you know I'll run”’ (Del Rey, 2014), expresan una promesa de lealtad y
disposicion a regresar a pesar de la distancia o el tiempo transcurrido, un enfoque claramente
romantico.

Por el lado de la posmodernidad que se caracteriza por su rechazo a las narrativas
grandiosas y su énfasis en la subjetividad y la deconstruccion. En Old money, Lana Del Rey
explora la complejidad y la paradoja de las relaciones amorosas. La cancion cuestiona la idea
de que la belleza y la nostalgia deben estar entrelazados. Esta critica y deconstruccion de las
normas sociales es un elemento clave de la estética posmoderna. De esta forma, junta
elementos estéticos que hacen que en conjunto, la cancidén sea muy apreciada y relevante

dentro de la cultura popular.

Desde el psicoanalisis. La cancion esté llena de metaforas que reflejan el estado
emocional de la cantante. Por ejemplo, las lineas “Hortensia azul, dinero en efectivo divino”
y “Autos rojos de carreras, Sunset y Vine” que son metaforas de la vida lujosa que expresa y
por la que siente nostalgia al haber quedado en el pasado. Estas imagenes sirven para
contrastar con la sensacion de pérdida y anhelo que se transmite a través de preguntas
retoricas como “;Donde has estado? ;A donde fuiste?”. En la misma linea, el yo poético
utiliza metaforas para hablar de la juventud y la pérdida de la misma, como cuando dice “Los
nifos eran jovenes y bonitos”, pero al final lo cambia por “Y éramos jovenes y bonitos”
expresando de forma directa el paso del tiempo que perdio. De la mano con esto también
expresa la pregunta “; Aun me amaras cuando brille por mis palabras pero no por belleza? ”,
que hace referencia a la pérdida de belleza por el envejecer y el miedo que le provoca el dejar
de “brillar” por ello. Estas lineas pueden ser vistas como una expresion del inconsciente de la

cantante, revelando sus miedos por el envejecimiento y su anhelo de volver el tiempo atrés.
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En esta cancidn, lo imaginario se encuentra en un pasado mejor, mas lujoso y con una
juventud que brindaba poder, belleza y tranquilidad. Lo simbdlico se refiere al lenguaje y las
normas sociales que estructuran nuestra realidad, por lo que el lenguaje metaférico que utiliza
Del Rey expresa esa aceptacion de las normas sociales donde la juventud es sinébnimo de
nostalgia. Finalmente, lo real es el sentimiento de pérdida que siente el yo poético hacia el
pasado y lo que solia poseer antes y que no puede trasladar directamente al plano del
lenguaje.

“El otro” en este caso no queda tan explicito, pues puede ser la sociedad de forma
directa, ya que las ideas que el yo poético replica sobre los lujos y la pérdida de juventud se
pueden relacionar al pensamiento social. Del mismo modo, “la mirada” serian esas ideas y
prejuicios sociales que el yo poético ha aceptado y ha vuelto parte de su percepcion de si

misma.

Desde el género y el feminismo. La letra de Old Money de Lana Del Rey puede
analizarse desde el género debido a que influye principalmente el concepto de la juventud,
donde las mujeres son quienes se ven mas afectadas por el paso del tiempo. La idea que se
implanta en el yo poético sobre el envejecimiento es de pérdida, como si més alla de ser una
etapa natural de la vida, representara para ella la pérdida de su poder y belleza. La cancién
parece explorar la idea de una figura femenina que se define en relacién con otros, como
mujer que puede envejecer y dejar su pasado atras. Aunque el enfoque principal no radica
solamente en este tema, sino en la nostalgia en general, mas alla de las imposiciones sociales
sobre las mujeres.

La cancion plantea un cuestionamiento del male-gaze, ya que Lana Del Rey ofrece
una mirada opositora, desafiando la tradicional objetivacion femenina y expresando una

perspectiva subjetiva que va mas alla de las expectativas externas. En esta cancion ella no
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piensa en un hombre mas alld de como un simbolo, habla més bien de si misma y de su
propio pasado. Explora sus sentimientos en relacion a su propia vida como sujeto, por lo que
se apropia de su experiencia para representarla. A pesar de enfrentarse a imposiciones
sociales por ser mujer, estas no tienen que ver con la relacion con un hombre, sino con el
como ella, desde su ser individual, enfrenta la experiencia de lo que ser mujer conlleva.

Al final, la aceptacion del paso del tiempo al final de la cancion es un elemento clave
para la resistencia que Del Rey realiza a través de esta cancion. Todo el cuestionamiento, la
tristeza y la soledad de la letra representa la preocupacion femenina del paso del tiempo, sin
embargo, el hecho de que al final exista una resignacion y aceptacion de la pérdida de la
juventud en las palabras de una mujer misma, es una toma de agencia sobre la edad femenina
y como esta afecta. Al ser una cancion donde importa la perspectiva de ella misma, mas que
cualquier relacion con un tercero, demuestra una resistencia notoria a través de la escritura

femenina que ejerce mientras toma agencia de su propia historia.

5. Lana del Rey como sad girl

Lana del Rey, o su personaje, demuestran tematicas fundamentales para la creacion de
una sad girl, pues sus canciones no hablan de temas positivos como el goce o las fiestas, ni
narran trivialidades cotidianas como descripcion, sino que el centro de su obra son los
sentimientos en si mismos en diversas situaciones. Habla sobre la condicién de una mujer
enamorada, sufrida, triste y a menudo violentada. La soledad y el vacio son temas que estdn
presentes en sus canciones. Las relaciones con hombres son un elemento clave en su musica,
ya que habla de como su felicidad proviene de dichas relaciones, pero también su dolor
proviene de la misma fuente.

Ella no hace un cuestionamiento literal a los roles de género o a la violencia contra la

mujer, pero si se encuentra dentro de su obra al someterse a un analisis consciente. Pues al ser
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caracterizada por un lenguaje sumamente poético, todo lo que se puede entender de sus letras
se hace desde el analisis subtextual de su expresion. De esta forma, Del Rey cumple la
funcion de trasladar a palabras hermosas lo que muchas mujeres sufren o sienten. El uso de
las metaforas y simbolos es lo que hace que el publico conecte y perciba de forma sublime
sus canciones, pues la belleza radica en esa conversion del dolor a poesia. La cantautora imita
la realidad desde la posicion del personaje que ha creado, es decir, desde la posicion de una
mujer triste y regularmente enamorada; desde la posicion de una sad girl.

Lana del Rey también transgrede la narrativa regular de las canciones al incluir
monologos o frases que vuelven la experiencia mas cinematografica y completa. Utiliza estos
distintos medios para crear el arte que quiere transmitir con su publico. Esto le ha funcionado
a lo largo de los afos, ya que sus fanaticos pueden descargar las emociones que sienten y
guardan a través de la poesia musical de la artista. EI hecho de que carecemos de mujeres que
hablen de estos temas duros, no desde una rebelion directa, sino desde la experiencia, hace
que el reflejo que se encuentra en Lana del Rey conecte con las personas.

En la sociedad las mujeres no suelen tener la posibilidad de hablar, ya que su voz no
suele ser escuchada al estar definidas como “el otro”. Sin embargo, en los espacios feministas
las mujeres han podido encontrar una voz, lo que sucede, es que se vuelve demasiado politico
lo que tienen que decir y se deja de lado la experiencia meramente sentimental y humana de
cada situacion. Hablar de violencia o de relaciones se politiza al punto de que no se habla
desde la realidad del trauma que no puede ser trasladada directamente con palabras, sino que
muchas veces se necesita un apoyo metaforico para dar a entender lo que verdaderamente se
vivio. Lana logra utilizar este lenguaje poético para trasladar la experiencia femenina sin
tener que ser estrictamente directa y politica, de la misma forma en la que no oculta la belleza

del sentimiento aunque sea doloroso.
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Las sad girls consisten en mostrar la belleza de la tristeza y de los sentimientos que la
rodean, por lo que el lenguaje poético lleva estos sentimientos a una estetizacion y los vuelve
bonitos de escuchar, de sentir y de conectar con ellos. Que no se prive a mujeres como Lana
del Rey de hablar de los sentimientos se vuelve escritura femenina donde las experiencias
empiezan a ser escuchadas desde las mujeres. Sin necesidad de que eliminen a los hombres
como eje tematico, porque no se puede negar que en nuestra sociedad los hombres son un
elemento muy importante en la construccion de la experiencia femenina, porque eso seria
privarlas de hablar de un tema que las atraviesa. Esta posibilidad y existencia de un medio
artistico para hacerse escuchar es la resistencia de las sad girls.

La forma de cuestionamiento de los roles de género o de la posicion de la mujer no
siempre debe ser directa. En el caso de Del Rey, su resistencia radica en la forma en la que
habla libremente de quién es ella, como se siente, como se expresa y lo que desea. Es por esto
que se considera tan importante escuchar a las voces femeninas desde lo que quieren decir y
no desde lo que se les exige que deben decir. La estética que esto brinda se debe a esa
exaltacion romantica de ella misma como el centro de la experiencia y sus sentimientos como
los detonadores de todo lo bello que surge poéticamente en el lenguaje que debe utilizar para
poder captar la experiencia completa, tanto racional como irracionalmente. Por eso, la
apreciacion del publico es notoria al conseguir una sublimidad sentimental y poética en su

obra.

B. Mitski

1. Class of 2013

La cancion Class of 2013 de Mitski, pertenece al segundo album de estudio de la

cantante, Retired from sad, new career in business. Ella lanz6 el album por su cuenta el 1 de
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agosto de 2013 mientras atn era estudiante de SUNY Purchase como parte de su proyecto de
ultimo afio. La popularidad de las canciones que conforman este album empez6 a resurgir en
2020 en TikTok. Esta cancion en especifico trata sobre la relacion con su madre, o la del
personaje, donde expresa su miedo al crecimiento y a la vida adulta.

El nombre de la cancion “Clase de 2013” puede hacer referencia a que ese ha sido el
afno en que se gradud y, por ende, cuando deberia empezar la vida como adulta. La cancion
comienza con los versos “Mom, I'm tired. Can I sleep in your house tonight? Mom, is it
alright if I stay for a year or two?” (Mitski, 2013) que traducido dice “Mama, estoy cansada.
(Puedo dormir en tu casa esta noche? Mama, ;esta bien si me quedo por un afio o dos?”,
donde podemos ver que Mitski utiliza un yo poético que establece un apostrofe con la madre.
En esta estrofa inicial nos deja ver el cansancio y el miedo que la lleva a querer nuevamente
el apoyo y soporte de la figura materna. En la siguiente estrofa podemos reforzar como se
relaciona este temor a la vida adulta, ya que dice “Mom, I'll be quiet. It would be just to sleep
at night. And I'll leave once I figure out how to pay for my own life too” (Mitski, 2013), que
en espafiol dice “Mama4, estaré callada. Seria solo para dormir por la noche. Y me iré una vez
que resuelva cdmo pagar mi propia vida también”. Aqui podemos darnos cuenta del terror
que surge al acercarse a una vida “independiente” cuando se es joven e inexperta. La
preocupacion por no ser capaz de sostenerse economicamente es notoria, por ende, este
personaje recurre a la persona que conoce que ya tiene una vida establecida y que puede
servir como el soporte que necesita por los primeros afios para resolver como salir adelante.

La siguiente estrofa dice “Mom, would you wash my back? This once, and then we
can forget. And I'll leave what I'm chasing. For the other girls to pursue” (Mitski, 2013) que
significa “Mama, ;me lavarias la espalda? Esta vez, y luego nos podemos olvidar. Y dejaré lo
que estoy persiguiendo. Para que las otras chicas lo persigan”, donde aparece una imagen

muy bella de una mama que bafia a una hija y le lava la espalda, lo que recuerda a la infancia
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temprana cuando los nifios no podian bafiarse sin ayuda. Esto puede interpretarse como una
solicitud de regresion a la infancia con el carifio materno que desea en esos momentos. Pero
luego dice que al hacerlo dejara lo que esta persiguiendo para las demas, lo que puede
interpretarse como un abandono a los suefios o un rechazo de la madre hacia los deseos de su
hija, por eso le promete dejarlos. Al tomar en cuenta que Mitski estudid composicion musical
y que esta cancion por el titulo hace referencia a esta culminacion de la carrera, puede
considerarse que en la historia que narra, la madre no esta de acuerdo con la vida de artista
que el personaje quiere perseguir. También, al saber la inestabilidad que brinda el mundo del
arte donde no todas las personas pueden triunfar en €l, es comprensible que el yo poético
tenga miedo de lo que le esperas en la vida respecto a su economia y sostenibilidad para una
independencia.

Finalmente, los ultimos dos versos de la cancion dicen “Mom, am I still young? Can I
dream for a few months more? ” (Mitski, 2013) que en espafiol dice “Mama, ;aun soy joven?
(Puedo sonar por unos pocos meses mas?”’ y asi termina esta corta, pero poética cancion.
Estas tltimas frases tienen una carga sentimental hermosa, pues engloban el sentimiento de
miedo y pérdida de la juventud que se ha explorado durante toda la narracion. Menciona
directamente la palabra “joven” y se pregunta si atin lo es, por lo que nuevamente al
relacionar el significado de la letra con la culminacion de una carrera universitaria, la
respuesta seria que si, que aun es joven; sin embargo, ya no se siente asi porque las
responsabilidades que la esperan en el mundo adulto y laboral, no son facilmente soportables
para una persona joven. Cae entonces en una disonancia donde se sigue siendo inexperto,
pero ya no se siente tan joven. Por eso pregunta si puede sofar por lo menos por unos meses

mas, porque no estd preparada para abandonar los suefios y la juventud.

Este analisis se desglosa en:
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Desde la estética. En esta cancion el lenguaje es delicado, dulce, lo que muestra esa
vulnerabilidad que el personaje expresa. Este deseo de confort y seguridad puede ser visto
como una busqueda de belleza en la simplicidad y la familiaridad, un tema comun en la
estética, el deseo del retorno, del ser vulnerable. La cancion incorpora elementos de la
estética grecolatina a través de su enfoque en la expresion poética y la introspeccion. Esto
porque se asemeja a la valoracion de la simplicidad y la proporcion presentes en la
antigiiedad clasica, utilizando una instrumentacion sutil y una narrativa lirica para transmitir
la complejidad emocional. La bisqueda de significado y conexion personal refleja la idea de
armonia interior caracteristica de la estética grecolatina.

La estética romantica se manifiesta en Class of 2013 a través de la exploracion de
emociones intensas y la reflexion sobre la naturaleza humana. Mitski aborda temas
romanticos y existenciales, vinculando la experiencia individual con cuestionamientos mas
amplios sobre la vida y el tiempo. La cancidn captura la esencia romdantica al expresar una
vulnerabilidad emocional profunda y explorar la complejidad de las relaciones
interpersonales, resaltando el caracter individual y tnico de la experiencia humana.

La estética posmoderna en Class of 2013 se revela a través de la mezcla de estilos, la
autorreflexividad y la conciencia cultural. Mitski desafia las convenciones musicales y liricas,
incorporando elementos que van mads alla de las expectativas tradicionales. La naturaleza
fragmentada de la cancion, asi como su capacidad para fusionar lo personal con lo cultural,
refleja la sensibilidad posmoderna. La cancidn no solo se enfoca en lo individual, sino que
también contextualiza la experiencia dentro de un entorno cultural mas amplio, dando lugar a
multiples interpretaciones y capas de significado. La eleccion de palabras e imagenes
poéticas afiade la sublimidad al texto, del mismo modo que desafia la estructura basica de una

cancion. No cuenta con un coro ni hace referencia directa al titulo de la misma, sino que
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permite una mayor interpretacion libre de estas letras. Mitski logra una interseccion de
estéticas, fusionando la busqueda de claridad emocional con la intensidad emocional y la
exploracion de la individualidad y la autoconciencia posmoderna. Esta convergencia crea una
experiencia estética compleja y rica, donde la musica y la letra se entrelazan para ofrecer una
reflexion profunda sobre la vida y el tiempo desde diversas perspectivas historicas y
culturales.

Desde el psicoanalisis. La cancion se presta a un analisis desde la perspectiva
psicoanalitica, a través de una exploracion de las metaforas que revelan el inconsciente, pues
en la cancion actian como manifestaciones simbolicas de los conflictos y deseos
inconscientes del yo poético. La “mama” a quien le habla, ademas de poder ser un elemento
literal, también simboliza la proteccion, que es lo que el personaje mas desea y necesita en
ese momento. También la cuando le pide a la maméa que “le lave la espalda”, es simbolico en
relacion a un acto de cuidado y amor maternal, como el volver a ser nifia. Lo que se refuerza
cuando dice “Mom, am [ still young? Can I dream for a few months more?” (Mitski, 2013),
pues desea mantenerse en esa juventud que no le exige sostenerse economicamente de forma
independiente y sin el apoyo de una madre. Estas metaforas nos permiten un acercamiento
hacia el inconsciente de la cantante y de su experiencia en el 2013 al estar culminando sus
estudios universitarios.

Por otra parte, en términos de lo imaginario, la historia que plantea Mitski crea una
idea de soporte materno ante la crisis de los comienzos de ser un adulto. Aqui, Mitski
construye una realidad imaginaria, simbolizando la transicidon a una nueva etapa de la vida.
Lo simbdlico recae en el lenguaje que utiliza para fundamentar esta idea, las metaforas y los
simbolos delicados que solicitan el apoyo materno. Finalmente, lo real es la experiencia en si
misma del terror que conlleva ingresar a la sociedad como un adulto, sin saber si se tendra

apoyo y proteccion al haber perdido la juventud.
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En cuanto al “otro” en la cancion, si bien podria ser la madre, mas bien se puede ver
como que subtextualmente es la sociedad, pues son quienes han impuesto la idea de tener que
mantenerse solo como un adulto independiente al concluir los estudios académicos. Esta
mirada social es la que lleva a Mitski a tener el miedo que enfrenta y desear refugiarse

nuevamente en los brazos maternos como en la juventud perdida.

Desde el género y el feminismo. En este caso, Mitski no habla de forma explicita de
su condicion femenina, sino que se hace de manera subtextual. La eleccion del personaje de
la madre que es una figura de autoridad femenina no es al azar, sino que vuelve el relato un
dialogo estrictamente entre dos mujeres sin ninguna presencia masculina en la narrativa. Esto
hace que se aborden temas vulnerables solamente entre dos mujeres, como el paso del tiempo
y las expectativas sociales de ser un adulto funcional. Se coloca dentro de la cancidon, a
manera de una escritura totalmente femenina, como tematica una mujer que ha culminado sus
estudios, pero se encuentra asustada de lo que hay més alla. Este temor no proviene de una
persona especifica, sino que de la sociedad en si misma y es en otra mujer en la que se busca
el apoyo. Se toma agencia sobre esta experiencia y se coloca en el plano de lo femenino,
permitiendo que las mujeres hablen de tematicas que transgreden su ser aunque no sean
problematicas meramente femeninas.

Por todo lo anterior, la cancidn se opone al male-gaze, pues no existe hombre que sea
parte de la narrativa y su mirada queda totalmente desplazada para ser reemplazada por una
mujer artista que se coloca en el centro de la narracion.Ademas, en la cancidon se muestran
elementos importantes para la comprension del personaje de Mitski como artista y como sad
girl. De esta forma se da a conocer que Mitski utiliza un lenguaje poético, delicado y
melancoélico en su musica, ademas de que relata las situaciones de la vida cotidiana desde su

perspectiva cargada de emociones, dolor y miedo. Al ser una de sus primeras canciones
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contribuye de gran manera a cOmo se va a presentar la artista en el futuro y como se establece
en el imaginario colectivo a través de su lirica, que seria la parte simbdlica de su arte, para
explorar el sentimiento sin mediacion que impulsa cada cancion y que se relaciona a
experiencias dolorosas y sufridas para las personas, o las mujeres como ella que entran en la
caracterizacion de una sad girl.

También muestra una relacion con la madre, o mommy issues, la pérdida de la
juventud, el miedo, la nostalgia, la incertidumbre, los suefios, la busqueda de sentido y la vida
de artista. En las “chicas tristes”, su vocacion de hacer arte y de sofiar con ello es
imprescindible en la formacion de sus personajes. Para una bella chica triste, el arte es
esencial, pues es el factor que afiade sublimidad a la belleza que poseen en su
sentimentalismo extremo. Se convierten de esta forma en una artista romantica, porque no
solamente tienen sentimientos intensos, sino que afiaden la estética a ellos al momento de
transmitirlos a su publico.

Tiene sentido decir que el tema que Mitski ha decidido relatar en esta cancién es muy
relacionable para cualquier persona. Al hablar sobre el crecimiento y el miedo a la
independencia econdmica, todas las personas que se encuentran en una edad similar, o sea
que son o han sido adultos jovenes, pueden verse reflejados en la lirica de Mitski. Asimismo,
al narrar una relacion con la madre se genera también esa conexion donde la audiencia puede
ver el reflejo de ellos mismos en la cancion. La relacion que relata Mitski no muestra un
conflicto directo, pero al estar acompafiada de ruegos de apoyo y de frases que hacen
referencia a abandonar sus suefios junto a una melodia suave que denota tristeza, puede
comprenderse como una relacion controvertida. Esto afiade mucho subtexto a una cancion
corta, donde la interpretacion personal y subjetiva es parte de la composicion artistica que

permite una mayor aceptacion y recepcion de la obra.
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2. First love / Late spring

La cancion First love / Late spring es un sencillo lanzado en 2014 como el principal
de su tercer album de estudio Bury me at makeout creek. Esta cancion relata una historia de
amor y desamor, junto al camino de madurez que ha atravesado el yo poético que narra la
cancion. Tal y como dice el titulo “Primer amor / Finales de primavera”, se le da la
interpretacion de una primera experiencia amorosa, donde se es joven e inexperta, y de como
esta llega a su fin, lo que provoca una serie de sentimientos de desamor que duelen y se
encuentran en conflicto con la intensidad del amor que se tenia y se profesaba.

La estrofa con la que la cancion inicia dice “The black hole of the window where you
sleep. The night breeze carries something sweet, a peach tree. Wild women don’t get the
blues. But I find that lately, I 've been crying like a tall child” (Mitski, 2014) que en espaiol
dice “El agujero negro de la ventana donde duermes. La brisa nocturna lleva algo dulce, un
arbol de duraznos. Las mujeres salvajes no se deprimen. Pero parece que, ltimamente, he
estado llorando como una nifia alta”, que establece un didlogo con una persona —mas
adelante se confirma que es el ser amado— para contarle como se siente. Expresa una
desmedida tristeza en el comienzo de lo que le dice, pero adornado con imagenes de la
naturaleza, que hace que el foco no sea solamente en una mujer hablando de su depresion.
Cuenta, de tal manera, que ha estado llorando a pesar de que no deberia, porque las mujeres
salvajes no se deprimen. Aqui se ve que existe una carga social externa que priva a las
mujeres de expresar sentimientos tristes al borde de la depresion, pero el yo poético que
Mitski establece en este caso, a pesar de saber eso, no esconde sus sentimientos. La parte de
“he estado llorando como una nifia alta” se repetird mas adelante y puede referenciar a la
infantilizacion del llanto, que solemos asociar y permitir inicamente en nifios pequefios, por

lo que al ya no ser una nifa en edad, se convierte en “una nifa alta” por estar triste y llorar.
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La estrofa que sigue es la que puede interpretarse como el coro, y dice “So please,
hurry, leave me, I can't breathe. Please, don't say you love me. Mune ga hachikire-sode. One
word from you and I would jump off of this ledge 'm on, baby. Tell me don't, so I can crawl
back in” (Mitski, 2014), que contiene un verso en japonés y todo se traduce al espafiol como:
“Asi que por favor, apurate, déjame, no puedo respirar. Por favor no digas que me amas. Mi
pecho parece estallar. Una palabra tuya y yo saltaria de la cornisa en la que estoy, bebé. Dime
que no lo haga, para que pueda volver a entrar”, donde escuchamos que el didlogo se
intensifica con un sentimiento de dolor, desamor ¢ incluso ideaciones suicidas. Aqui la
interpretacion puede darse al relacionar que en la estrofa anterior, el personaje femenino se
encuentra muy mal y deprimido, por lo que le pide a su pareja, a este “primer amor” que la
deje. Le pide que no le diga que la ama, porque el amor que ella siente por €l es tan intenso
que es capaz de hacer todo lo que le diga. Muestra una dependencia emocional hacia este
primer amor, pues le pide que le de 6rdenes, ya que es capaz de morir por ¢l o de no hacerlo
por ¢él.

La cancion continuia con los versos “And [ was so young when I behaved twenty-five.
Yet now, I find [ 've grown into a tall child. And I don’t wanna go home yet. Let me walk to the
top of the big night sky” (Mitski, 2014) que significa “Y era tan joven cuando me comporté
como de veinticinco. Pero ahora, me doy cuenta de que me he convertido en una nifa alta. Y
no quiero ir a casa todavia. Déjame caminar hasta la cima del gran cielo nocturno”, que habla
sobre la inocencia del primer amor cuando el personaje era ain muy joven. Se puede
considerar que a pesar de no tener mucha edad, se creia madura, como de veinticinco afios,
por lo que la forma en la que actud no fue acorde a lo que deberia haber experimentado a su
edad en una relacion amorosa. Ahora, ya habiendo crecido y aprendido en dicha relacion, se
da cuenta de que no ha madurado tanto, sino que se ha convertido solamente en esa “nifia

alta” que sigue llorando como pequefia a pesar de haber crecido. Ese amor la ha lastimado y
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la ha llevado a deprimirse por la dependencia que siente. Por eso, relacionado al titulo, es
como el final de la primavera de ese primer amor, ya que las flores ya estan dejando de crecer
y la hermosura de la naturaleza sigue el ciclo constante de las estaciones y debe terminar.
Luego de esto, se repite el coro de la cancidon donde le pide a su interés amoroso que
la deje y ya no le diga que la ama, para luego terminar con el siguiente verso “Please, hurry,
leave me, I can't breath” (Mitski, 2014), es decir, “Por favor, apurate, déjame, no puedo
respirar”. Aqui se muestra una desesperacion porque la relacion termine, pues parece que el
yo poético se ha dado cuenta de que es daiiina y prefiere salir de una relacion que la deprime,
donde es capaz de dafiarse, o no hacerlo, solo por la palabra de una persona. Con todo esto,
podemos comprender que la cancion ha cerrado un circulo narrativo pues se le ha dado final

al conflicto principal que enfrentaba el personaje.

Este analisis se desglosa en:

Desde la estética. A pesar de que hay una historia que se cuenta en el texto, no sigue
una estructura cotidiana, descriptiva y narrativa, sino que mas bien es contada desde los
sentimientos del yo poético. Para esto utiliza imagenes y simbolos especialmente
relacionados a la naturaleza, ya que se hace esa conexion con la primavera como se cuenta
desde el titulo de la cancion. Estos elementos hacen que la obra se adorne y la expresion de la
tristeza y dependencia del personaje sea embellecida por el romance que rodea la relacion.

La cancion presenta elementos de la estética grecolatina a través de su enfoque en
temas universales y atemporales. Aborda la complejidad de las relaciones amorosas, un tema
que ha sido explorado a lo largo de la historia. La universalidad de la experiencia amorosa

refleja la influencia de la tradicion clasica, donde los temas fundamentales perduran a través
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del tiempo. Ademas, la elegancia lirica de Mitski evoca una simplicidad estética,
reminiscente de la apreciacion clasica por la belleza y la armonia.

La estética romantica se manifiesta en la cancion a través de la exploracion intensa de
las emociones y la subjetividad del yo poético. La lirica y la expresion del primer amor de
Mitski resuenan con la sensibilidad romantica, donde las experiencias personales y
emocionales son el centro de la creacion artistica, junto con las emociones melancolicas
como el final de este amor. La conexion con la naturaleza, asociada a la estética romantica,
puede encontrarse en la mencion de las estaciones, donde el final de la primavera simboliza
que el amor se termina.

La estética posmoderna se revela en la mezcla de estilos y la ruptura de convenciones.
Mitski fusiona elementos de diversos géneros musicales, desafiando categorias
preestablecidas. La dualidad en el titulo First Love / Late Spring sugiere una temporalidad no
lineal, jugando con la nocién de tiempo de manera posmoderna. La cancion se distancia de
las estructuras narrativas convencionales y abraza la multiplicidad de significados, de manera

que la audiencia pueda relacionarse de forma mas facil con ella.

Desde el psicoanalisis. En el contexto de esta cancion, podemos explorar como los
temas de vulnerabilidad, amor y autoconservacion reflejan conflictos internos y deseos
inconscientes. Las canciones que Mitski propone son llevadas a un lugar de completa
vulnerabilidad, como una autoexploracion de su propio personaje a través del dolor sin
mediacion que comparte. En este caso especifico, nos encontramos en una relacion afectiva
con “un otro”, que no se presenta estrictamente como masculino, sino solamente como un ser
sin nombre que es el detonante de los sentimientos desmedidos que el yo poético deja ver a la
audiencia. Aqui Mitski se coloca como este personaje femenino cuyos sentimientos son

desbordados por una pasién amorosa, que es elemental en la narrativa de las sad girls, sin
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embargo, nunca se escucha la perspectiva de este interés amoroso, todo estd narrado
exclusivamente desde la mirada femenina del yo poético planteado por Mitski. El hecho de
que se haga de esta manera permite una exploracion sentimental del desamor y la ruptura sin
necesidad de entrar en detalles descriptivos de la misma. Pero también se apoya en la
importancia que este “otro” ejerce sobre su emocionalidad, ya que “la mirada” de este es
esencial para el estado animico del yo poético.

En la historia que Mitski nos plantea no sabemos quién es su interés amoroso, ni
como surgio la relacion, ni por qué ha terminado. Escuchamos solamente el dolor que esto
provoca, la depresion y el llanto con la delicadeza del lenguaje poético de la artista. Gracias a
esto, nos posicionamos en una historia de desamor ocupando el lugar del personaje de Mitski
y la mirada de la audiencia se ejerce desde esta posicion con sentimientos desmedidos. Esto
hace que la apreciacion hacia la obra sea mas certera al ver al yo poético como el reflejo de
uno mismo en una situacion cotidiana. La falta de descripcion en la historia permite que cada
quien pueda reflejar su propio ser en situaciones distintas al no limitar al oyente a visualizar
una Unica situacion.

La cantante se apoya en metaforas para crear la obra que relata la pérdida de este
amor. Usa este lenguaje simbolico para expresar su dolor como cuando dice “una nifia alta”,
lo que infantiliza su posicion y, por ende, la vuelve mas vulnerable; de esta manera se explora
lo pequefia que se siente en su inconsciente debido al desamor. También cuando le dice a la
persona con la que mantiene un didlogo que “saltaria de la cornisa” con una palabra suya, se
puede entender mas bien como una metafora de lo importante e idealizado que lo tiene, capaz
de obedecerle en todo. No se refiere directamente a saltar de una cornisa, sino que en su
inconsciente expresa que es capaz de hacerse dafio por ese ser amado.

Finalmente, en cuanto a lo imaginario, lo simbolico y lo real, en esta ocasion

encontramos igualmente los conceptos. Lo imaginario se posiciona como la idea del primer
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amor embellecida, como las flores de la primavera. Lo simbolico, por su parte, es el lenguaje
metaforico que Mitski utiliza para relatar esta experiencia. Mientras que lo real, es la
verdadera tristeza que siente por el primer amor que ha terminado, dicha experiencia que no
puede ser transmitida al oyente mas alla que por simbolos que no capturan la realidad sin

mediacion.

Desde el género y el feminismo. En cuanto al género, Mitski hace referencia a que
las mujeres salvajes no se deprimen, lo que socialmente tiene sentido, debido a que a pesar de
que las mujeres son quienes se encuentran ligadas al sentimentalismo en el imaginario
colectivo, no se permite una tristeza extrema o depresion en ellas. Las mujeres suelen estar
obligadas a cumplir un rol de complacencia hacia el resto de personas, especialmente hacia
los hombres; la depresion priva a las personas de ejercer este rol servicial, por lo que las
mujeres no deberian deprimirse o no podrian ejercer este “deber femenino”. Del mismo
modo, el exceso de sentimientos o sentimentalismo es asociado a la histeria femenina, una
palabra que no es gratificante y que se ha utilizado histéricamente con fines mis6ginos para
desacreditar la experiencia femenina.

Por lo anterior, que el personaje que Mitski plantea se autoperciba como deprimida y
lo exprese, hace que la mujer tome agencia sobre sus propios sentimientos, a pesar de que
socialmente se le quiera privar de ellos. El hecho de que escriba poéticamente sobre esta
experiencia, subvierte la estructura de poder que se mantiene gracias a la falta de expresion
femenina. Mitski toma la narrativa de la situacion y relata sus emociones sin tapujos y con
belleza, por ende, crea una realidad donde las mujeres pueden estar tristes y también hablar
sobre ello.

A pesar de que dentro de la cancidn existe una dependencia clara hacia las 6rdenes de

un interés amoroso que puede entenderse como masculino, esto es un relato de la realidad que
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muchas viven, pero al mismo tiempo, termina con el final de la relacion donde le dice que la
deje y sufre por ello. Sin importar el sufrimiento que no esconde, el personaje no sucumbe
ante la dominacion de esta persona, y del mismo modo, la artista expresa sus emociones sin
que se le prive de hablar de ellas desde una mirada poética que junta lo simbolico y lo
semiotico al mezclar la racionalidad con la que se analiza, con la irracionalidad del
sentimiento en si mismo. Relata, de esta forma, como es vivir la experiencia de una relacion
romantica como ese “otro” femenino que se considera a las mujeres, donde estas ideas
atraviesan la propia autopercepcion. Por esto, al narrarlo desde su subjetividad y ejercer el
poder de su escritura femenina en un medio como la musica, logra colocar esta experiencia en
voz de las mujeres, que se escriben asi mismas como mirada opositora que se contrapone a la

tradicional mirada masculina.

3. A burning hill

La cancion A burning hill pertenece al cuarto album de estudio de la cantante y
compositora, Puberty 2, lanzado el 17 de junio de 2016. Es una de las canciones mas
reconocidas de la artista por su influencia en las redes sociales, asi como por contar con un
video musical lanzado el 11 de octubre de ese mismo afio. El tema es bastante corto, pero
cuenta con una lirica hermosa, donde se utilizan metaforas e imdgenes poéticas que expresan
una autodestruccion y un nuevo comienzo, por lo que se puede apreciar que habla sobre la
busqueda individual del sentido y la autoexploracion, lo que se puede relacionar también al
nombre del dlbum que se puede entender como una segunda pubertad.

La cancién comienza con los versos “Today I will wear my white button-down. I'm
tired of wanting more. I think I'm finally worn. For you have a way of promising things”
(Mitski, 2016) que en espafiol dice “Hoy voy a usar mi blusa blanca de botones. Estoy

cansada de querer mas. Creo que finalmente estoy gastada. Porque tienes una forma de
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prometer cosas”, donde empieza a contextualizar al yo poético utilizado en esta cancidon y su
conflicto. Al hablar de una blusa blanca de botones, parece referenciar un traje formal que
puede simbolizar un evento importante. Luego, hace alusion al deseo y al desgaste, como el
anhelo de un futuro que conlleva esfuerzo que el personaje ya no puede dar. También parece
establecer un didlogo cuando dice “Porque tienes una forma de prometer cosas”, que aunque
podria hablarle a una persona, puede mas bien considerarse un simbolo personificado donde
se refiere a que es la vida misma la que promete y causa ese deseo mencionado
anteriormente.

Luego la cancion dice “And I've been a forest fire. [ am a forest fire. And I am the fire
and I am the forest. And I am the witness watching it. I stand in a valley watching it. And you
are not there at all” (Mitski, 2016) que en espaifiol dice “Y he sido un incendio forestal. Soy
un incencio forestal. Y soy el fuego y soy el bosque. Y soy el testigo viéndolo. Estoy parada
en un valle viéndolo. Y t no estas ahi para nada” donde se utiliza una metafora bellisima con
la naturaleza para hablar de la experiencia de autodestruccion del yo poético. Habla de si
misma directamente al relacionarse con el incendio forestal, un evento que destruye
muchisima vegetacion de forma devastadora. Pero también dice que ella es tanto el fuego
como el bosque, es decir, que es tanto la causa de la destruccion como lo que se destruye, o
en otras palabras, que es ella misma la causante de su propio incendio. Luego dice que
también es el testigo que ve el incendio, por lo que ademas de ser la causante y quien se
destruye, es la inica persona que presencia y conoce dicha autodestruccion. Cuando dice al
final “Y t no estas ahi para nada” nuevamente parece involucrarse en el didlogo con un
segundo personaje, aunque también puede interpretarse como un mero simbolo de la soledad
y la falta de compaiiia en ese proceso de autodestruccion —incendio— que experimenta. Es
decir, que puede entenderse no como que una persona en especifico no estaba ahi para nada,

sino que en general no habia nadie ahi ademas que ella.
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Luego de esos hermosos versos metaforicos y simbolicos, la cancion dice “So today [
will wear my white button-down. I can at least be neat. Walk out and be seen as clean. And
I'll go to work and I'll go to sleep. And I'll love the littler things. I'll love some littler things”
(Mitski, 2016), que en espafiol se traduce como “Asi que hoy usaré mi blusa blanca de
botones. Puedo por lo menos ser ordenada. Salir y ser vista como limpia. Y me iré a trabajar
y me iré¢ a dormir. Y amar¢ las cosas mas pequefias. Y amaré algunas cosas mas pequefias”,
donde se repite parte del inicio de la cancidn para dar cierre a la misma. Nuevamente aparece
en escena la blusa blanca de botones y se aflade a componentes como el ser ordenada y ser
vista como limpia, como una presentacion de formalidad y elegancia. Esto da a entender una
nueva imagen en el yo poético asociada a elementos positivos reconocidos. Luego dice que se
ird a trabajar y se ira a dormir, en una insinuacion de que continuara con una vida cotidiana
que incluye mayoritariamente esos elementos. Pero finalmente afiade que amara las cosas
mas pequenas, dando un apice de esperanza y positivismo, al valorar la vida y los elementos
que la conforman.

Al tomar en cuenta la cancion completa, la interpretacion que se le da a la cancion
puede asociarse a un viaje de autoexploracion personal que conlleva la destruccion de un
antiguo yo para la creacion de uno nuevo, tal como el nombre del dlbum, una segunda
pubertad. Esto se debe a que la eleccion del atuendo formal para un evento importante es
seguido por la metafora del incendio de si misma, que puede ser esa destruccion de su pasado
ser. Sin embargo, al destruirse no se termina la cancidn, sino que ella sigue viva y con su
blusa blanca de botones, preparada para ser percibida como limpia y ordenada, todo lo
socialmente aceptable y valorado. También dice que seguira el camino cotidiano de trabajar y
dormir, por lo que este ser nuevo posterior al incendio sigue una norma social y se adapta a
ella de forma adecuada para que a la vista del mundo sea valorada. Aunque no expresa

rechazo a esta adaptacion a la sociedad, sino que lo ve desde una perspectiva positiva
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dispuesta a amar las cosas mas pequefias, por lo que este nuevo ser que ha surgido después
del incendio se puede entender como una version mejorada de ella misma.

En esta cancion uno de los conceptos mas importantes es la autopercepcion y la
autoimagen, ya que trata sobre la reconstruccion del propio ser sin influencia ajena. A pesar
de la existencia de un breve didlogo donde se dirige a otra persona, por el contexto de la
cancion se puede interpretar mas como la personificacion de las exigencias de la vida y el
simbolo de la soledad. Se utilizan metaforas de la naturaleza para hablar del propio ser y
elementos como la limpieza y la delicadeza para hablar de la mejora del mismo. Esta cancion
se percibe como un nuevo nacimiento que crea una persona mas adecuada para la vida, pero

también una persona mas feliz y en paz con su propia existencia.

Este analisis se desglosa en:

Desde la estética. El lenguaje sumamente poético afiade una carga de sublimidad
inmensa a la cancion, por lo que al ser percibida por el publico y relacionada a la suave
melodia, brinda una sensacion melancoélica, pero hermosa. Al prestar atencion a la letra, se
relata una experiencia bastante universal, no solo por la “segunda pubertad” y el
resurgimiento, sino por la autodestruccion en si misma. El didlogo que aparece por momentos
hace mas relacionable la letra, pues se lleva desde el plano poético hasta el cotidiano como
las conversaciones. Todo esto mientras se pone al centro la experiencia humana y los
sentimientos, lo que brinda una estética romantica a la obra. Del mismo modo, la cancion
tampoco cuenta con una estructura tradicional que incluya estrofas, estribillo y coro; sino que
€s muy corta y crea una sintesis poética en la historia, ya que no necesita de mas palabras,
sino las pocas que utiliza son lo suficientemente bellas como para crear la sublimidad del

texto.
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A burning hill de Mitski incorpora elementos de la estética grecolatina al explorar la
relacion entre la protagonista y el entorno natural. La cancidn se sitiia en un paisaje poético
donde la protagonista reflexiona sobre su propia vida. La metafora de la colina sugiere una
conexion con las colinas de la poesia pastoral griega, donde la naturaleza sirve como fondo
para las emociones humanas.

La estética romantica se manifiesta en la cancidn a través de la introspeccion y la
exploracion emocional de la protagonista. La letra revela la busqueda de autodestruccion para
el renacer del yo poético, por lo que su humanidad emocional es el eje central del tema. La
melancolia y la contemplacion del yo interior se relacionan con la sensibilidad del
Romanticismo, donde el paisaje externo refleja el paisaje interno del individuo.

Finalmente, la estética posmoderna se hace evidente en la falta de una narrativa lineal
y la disposicion no convencional de la letra. Mitski utiliza la simplicidad aparente de la
cancion para crear un espacio donde las interpretaciones son multiples y subjetivas. La letra
minimalista, conformada solo en dos versos, sugiere una resignacion posmoderna ante la falta
de certezas y soluciones claras, que termina por afiadir sublimidad a través de la sintesis

poética que alcanza.

Desde el psicoanalisis. La cancion A burning hill presenta elementos del psicoanalisis
como las metéaforas que utiliza durante toda la cancion para hablar de sus emociones y
pensamientos inconscientes. Al inicio se cuenta con el simbolo de la camisa blanca de
botones, que da a entender que es un evento que requiere formalidad y elegancia.
Principalmente la metafora del incendio forestal, que sirve para hablar de su propia
autodestruccion a manos de un “fuego”, que es ella misma segun se dice dentro de la misma
cancion. Del mismo modo ser el “testigo” que ve el incendio da a entender la manifestacion

inconsciente de la soledad durante el evento. También habla del “orden” y la “limpieza”
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como simbolo de lo que su nuevo ser reconstruido después del incendio debe hacer, lo que se
relaciona con elementos que en la sociedad son bien vistos. Esto da a entender que en el
inconsciente, Mitski quiere destruir el dolor para ser mas funcional dentro de la mirada social,
asi como comenzar a valorar las pequefias cosas de la vida gracias a esta nueva version
mejorada de si misma.

En cuanto a lo imaginario en la cancion, al ser tan corta queda un poco mas difuso,
pero podria interpretarse como esa imagen del “yo ideal” que Mitski pretende alcanzar luego
del incendio forestal que provoca. Lo simbolico es el lenguaje metaférico ligado a la
naturaleza que escoge para transmitir este mensaje para alcanzar ese ideal que ha planteado.
Por otro lado, lo real seria la experiencia dolorosa de su “yo actual” que la lleva a ser la
encargada de su propia autodestruccion.

En A4 burning hill no se habla explicitamente de un otro, ya que en la cancion todo es
totalmente subtextual. Sin embargo, gracias a la interpretacion que se le da, el concepto de “el
otro” recae en la sociedad que observa el “viejo yo” y el “nuevo yo”, pues es a través de estos
conceptos sociales ejercidos por la mirada social que Mitski se reconstruye —y se vuelve mas
limpia y ordenada para trabajar—. A pesar de esta influencia externa para la reconstruccion
del ser de Mitski en esta cancion, ella intenta alcanzar la felicidad en las pequenas cosas,

adoptando esta identidad nueva para si misma a pesar de la mirada social.

Desde el género y el feminismo. En cuanto al papel del género en la obra, al solo
contar con dos estrofas, no se habla del tema de forma directa. De igual modo, se entiende la
influencia de esto al ser la cantante una mujer y el yo poético también, por lo que en la
cancion se encuentran elementos que pueden ser facilmente ligados a la condicidon femenina.
El hecho de que se hable de simbolos relacionados a la delicadeza como la limpieza, la

formalidad y el orden no se puede separar de la condicion de mujer, pues es a ellas a quienes
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se les asocia con estas definiciones, de modo que son relacionados al rol femenino y a la
performatividad que se exige con esta asignacion. El volverse una mujer mas limpia ante el
ojo publico, demuestra una mejor apropiacion del rol de género que se le asignd. A pesar de
que no cuestiona esto, el hecho de que el yo poético haya tenido que someterse a un enorme
proceso de cambio para alcanzar este ideal a la vista de los deméas —pues claramente dice
“salir y ser vista como limpia”—, hace que se denote esa exigencia que la sociedad profesa
especialmente sobre las mujeres.

En esta cancion, Mitski habla desde una experiencia individual y un proceso al que se
somete sin ser impulsada por un hombre o una mirada masculina. Toma posesion de su propia
identidad y su proceso de cambio por si misma y por sus deseos, y a raiz de eso presenta la
cancion. Crea arte que subvierte la mirada masculina, pues los hombres no tienen cabida en el
tema y no influyen en la decision de la quema del bosque. Esto hace que en la historia, la
narrativa del male-gaze no influya, sino que se convierta en una experiencia femenina en si
misma.

Cuando a las mujeres no se les permite hablar de sus experiencias de no ser en
relacion a un hombre, la estructura de poder patriarcal se ejerce. Que artistas como Mitski
decidan hablar y crear arte de sentimientos cotidianos, cambios, miedos y dolor hacen que
tomen agencia de sus experiencias fuera de las necesidades y visiones masculinas. Aun asi,
no solo relatan estas experiencias, sino que como sad girls, las embellecen. La finalidad de
esto ya no es para los hombres, sino que se logra simplemente a través del lenguaje poético
que utilizan para poder trasladar la experiencia pura a lo simbolico de las palabras y de esta

manera ser percibidas por su audiencia.
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4. Nobody

La cancion Nobody pertenece al quinto album de estudio de Mitski, Be the cowboy,
lanzado en 2018. Esta es una de las canciones mas conocidas y aclamadas de la artista, pues
ha tomado mucha relevancia en TikTok y es la primera que suele instalarse en el imaginario
colectivo al pensar en la cantante. La cancion se enfoca en una clara tematica que es la
soledad a través de una melodia dulce, melancoélica y reconocible, que hace que su
reconocimiento sea sencillo y, que al mismo tiempo, el fondo de la cancion sea muy
relacionable para la audiencia.

La primera estofa del tema dice “My God, I'm so lonely. So I open the window to hear
sounds of people, to hear sounds of people” (Mitski, 2018), que se traduce a “Mi Dios, estoy
tan sola. Asi que abro la ventana para escuchar los sonidos de la gente, para escuchar los
sonidos de la gente”, donde se establece de forma clara la tematica central de la cancion: la
soledad del yo poético que se plantea. Esta soledad se va profundizando en los versos
siguientes, pero como elemento tematico es clave en la conformacion de la figura de la sad
girl, y también se ha encontrado presente en canciones previas de Mitski, pues esta
directamente relacionada a la tristeza y la melancolia.

Los siguientes versos de la obra dicen “Venus, planet of love, was destroyed by global
warming. Did its people want too much too? Did its people want too much?” (Mitski, 2018)
que significa “Venus, planeta del amor, fue destruido por el calentamiento global. ;Su gente
también queria demasiado? ;Su gente queria demasiado?”, donde se establece una
comparativa simbolica entre La Tierra y Venus. En estos versos habla de la destruccion de un
planeta por el deseo desmedido de sus habitantes, anticipando que La Tierra puede destruirse
como el planeta del amor debido a las personas que no saben controlar sus anhelos
materiales. La eleccion del planeta Venus también es un simbolo, pues al relacionarse con el

amor anade belleza a la narracion, pero también da a entender que no solo se destruy¢ el
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planeta, sino que también el amor como concepto por este deseo desmedido del humano. Este
vacio en el mundo provoca una clara soledad en el yo poético y un cuestionamiento de la
naturaleza humana que lleva a la destruccion.

La siguiente estrofa de la cancion dice “And I don 't want your pity. I just want
somebody near me. Guess I am a coward. I just want to feel alright” (Mitski, 2018) que en
espanol significa “Y yo no quiero tu lastima. Solo quiero a alguien cerca de mi. Supongo que
soy una cobarde. Solo quiero sentirme bien” donde al resaltar sus sentimientos de soledad,
expresa directamente su enorme deseo de compaiiia. El yo poético dice que quiere sentirse
bien y, para conseguirlo, quiere alejarse de esa soledad que la atormenta. Luego tenemos los
versos “And I know no one will save me. I just need someone to kiss. Give me one good,
honest kiss. And I'll be alright” (Mitski, 2018), es decir “Y sé que nadie va a salvarme. Solo
necesito alguien a quien besar. Dame un beso bueno y honesto. Y estaré bien”, que se
relaciona directamente con la solucion a la soledad encarnada en una persona que cumpla el
papel de un interés romantico. Aqui se le da una importancia notoria al amor romantico, ideal
social impuesto que suele buscarse como la tnica autorrealizacion humana, y especialmente
femenina. Estos versos expresan la falta que el yo poético denota al no tener una relacion
romantica con alguien que la bese, pero afiade que debe ser de forma honesta. Al hacer la
conexion con que antes hablo de la destruccion del planeta del amor, se puede entender que
actualmente no existe un amor como el que ella desea, honesto y real, porque ha sido
destruido por el deseo desmedido de la humanidad. Por estas razones, es que se siente tan
sola como lo relata en el tema.

Luego siguen los versos que pueden considerarse el coro, pero que en realidad solo
repiten una palabra “Nobody, nobody, nobody. Nobody, nobody. Oh, nobody, nobody”
(Mitski, 2018) que se traduce a la palabra “nadie” muchas veces como una figura de

repeticion que resalta la intensidad de la palabra, que también es el titulo. En relacién a la
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estrofa anterior, se entiende como que no tiene a nadie que llene ese vacio solitario que
ejemplifica en los versos previos. Luego sigue con la estrofa “And I 've been big and small
and big and small and big and small again. And still nobody wants me. Still nobody wants
me”” (Mitski, 2018) que se traduce a “Y he sido grande y pequefia y grande y pequefia y
grande y pequeiia de nuevo. Y atn nadie me quiere. Atn nadie me quiere”, donde manifiesta
el dolor que le provoca el rechazo ajeno. Aqui no habla solo de la soledad en si misma, sino
en el hecho de que es provocada porque nadie la elige. Anteriormente se habla de que los
humanos “quieren mucho”, pero a pesar de eso, a ella nadie la quiere tener a pesar de los
cambios que pueda atravesar su persona, como ser “pequeia y grande” constantemente sin
lograr tener esa compatfiia externa que anhela para salir de esa tormentosa soledad.

Hacia el final de la cancion dice “And I know no one will save me. I'm just asking for
a kiss. Give me one good movie kiss. And I'll be alright” (Mitski, 2018), que en espafiol dice
“Y sé que nadie va a salvarme. Solo estoy pidiendo un beso. Dame un buen beso de pelicula.
Y estaré bien”, donde parece expresar que esta consciente de que el amor romantico no salva
a nadie ni va a curar su soledad, pero igualmente desea un beso para sentirse mejor. Aqui se
puede entender la referencia a la idolatracion de las parejas como que fueran “salvadores”
—especialmente hombres—, que en realidad es un mito, pues el amor no llena los vacios de
la vida. Aunque el yo poético parece reconocerlo, eso no evita que lo desee, pues tiene mucho
sentido ya que es lo que socialmente se inculca: la necesidad de una pareja para no estar solo.
Luego de esto se repite en varias ocasiones, 27 en total, la palabra “Nobody " para intensificar

la percepcion de la soledad y es asi como termina la cancion.

Desde la estética. En Nobody se observan elementos estéticos grecolatinos a través de
la exploracion del deseo de compaiiia, de forma sutil y melédicamente armoniosa. Al ser una

letra repetitiva mantiene la armonia dentro de la narracion e imita una belleza sencilla, pues
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mantiene la sintesis poética caracteristica de la artista. Ademas, hace referencia a Dios, donde
le habla para expresar la soledad que siente, que aunque es un simbolo, también se encuentra
relacionado a la estética de la tradicion grecolatina.

En cuanto a la estética romantica se manifiesta en la intensidad emocional y la
subjetividad del yo poético. Mitski revela un anhelo roméntico por la conexion y el amor en
la soledad. Expresa el dolor que siente proveniente de no tener a nadie y el como le gustaria
encontrar una conexion sincera, —de pelicula—, que se manifieste a través de un beso. Esta
vision de los sentimientos tan sufridos y en el centro de la narracion, se asocian a la belleza
encontrada en el Romanticismo.

Ahora bien, por el lado de la posmodernidad, se manifiesta en la mezcla de géneros y
la autoconciencia de Mitski sobre la construccion de la realidad. La incorporacion de
elementos pop y la exploracion de la soledad desde una perspectiva armoniosa reflejan la
sensibilidad posmoderna. La letra juega con las expectativas y convenciones, desafiando la
estructura tradicional de las canciones romanticas. La yuxtaposicion de la musica alegre con
la tematica de la soledad refleja la ironia posmoderna al abordar temas universales de una

forma diferente a la regular.

Desde el psicoanalisis. En esta cancion el lenguaje poético se encuentra presente, tal
como es regular en Mitski y en las sad girls en general. Las metaforas que utiliza sirven como
una ventana hacia su inconsciente, para conocer mas a fondo sus sentimientos de soledad.
Desde el comienzo de la cancidon, donde expresa de forma directa su soledad hacia Dios, dice
que “abre la ventana” para escuchar los sonidos de la gente, lo que da a entender que Mitski
busca una forma de llenar ese vacio con el “ruido” externo, o también, con la compaiiia
superficiona. Se utiliza la metafora del planeta Venus que fue destruido por el calentamiento

global, de esta manera Mitski también deja ver el rechazo que siente por la ambicion humana
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que “quiere demasiado”. Del mismo modo. esta metafora da a entender que la artista ha
considerado que el amor estd muerto también, precisamente porque los humanos son
insaciables y siempre quieren mas. La linea "And I know no one will save me" (Mitski, 2018)
sugiere una resignacion ante la soledad, expresando un deseo subconsciente de ser rescatada.
La repeticion de “nobody"” (Mitski, 2018) puede interpretarse como un eco de la necesidad
inconsciente de compaiia y conexion, pero que no logra ser llenado por la falta de
comprension que encuentra en la gente. Utiliza también los “besos” como el simbolo de la
compaiia que anhela. Todas estas metaforas brindan una mayor comprension del sentimiento
que Mitski utiliza como centro de la obra.

En la cancidn, lo imaginario se implanta en la idea de una mujer a la que la soledad la
atormenta y busca compaiiia. Lo simbolico es el lenguaje con el que expresa la soledad, a
través de las metaforas y simbolos que afiaden poesia a la cancion. Lo real, en este caso, es la
experiencia en si misma del agobio de una soledad total, donde el personaje se siente alienado
del resto del mundo porque no hay nadie quien la quiera o que sea lo suficientemente honesto
para darle el beso que desea como representacion de compaiiia.

De acuerdo con los conceptos de “el otro” y “la mirada”, se puede considerar que en
este caso “el otro” es el resto del mundo, todas las personas de las que Mitski se encuentra
apartada. Sin embargo, como la tematica que se trata es la soledad, no existe una mirada que
este “otro” ejerza sobre Mitski, ya que precisamente no la ven. Esta carencia de mirada, hace
que la identidad del personaje se sienta incompleta, ya que no puede definirse de una forma
diferente que como “sola” porque no hay nadie que la ayude a completar su autoimagen a

través de la mirada externa.

Desde el género y el feminismo. En Nobody encontramos el claro eje tematico de

una mujer solitaria y los elementos displacenteros que rodean dicha soledad. Esta situacion
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relatada es clave como el centro de las sad girls que suelen hablar desde una posicion alejada
de las demas personas por sus emociones melancolicas. Mitski en el personaje que plantea en
el texto habla sobre esta division del yo poético con el resto de la humanidad que menciona
como autodestructiva con deseo desmedido. Esta separacion de la sad gir/ hacia el resto del
mundo es clave, ya que no se percibe a si misma —ni es percibida— como una chica regular,
sino que parece que su tristeza y sus emociones la llevan a un plano que no es comprensible
para todas las personas. Se posiciona como una artista romantica, que posee el regalo divino
de las musas donde a través de su arte expresa lo que otros no pueden ver, ya que no llegan al
mismo plano de sentimentalismo poético. Por esto, es sumamente clave que el yo poético no
se considere igual al resto de la humanidad que destruye planetas.

A pesar de lo anterior, muestra su propio deseo de amor y compaiia manifestada en
una persona que no existe, pues solicita honestidad en los besos y que sean como de pelicula.
Por estos elementos se puede asumir que no tiene un interés romantico Unico, sino la idea de
uno que quisiera que existiera para que escape de dicha soledad. Aqui cae en el anhelo de un
otro que valide su ser y su existencia femenina para sentirse completa y plena, porque las sad
girls deben estar asociadas al amor, ya que es el mayor anhelo y verdugo femenino al mismo
tiempo. Del mismo modo, habla del rechazo, de como su soledad ha nacido de que el resto de
personas la han aislado, lo que la convierte a ella en “el otro”, a quien nadie quiere, a quien
nadie desea. Es asi como no hay “nadie” para ella y su soledad la consume. Este rechazo
ajeno es un detonante del sufrimiento que expresa por la soledad, pues no es solamente el
hecho en si mismo de estar sola, sino que se le ha forzado a ello por situaciones sobre las que
no tiene control. A pesar del rechazo ajeno, mantiene el deseo por esa validacion externa para
sentirse plena y ser feliz.

La tematica que Mitski plantea resuena con la juventud actualmente donde predomina

un sentimiento de soledad que se suele expresar a través de las redes sociales, por lo que tiene
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sentido que esta cancion de la artista sea muy popular en diversas plataformas. Al contar con
una letra memorable y contagiosa donde la palabra “Nobody” (Mitski, 2018) sirve no solo
para ser facil de recordar, sino también para intensificar el dolor de la soledad que retrata.
hace que resuene facilmente en la audiencia. La letra de Mitski funciona como un claro
espejo para las mujeres solitarias y tristes que pueden verse reflejadas en el deseo de
compaiia y de amor.

Mitski habla desde su experiencia solitaria y triste, donde quiere volverse parte de ese
canon femenino social a través de una relacion y dejar de ocupar el espacio de “el otro”. Sin
embargo, no lo consigue nunca, ya que la cancion no cuenta con un arco narrativo que llegue
a un fin, sino que simplemente es un desahogo sentimental.

El hecho de que no logre entrar a dicho canon, sino que solamente exprese sus
sentimientos de forma artistica, hace que tome poder sobre su narrativa para poder sentir. No
se presenta como una mujer deseable, sino que al contrario, expresa el como nadie la quiere.
Pero a pesar de esto, la cancidon es hermosa por ser relacionable y poética. Al no ser una
mujer “bonita” ante los ojos de la sociedad, ni de los hombres, solamente se habla de la
tristeza cotidiana de forma bonita. No se busca que los hombres puedan conectar con la letra,
sino que son simplemente un elemento narrativo dentro de la experiencia relatada, pero se
habla estrictamente desde la condicion femenina. Asi se toma poder y se subvierten las
narrativas de poder masculinas que suelen encontrarse en el arte desde el male-gaze, donde
las mujeres solo pueden ser tristes si al mismo tiempo se mantienen deseables. Mitski no se
presenta como deseable, pero si como triste de forma hermosa y asi se posiciona como una

sad girl que resiste.
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5. Mitski como sad girl

En las cuatro canciones que se han tomado en cuenta de Mitski se han tratado
distintos ejes tematicos, pero donde prevalecen dos elementos clave: lo melancdlico y lo
poético. Se ha realizado una exploracion de la artista como su viaje de autoconocimiento,
cambios, temores y sentimientos. Nos habla desde su miedo a la vida adulta, la relacion con
una madre, el primer amor y desamor, la autodestruccion y el renacimiento, hasta la soledad
pura en si misma.

El valor de Mitski como artista recae en su forma de relatar las emociones a través de
un lenguaje simbolico, poético y hermosamente adornado con elementos de la naturaleza para
hablar de si misma —o del yo poético que plantea—. Esto logra una semiosis entre la parte
racional de las experiencias que la atraviesan y la parte irracional de las emociones que
conllevan. Ademas, expresa en sus canciones una notoria sintesis poética, pues sus textos son
muy cortitos, pero con una intensidad en cada simbolo para remarcar la emocion que
prevalece en cada narracion que comparte con su audiencia.

La estética de su obra se destaca por la utilizacién de elementos de la naturaleza,
siguiendo una tradicion que se remonta a la antigiiedad grecolatina, pero poniéndose a si
misma y a sus sentimientos como el verdadero centro, al tiempo que desafia las narrativas
musicales convencionales de manera posmoderna al no contar con coros y estribillos
tradicionales. Los elementos juntos juegan un papel esencial para la forma en la que Mitski es
percibida en el imaginario como una sad girl que puede proporcionar una belleza en sus
letras para situaciones que provocan dolor a través de su lenguaje simbolico que traslada la
experiencia real y dolorosa a la comprension del publico. El reflejo que se encuentra en
Mitski, tal como un espejo, brinda esa compaiiia a la audiencia donde se sienten

comprendidos y vistos, por lo que se comprende su obra como bella.
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Este enfoque estético no solo confiere a sus obras una belleza poética, sino que
también refuerza la resistencia intrinseca a las expectativas sociales y culturales. La
delicadeza y la feminidad presentes en su musica no son pasivas ni limitantes, sino que se
convierten en instrumentos de agencia y expresion. Mitski utiliza su arte como una
herramienta para hablar desde la soledad que nace de si misma, colocando los factores
externos y las influencias secundarias en un plano subordinado. A pesar de que ejemplifica
sus relaciones amorosas, su deseo de compaiiia o la necesidad de adaptarse socialmente a la
mirada que le asigna un rol, solo se muestran como elementos secundarios en sus canciones.
El foco, por otro lado, se encuentra en ella misma y sus sentimientos desde su perspectiva.
No existe una mirada masculina que guie la narracion, es estrictamente femenina y propia en
su relato.

En ultima instancia, su obra no solo ofrece una representacion artistica auténtica y
poderosa, sino que también sirve como un testimonio de resistencia femenina en la musica
contemporanea. Mitski desafia la estructura de poder cotidiana no solo a través de la
expresion hermosa y poética de la tristeza, sino también al utilizar su arte como un medio
para subvertir las expectativas normativas de la feminidad. Al rechazar la nocion de que las
mujeres deben encajar en moldes predeterminados y limitarse a ciertos roles emocionales,
Mitski demuestra que la tristeza, lejos de ser una debilidad, puede ser una fuente de
empoderamiento. Su musica, impregnada de melancolia y expresada con una estética tnica,
establece un espacio donde la vulnerabilidad no es sindnimo de fragilidad, sino mas bien un
acto valiente de autenticidad.

Este acto de resistencia va mas alld de la mera representacion artistica; Mitski utiliza
la estetizacion de la tristeza como una herramienta consciente para cuestionar y desafiar las
normas establecidas. La belleza de su expresion emocional no solo radica en la destreza

musical, sino en la audacia de presentar la tristeza como una experiencia multifacética y
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compleja. Al hacerlo, la artista no solo se une a la conversacion sobre la diversidad
emocional de las mujeres, sino que también contribuye a la construccion de un espacio donde
las expresiones femeninas no se limitan a narrativas predefinidas. En definitiva, Mitski no
solo testimonia la resistencia femenina en la musica contemporanea, sino que lidera una
revuelta estética y emocional que desafia las estructuras de poder arraigadas en la cultura

popular.

C. Halsey

1. Gasoline

La cancion Gasoline de Halsey pertenece a su album debut Badlands lanzado en
2015. El tema aborda la lucha de la artista con el trastorno bipolar y su experiencia dentro de
la industria musical. En la letra, Halsey cuestiona si el publico est4 tan loco como ella, lo que
representa su lucha con la salud mental y la forma en la que se siente juzgada por el publico
externo.

La primera estrofa de la cancion dice “Are you insane like me? Been in pain like me?
Bought a hundred dollar bottle of champagne like me? Just to pour that motherfucker down
the drain like me? Would you use your water bill to dry the stain like me?”” (Halsey, 2015)
que en espafiol significa “;Estas loco como yo? ;Has sentido dolor como yo? ;Has comprado
una botella de champan de cien ddlares como yo? ;Solo para tirar esa mierda por el desagiie
como yo? ;Usarias tu factura del agua para secarlo como yo?”, donde se establece un yo
poético femenenino que empieza un cuestionamiento hacia el oyente a través de una
comparacion consigo misma. En el primer verso se refiere a si misma como “loca”, que no es
un término médicamente acertado cuando a personas con trastornos de salud mental se
refiere, pero es como las personas externas suelen referirse de forma despectiva. Después

sigue con los cuestionamientos, como si se ha experimentado el mismo sufrimiento de ella, o
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si han cometido actos impulsivos como comprar una botella de champana bastante cara, lo
que se puede relacionar como un simbolo a la mania del trastorno bipolar, pues se puede
manifestar como irresponsabilidad financiera y gastos excesivos e irracionales. Finalmente
sigue haciendo referencia a esos signos de irresponsabilidad e irracionalidad como tirar la
botella carisima que compro o limpiar con una factura el desastre provocado.

La siguiente estrofa de la cancidén contintia con el dialogo directo hacia el publico
establecido, pues dice “Are you high enough without the Mary Jane like me? Do you tear
yourself apart to entertain like me? Do the people whisper "bout you on the train like me?
Saying that you shouldn't waste your pretty face like me?” (Halsey, 2015) que significa
“( Estas lo suficientemente drogado sin la Mary Jane (marihuana) como yo? ;Te partes en
pedazos para entretener como yo? ;La gente susurra sobre ti en el tren como yo? ;Diciendo
que no deberias desperdiciar tu linda cara como yo?”. Aqui se hace referencia a las drogas
cuando habla de estar drogado sin marihuana, es decir, con drogas mas fuertes. Las drogas
son un elemento regular en las sad girls, que ademas se relaciona con la bipolaridad que suele
ligarse al abuso de sustancias. Luego habla sobre su identidad como artista y de como se tiene
que desenvolver de forma incluso dafiina para si misma solo para entretener, donde cuestiona
la profesion que desempefia y el sufrimiento que proviene de la misma. Cuestiona al publico
al preguntar si de ellos también susurran, si les hacen los cuestionamientos que ella enfrenta
por dedicarse al mundo del espectaculo y ademas ser mujer, pues hace referencia a que
incluso juzgan el como desperdicia su “linda cara”.

Lo que sigue en la cancion es el coro que dice “And all the people say.: You can’t
wake up, this is not a dream. You re part of a machine, you are not a human being. With your
face all made up, living on a screen. Low on self esteem, so you run on gasoline” (Halsey,
2015) que se traduce a “Y toda la gente dice: No puedes despertar, esto no es un suefio. Eres

parte de una maquina, no eres un ser humano. Con tu cara toda maquillada, viviendo en una

107



pantalla. Baja en autoestima, asi que funcionas con gasolina”. En estos versos, Halsey relata
la deshumanizacion hacia si misma, donde deja su parte humana y sentimental para
compararla con una maquina artificial. Debido a que relata su “vida en una pantalla” como
parte del mundo del espectaculo, se considera un aparato a disposicion del publico que la
escucha, que es a quien ha cuestionado durante toda la cancion.

Lo que sigue en la cancion es un estribillo que dice “Oh, oh, oh. I think there's a flaw
in my code. Oh, oh, oh. These voices won't leave me alone. Well, my heart is gold and my
hands are cold” (Halsey, 2015) que se traduce a “Oh, oh, oh. Creo que hay un error en mi
codigo. Oh, oh, oh. Estas voces no me dejaran sola. Bueno, mi corazén es de oro y mis manos
estan frias”. En esta parte de la cancion sigue refiriéndose a si misma como una maquina,
pero una que no funciona muy bien debido a ser atormentada por voces. Las voces a las que
hace referencia pueden ser un simbolo de sus problemas internos y traumas, pero también se
pueden relacionar al publico que la observa y la juzga por su profesion, ya que se habia
hablado al respecto en estrofas anteriores.

La tltima estrofa de la cancidn dice “Are you deranged like me? Are you strange like
me? Lighting matches just to swallow up the flame like me? Do you call yourself a fucking
hurricane like me? Pointing fingers "cause you'll never take the blame like me?”” (Halsey,
2015) que significa “; Estas trastornado como yo? ;Eres extrafio como yo? ;Encendiendo
fosforos solo para tragar la llama como yo? ¢ Te llamas a ti mismo maldito huracan como yo?
(Senalando con los dedos porque nunca asumiras la culpa como yo?”. En esta tltima estrofa
de la cancion vuelve a cuestionar al oyente a través de una comparacion con ella misma, lo
que demuestra la vulnerabilidad de la cantante al expresar las diferencias que existen entre
ella, una artista observada con problemas de salud mental y una persona promedio que
escucha su musica. Finalmente se vuelven a escuchar el coro y el estribillo y se da por

terminada la cancion.
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En esta cancién Halsey comienza a presentar una identidad de sufrimiento y soledad,
que aunque no es explicita, al mostrarse separada del mundo y del publico se coloca a si
misma en un plano alejado de los demas. Del mismo modo, utiliza la cancién para contar su
experiencia con el trastorno bipolar, lo que provoca que las personas la juzguen y la llamen
loca, extraia o trastornada por la falta de comprension hacia los problemas de salud mental.
Expresa su identidad como artista y los problemas provocados por esta posicion que ocupa y
que la hace sentirse observada y deshumanizada al tener que dedicarse al entretenimiento a

pesar del dolor interno que pueda estar experimentando.

Este analisis se desglosa en:

Desde la estética. En este tema del album debut, la cantante se posiciona como una
artista que utiliza lenguaje simbolico, pero ritmos mas relacionados al electropop, mientras
que sus letras sirven como denuncia de su experiencia en la industria musical, y su
experiencia individual con los problemas que ella enfrenta. Ya que en la estética grecolatina,
se valoran la armonia, el equilibrio y la proporcidon, Gasoline puede no encajar directamente
en esta estética, ya que la cancion es una expresion cruda y visceral de la lucha interna de
Halsey con la salud mental; sin embargo, la cancion logra un tipo de armonia y equilibrio a
través de su composicion musical y lirica.

Desde la perspectiva romantica, Gasoline es una exploracioén profunda de las
emociones y la experiencia humana, temas centrales en la literatura romantica. La cancion
trata sobre la experiencia de Halsey con la salud mental y como se siente fuera de paso con el
resto de la sociedad. Estos temas de alienacion y lucha interna son comunes en la literatura

romantica, pues hacen que el exalte emocional conecte con el oyente.
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De acuerdo con la estética posmoderna, la cancidon puede ser vista como una critica a
la sociedad moderna. La cancion cuestiona la cordura y la autenticidad en un mundo donde
las apariencias y el materialismo a menudo dominan. Ademas, la mezcla de géneros y estilos
en la produccion de la cancion refleja la tendencia posmoderna hacia la hibridacion. Halsey
logra un balance entre las letras simbolicas y poéticas y la musica tradicional. Remarca la
estética romantica en su musica al expresar su experiencia humana y sus sentimientos, pero
de una manera posmoderna al incluir elementos narrativos como las maquinas y desafiar la

norma de la literalidad para representar sus vivencias.

Desde el psicoanalisis. La cancion esté llena de metaforas que son las
manifestaciones del inconsciente para relatar el tema central de la cancion, que es la lucha
complicada con la salud mental que mantiene una persona bipolar. Por ejemplo, Halsey
utiliza metaforas como “encender fosforos” y “llamarse a si misma un huracan” para ilustrar
comportamientos autodestructivos. También demuestra la deshumanizacion que siente como
mujer artista al decir que “funciona con gasolina”. Del mismo modo el hecho de que utilice
situaciones como la botella de champaifia de cien dolares, que aunque parece un elemento
literal, es utilizado como una metafora del exceso que provocan los estados maniacos del
trastorno bipolar. Estas metaforas pueden ser vistas como una expresion del inconsciente de
Halsey, revelando emociones y conflictos internos que no pueden ser expresados
directamente, sino que se vuelven mas comprensibles al manifestarse dentro de un plano
simbdlico.

Lo imaginario en Gasoline puede interpretarse como la imagen deshumanizada que
Halsey presenta de si misma, convertida en una maquina mas alla del ser humano, para
alejarse de la locura y la critica. Lo simbolico es la lirica metaforica que utiliza para relatar

las emociones y situaciones que la han llevado a dichos pensamientos, asi como también los
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recursos narrativos utilizados como el didlogo que establece. Por su parte, lo real es el
sufrimiento que conlleva padecer problemas de salud mental que la hacen cometer actos
dafiinos para si misma y para los demas, y el como debido a la profesion que ejerce hace que
sea victima de criticas y miradas constantes; de manera que este sufrimiento se encuentra
fuera del plano del lenguaje y no puede ser captado totalmente desde su esencia a pesar de
que utilice los recursos simbolicos para intentarlo.

La audiencia al escuchar Gasoline se sienten directamente aludidos por el mismo,
puesto a que Halsey establece un didlogo directo al oyente. Este recurso provoca una
inmersion total en la cancion del oyente, que forma parte de la narrativa misma. El papel de
la audiencia como “el otro” —que es la sociedad— en términos lacanianos ejerce su “mirada”
sobre la cancion y la artista. Es facil identificarse con la letra al decidir asumir el papel del yo
poético que Halsey establece, o del oyente aludido por el cuestionamiento, pues en cualquiera
de los dos roles se vuelve parte de la narrativa y de la historia.

El hecho de que Halsey establezca su identidad como artista y las opiniones externas
como parte de su identidad son facilmente relacionables a como la influencia social recae
sobre las sad girls de la industria musical. La mirada social es un elemento que no solo
construye la percepcion de las sad girls en la vida real, sino que también es parte de la
construccion de sus liricas y sus personajes mismos. El hecho de hablar de su mismo arte o de
la posicion que ocupan es parte de como se autoperciben como bellas, tristes, sufridas o

melancolicas.

Desde el género y el feminismo. Gasoline puede verse como una representacion de la
performatividad de género, el término acunado por Judith Butler, pues Halsey, a través de su
letra, puede estar desafiando las normas de género y mostrando una identidad que no se ajusta

a las expectativas tradicionales. Se llama a si misma loca y trastornada, y expresa su
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cansancio por las normas socialmente establecidas con el deseo de deshumanizarse. El
performance que ejerce con esto es desafiante para como una mujer suele quererse
representar, pues no expresa servicio, amabilidad y feminidad, sino que se relaciona mas bien
con adjetivos peyorativos y asume ese rol. Ya que las mujeres han sido histéricamente
consideradas como “el otro”, en esta ocasion Halsey se posiciona en el centro, definiéndose a
si misma a través de esas categorias a la que la sociedad la ha relegado, pero del mismo modo
apropiandose de ellas y ejerciendo un cuestionamiento directo. Mientras hace la exploracion
de si misma, ejerce su poder como duefia de la identidad que le fue arrebatada anteriormente,
pero que ahora se manifiesta desde el dolor y el cansancio deshumanizante. Esto lo hace
mientras toma agencia tanto de su ser interno, como de su ser externo.

En esta cancion, Halsey se percibe como una sad girl al incorporar elementos que
abordan su trastorno bipolar, sus traumas, la critica social, el consumo de drogas y su
profesion como artista. La estructura narrativa adoptada le permite tomar el control de su
propia historia, prescindiendo de personajes secundarios y estableciendo un didlogo con un
oyente andénimo, lo que amplia su resonancia al poder ser interpretado por cualquier persona.
La cantante emplea una escritura de marcado matiz femenino para explorar su identidad de
manera introspectiva y compartirla con el publico. Este enfoque puede incluso considerarse
una denuncia, ya que plantea interrogantes mientras canta. Por esto desafia la tradicional
mirada opositora masculina, puesto a que no existe una contraparte que sea hombre, sino la
sociedad en si misma y sin género a la que, de igual modo, se opone desde su escritura
femenina y su arte expresivo.

La artista no se limita a expresar sus pensamientos, sino que los comunica mediante
preguntas y comparaciones, destacando términos como "loca", "trastornada", "extrana" o
"cara bonita". En este proceso, se apropia de estas etiquetas, pero al mismo tiempo cuestiona

la cosificacion y deshumanizacion que ha experimentado al ser catalogada de esta manera por
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aquellos que la observan desde fuera. La resistencia de Halsey se manifiesta al utilizar su arte
como medio de expresion y denuncia, representando de manera estética su dolor y

sufrimiento en una cancion que busca ingresar al &mbito mainstream de la musica.

2. Colors

Colors es una cancién de la cantante y compositora Halsey, lanzada el 9 de febrero de
2016 y forma parte del album debut Badlands. Musicalmente, Colors se clasifica dentro del
género electropop. La cancion trata sobre estar en una relacion con alguien y observar como
su vitalidad y color se desvanecen lentamente, ya sea por caer en las drogas, el trabajo
excesivo u otro comportamiento negativo.

La primera estrofa de la cancion dice “Your little brother never tells you but he loves
so. You said your mother only smiled on her TV show. You re only happy when your sorry
head is filled with dope. I hope you make it to the day you re 28 years old” (Halsey, 2016)
que se traduce a “Tu hermano menor nunca lo dice pero te ama mucho. Tu dices que tu mama
solo sonreia en su programa de television. Tu solo eres feliz cuando tu cabeza esta llena de
drogas. Espero que lo llegues hasta el dia que tengas 28 afios”, donde se posiciona el yo
poético de Halsey que establece un dialogo con hombre cadtico. Aqui expresa que esta
persona tiene problemas emocionales notorios, que incluye soledad, falta de amor y
problemas con su madre. A raiz de esto parece que ha recaido en las drogas y se ha
atormentado por ideaciones suicidas, pues cuando Halsey dice que espere que llegue hasta el
dia que cumpla 28 afos, parece ser una referencia a “el club de los 277, el grupo de artistas
que se han suicidado a esa edad.

Lo que sigue en la cancion es el estribillo que dice “You re dripping like a saturated
sunrise. You re spilling like an overflowing skin. You re ripped at every edge but you re a

masterpiece. And now you re tearing through the pages and the ink” (Halsey, 2016) que en
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espafiol es “Tu estds goteando como un amanecer saturado. Estas derramando como un
fregadero desbordado. Estéas rasgado en todos los bordes, pero eres una obra maestra. Y ahora
estas sollozando a través de las paginas y la tinta”. En esta parte sigue en el didlogo con la
persona a quien solamente se refiere como “ti” y no tiene nombre. Aqui se siguen explorando
los problemas de dicho personaje, pero también se muestra lo importante que es para el yo
poético, quien lo considera una obra maestra.

Después en la cancidén nos encontramos con el coro que dice “Everything is blue. His
pills, his hands, his jeans. And now I'm covered in the colors. Pulled apart at the seams. And
it’s blue. And it’s blue. Everything is grey. His hair, his smoke, his dreams. And now he’s so
devoid of color. He don’t now what it means. And he’s blue. And he’s blue” (Halsey, 2016),
que se traduce al espafiol como “Todo es azul. Sus pastillas, sus manos, sus jeans. Y ahora
estoy cubierta en los colores. Tirada aparte en las costuras. Y es azul. Y es azul. Todo es gris.
Su cabello, su humo, sus suefios. Y ahora est4 tan vacio de color. El no sabe qué significa. Y
¢l es azul. Y €l es azul”, donde se entiende el porqué del nombre de la cancion. Aqui se
utilizan los colores simbodlicos como el azul y el gris, pero también la falta de color se
posiciona como un simbolo. Aunque el azul puede relacionarse a muchos elementos,
especialmente de la naturaleza, también es facilmente reconocible por tener relacion con la
tristeza y la depresion. El personaje, que ahora confirmamos que es masculino porque “his”
en inglés solamente hace referencia a un hombre, es azul seglin el yo poético, 0 mas bien, esta
deprimido y es problematico, lo que hace que ella se envuelva en esas “telas”, es decir, en sus
problema. Luego también dice que es gris, un color apagado y relacionado a la falta de vida,
por lo que carece de colores y no entiende lo que eso significa, por lo que podemos deducir
que no dimensiona el dafo que enfrenta.

Luego aparece otra estrofa que dice “You were a vision in the morning when the light

came through. I know I only felt religion when I ve lied with you. You said you'll never be
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forgiven 'till your boys are too. And I'm still waking every morning but it’s not with you”
(Halsey, 2016) que en espaiol significa “Tu eras una vision en la mafiana cuando se colaba la
luz. Sé que solo he sentido religion cuando he mentido contigo. Dices que nunca seras
perdonado hasta que tus amigos lo sean también. Y sigo levantandome cada mafiana, pero no
es contigo”. A pesar de los problemas del personaje masculino, el yo poético muestra una
admiracion hacia ¢l, pues lo compara a una figura etérea como una vision de las mafianas, o
también a la religion que implica una devocion y fe total. También revela en estos versos que
no estan juntos, pues dice que se levanta cada mafiana sin €l, por lo que manifiesta a lo largo
de la cancion es también un deseo constante por esta persona. Al terminar la estrofa, lo que
suena en la cancion es nuevamente el estribillo seguido del coro.

Después de escuchar el coro por segunda vez, Halsey presenta una estrofa que no es
precisamente cantada, sino que mas bien rompe un poco la estructura basica de la cancion
que habia mantenido, para incluir una narracion de ella que dice: “You were red, and you
liked me ‘cause I was blue. But you touched me, and suddenly I was a lilac sky. Then you
decided purple wasn 't for you” (Halsey, 2016) que se traduce a “T1 eras rojo y yo te gustaba
porque yo era azul. Pero me tocaste y de repente yo era un cielo lila. Asi que decidiste que el
morado no era para ti”. De esta manera nos relata un poco mas narrativamente la relaciéon que
tiene con el personaje sin nombre, donde lo define como “rojo” en el pasado, que se puede
relacionar a la pasion y el amor. Relata que este hombre se fij6 en ella porque era azul, por lo
que se puede asumir que €l se interesaba en la tristeza y el misterio que veia en ella, pero no
fue una buena combinacion el involucrarse entre ellos, porque el resultado —el color
morado— ya no era agradable. Después de esta narracion, se repite el coro y termina el tema
con el verso “Everything is blue” (Halsey, 2016), es decir, “Todo es azul”, repitiéndose varias

VvECes.
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La cancion capta varios elementos de las sad girls y su estética desde el personaje de
Halsey que representa a la figura central del relato con una relacion con el detonante de la
narracion. Nos muestra la involucracion en una relacion con una persona problematica, con
problemas de depresion y drogas, que hace que el yo poético se envuelva en dichos
problemas. Sin embargo, también muestra que la depresion —o el color azul— no nace
exclusivamente desde el personaje masculino, sino que primero provino del yo poético
femenino. Todos estos elementos, simbodlicos y narrativos, influyen de gran manera en el

analisis de Halsey como parte de la figura de las sad girls.

Este analisis se desglosa en:

Desde la estética. En la vision estética que se desprende de la tradicion grecolatina,
esta cancion de Halsey adquiere una dimension intrigante al ser interpretada como una
inmersion en los ideales clasicos de belleza y armonia. Emplea el simbolismo del color como
una herramienta expresiva como en la antigua Grecia y Roma, donde los colores poseian
significados simbdlicos profundos. En aquel contexto historico, la paleta cromatica no solo se
limitaba a su funcion estética, sino que también se utilizaba como un lenguaje visual para
comunicar emociones en diversas manifestaciones artisticas y literarias.

En cuanto a la estética romantica, la cancion refleja la intensidad emocional y la
exploracion del yo interior que son caracteristicas del Romanticismo. La cancion trata sobre
el amor y la pérdida, temas centrales en la literatura de esta época. Ademas, la lirica de
Halsey evoca una sensacion de melancolia y anhelo, emociones que a menudo se exploran en
la poesia romantica. Por esto puede considerarse que es aceptada por el publico como bella

gracias a estos elementos que conectan de forma sencilla con la emocionalidad humana.
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Finalmente, desde una perspectiva posmoderna, Colors puede ser vista como una
deconstruccion de las convenciones del pop. La cancion desafia las expectativas del género al
abordar temas oscuros y complejos, como la adiccion y la desilusion amorosa. Ademas, la
mezcla de géneros y estilos en la produccion de la cancion refleja la tendencia posmoderna
hacia la hibridacion y la intertextualidad. Del mismo modo, a pesar de contar con un ritmo
animado, la tematica es compleja y dolorosa, por lo que se crea una disonancia. Asimismo, se
rompe la estructura regular de una cancion al incluir elementos como la narracion de Halsey

antes del coro final.

Desde el psicoanalisis. La cancion esté llena de metaforas y simbolos que pueden ser
vistas como manifestaciones del inconsciente. Las principales son los colores en la cancion,
que son metaforas para las emociones y estados de animo. El azul, que es un color recurrente
en la cancion, se utiliza para representar la tristeza y la depresion. Al ser tomadas como una
expresion del inconsciente de Halsey, se revelan emociones y conflictos internos que no
pueden ser expresados directamente, como su dolor individual y el como le afecta en sus
relaciones sexoafectivas. “El otro” en la cancion podria ser la persona a la que Halsey se
dirige, quien cambia y se desvanece a lo largo de la cancion. “La mirada” podria ser como

Halsey ve a esta persona cambiar y como esto afecta su propia identidad y auto-percepcion.

En términos lacanianos, lo imaginario en Colors podria ser la imagen idealizada de la
relacion que Halsey describe en la cancion. Lo simbdlico es el lenguaje lirico y las metaforas
que utiliza para describir esta relacion, lo que hace que se transmita al plano comprensible
para el oyente. Y lo real podria ser el dolor y la pérdida que experimenta por la relacion con
el personaje masculino, pero que no puede ser completamente expresado a través del lenguaje

mas alla de los simbolos que pudo manifestar.
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Desde el género y el feminismo. En Cloros la condicion femenina es muy importante
desde el subtexto, pues aunque no es explicito, se puede interpretar que la transformacion de
la pareja del personaje de Halsey podria estar relacionada con las expectativas de género y
como estas pueden influir en el comportamiento de una persona. El yo poético femenino
busca sentirse completa al ocupar su lugar esperado, acompafiando al personaje masculino en
su depresion, por lo que ejerce esta idea de que debe salvar al hombre. Simone de Beauvoir
argumenta que las mujeres han sido histéricamente relegadas al papel de "el otro”, por lo que
se puede interpretar que en la cancidn este yo poético se siente como “el otro” en su relacion,
ya que es afectada y finalmente abandonada por su pareja.

Halsey al ser una mujer, autora y cantante de la cancion, es su forma de ejercer la
escritura femenina, pues relata su experiencia desde su subjetividad y su propia identidad. A
pesar de que gira en torno al hombre con quien se relaciona, es ella quien relata la experiencia
de ¢l, incluso sobre su depresion y sus problemas emocionales. Explica, de este modo, que es
desde la mirada femenina que se entiende la experiencia del hombre, a diferencia de como se
suele hacer. Al expresar su propia percepcion y experiencia relacionada al otro personaje,
toma agencia de la situacion que vivio y se permite hablar de ello desde su propia mirada. De
esta manera, Halsey desafia esta perspectiva al presentar su propia perspectiva y experiencias.

La mirada masculina o male-gaze sobre la sad girl es representada y cuestionada
dentro de la cancion, especialmente es notorio en la estrofa donde Halsey deja de cantar para
gjercer una narracion mas hablada. A través de la metafora de los colores explica que ella le
gusto al personaje masculino por su tristeza —por ser azul— lo que representa el como se
suele ver a las sad girls como hermosas e interesantes, mientras sean atractivas para el género
masculino. Al entrar en este estereotipo, ella le parecio deseable al hombre por “ser azul”, sin

embargo, la pasion “roja” al ser mezclada con esta tristeza, se volvio “lila” y ya no era un
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color deseable. Esto muestra que la estetizacion a las sad girls desde la mirada masculina
suele terminarse al darse cuenta de que hay elementos no agradables para ellos por la misma
depresion que les atrajo solamente desde la superficialidad.

Que Halsey pueda explicar este fendmeno que ocurre constantemente en las sad girls
hace que la cancion se vuelva un cuestionamiento subtextual a la estructura de poder que
normalmente se ejerce. Es ella quien toma agencia en esta ocasion para definir una relacion
problematica con una persona deprimida y sufrir a su manera y desde su subjetividad,
mientras lo expresa a través de las metaforas y los simbolos que requiere para trasladar estas
emociones a la escucha del publico. Todo lo logra a través del arte que tiene elementos
estéticos y profundos para ser apreciados por los oyentes y resistir de esta manera al ejercer
su poder como mujer artista. Explica ella la experiencia de su pareja, su experiencia misma y
cuestiona el abandono que suftio por la tristeza, por lo que esta lirica femenina es

trascendental para las “chicas tristes”.

3. Nightmare

Nightmare de Halsey es una cancidon lanzada como sencillo el 17 de mayo de 2019.
Aunque inicialmente se penso6 que seria el primer sencillo de su tercer album Manic,
finalmente se decidio que seria un sencillo independiente. La cancion fue escrita por Halsey
junto con sus productores Benny Blanco, Cashmere Cat y Happy Perez. Musicalmente,
Nightmare se clasifica dentro de varios géneros como el rock alternativo, punk rock, emo,
electro-metal, industrial y trap. La cancion trata sobre la experiencia de Halsey como mujer y
el enojo que le produce el no ser valorada y respetada, pero expresa que al no acoplarse a los
estandares que requiere por ser mujer —detrds del hombre— se convierte en una pesadilla
para ellos.

La cancién comienza con una intro de palabras no cantadas de Halsey que dice “Now
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I lay me down to sleep. I pray the Lord, my soul to keep. If I shall die before I ‘'wake. I pray
the Lord my soul to take” (Halsey, 2019) que se traduce al espafiol como “Ahora me acuesto
a dormir. Le ruego al Sefior mi alma guardar. Si muero antes de despertar. Le ruego al sefior
mi alma tomar”. Aqui la cancidn se contextualiza acorde al titulo Nightmare que se traduce
como pesadilla, pues plantea la imagen de un yo poético a punto de dormir. Se utiliza un
simbolismo religioso, relacionado a Dios y los rezos nocturnos para luego comenzar la
narracion.

La primera estrofa que se escucha dentro de la cancion, es directamente lo que puede
considerarse el coro de la pieza musical que dice “I, I keep a record of the wreckage of my
life. I gotta recognize the weapon in my mind. They talk shit, but I love it every time. And I
realize” (Halsey, 2019) que significa “Yo, yo llevo un registro de los restos de mi vida. Tengo
que reconocer el arma en mi mente. Ellos hablan mierda, pero me encanta cada vez. Y me
doy cuenta”. Aqui, a pesar de aun no tener mucho contexto, nos plantea que hay personas que
hablan mal de ella, pero a ella no le molesta, sino que le encanta. Expresa que para ella, el
hecho de molestar a la norma —o a los hombres— le gusta y es un “arma” que puede utilizar.
Después aparecen dos versos que dicen “I'm no sweet dream, but I'm a hell of a night. That
1I'm no sweet drem, but ['m a hell of a night”” (Halsey, 2019) que significa “No soy un dulce
sueflo, pero soy una noche infernal. Que no soy un dulce suefio, pero soy una noche infernal”,
donde explica que se ha dado cuenta de que esto representa para aquellos quienes la juzgan.
Ella es la pesadilla para ellos, es ella quien incomoda.

La siguiente estrofa dice “No, [ won 't smile, but I'll show you my teeth. And I 'ma let
you speak if you just let me breathe. I've been polite, but [ won't be caught dead. Lettin" a
man tell me what I should do in my bed. Keep my exes in check in my basement. 'Cause
kindness is weakness, or worse, you re complacent. I could play nice or I could be a bully.

I'm tired and angry, but somebody should be”” (Halsey, 2019) que se traduce al espafiol como
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“No, no voy a sonreir, pero te ensefiaré mis dientes. Y voy a dejarte hablar si solo me dejas
respirar. He sido amable, pero no seré atrapada muerta. Dejando que un hombre me diga qué
hacer en mi cama. Mantener a mis exes en control en mi sétano. Porque la amabilidad es
debilidad, o peor, eres complaciente. Podria jugar bien o podria ser un bu/ly. Estoy cansada y
enojada, pero alguien debe estarlo”, donde la denuncia y el enojo se vuelve directa. Aca,
Halsey explicitamente rechaza el ser complaciente y cumplir con el estandar de feminidad
agradable para el ojo masculino, por eso dice que les ensefara sus dientes, es decir, que se
opondra a ellos y a sus exigencias. Explica que se niega a morir o a no poder respirar por un
hombre, por lo que hace lo posible por convertirse en esa pesadilla para ellos, la que no les
obedece, porque lo que menos desea es ser “‘complaciente”. Ya que los hombres expresan el
deseo de complacencia de parte de las mujeres, el negarse deliberadamente a serlo demuestra
su rechazo a dicha exigencia masculina. Dice que esta enojada, porque alguien debe estarlo,
puesto a que mayormente no se espera ni se acepta el enojo de parte de las mujeres, a pesar
de tener muchas razones para expresarlo.

Luego en la cancion Halsey dice “Come on, little lady, give us a smile. No, I ain't got
nothing to smile about. I got no one to smile for, I waited a while for a moment to say I don't
owe you a goddamn thing” (Halsey, 2019) que se traduce como “Vamos, sefiorita, danos una
sonrisa. No, no tengo nada por qué sonreir. No tengo nadie a quien sonreirle, he esperado un
rato por un momento para decirles que no les debo una maldita cosa”. En el primer verso de
esta estrofa, Halsey adopta la voz de otro personaje, la sociedad masculina que le pide por
favor una sonrisa, un simbolo de complacencia, a lo que ella se niega. Explica que no tiene
razones para sonreir ni a quién, por lo que lleva mucho tiempo deseando decirles que no les
debe nada, ni siquiera una sonrisa. Expresar esto hace que demuestre nuevamente ese rechazo

a la complacencia, y luego el coro se repite dos veces.
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La estrofa que sigue después del coro dice “Someone like me can be a real nightmare,
completely aware. But I'd rather be a real nightmare than die unaware, yeah. Someone like
me can be a real nightmare, completely aware. But I'm glad to be a real nightmare, so save
me your prayers”’ (Halsey, 2019) que significa “Alguien como yo puede ser una verdadera
pesadilla, completamente consciente. Pero prefiero ser una verdadera pesadilla que morir sin
ser consciente, si. Alguien como yo puede ser una verdadera pesadilla, completamente
consciente. Pero estoy feliz de ser una verdadera pesadilla, asi que guardame tus oraciones”.
En esta estrofa es donde se apropia del término “pesadilla” del titulo, pues explica que esta
consciente de ello en su totalidad, ademas de estar feliz. Expresa que prefiere ser una
pesadilla consciente que morir sin estarlo, pues conoce la realidad de las mujeres como sujeto
oprimido y por ello nace su enojo y su necesidad de expresarse como una pesadilla para los
hombres. Luego de decir esto, vuelve a sonar el coro dos veces y termina con los versos “I'm
no sweet dream, but I'm a hell of a night. That I'm no sweet dream, but I'm a hell of a night”
(Halsey, 2019) que se escuchan por segunda vez en el tema.

La cancion en general habla sobre la rabia que siente Halsey como mujer hacia los
estandares de feminidad esperados por los hombres. Sabe que por no acoplarse a ellos, es
constantemente juzgada, pero esto la hace feliz porque la hace posicionarse como una
“pesadilla” para ellos, que es lo que desea. Rechaza mayormente la exigencia de ser
complaciente, por lo que se vuelve una mujer que decide no sonreirle ni obedecerle a los
hombres, es decir, una mala mujer. La cancion hace una denuncia directa a través de un

medio sumamente artistico.

Este analisis se desglosa en:
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Desde la estética. La cancion Nightmare ha sido muy bien recibida por el publico
debido a su ritmo contagioso y expresivo. De acuerdo con la estética grecolatina, Nightmare
no encaja principalmente, pues no demuestra una representacion de la naturaleza ni una
armonia que se acople a una estructura, se acerca mas a una estética posmoderna a través de
la critica expresada por medio del arte. Cuenta con una mezcla de géneros y estilos, lo que
logra que sea una cancion dificil de clasificar en un solo género musical; pero esto es bien
visto en la posmodernidad, pues desafia las estructuras cldsicas que normalmente se conocen.
Incluso, la cancion después de la introduccion hablada, comienza directamente con el coro, lo
que no es muy comun en las estructuras musicales tradicionales.

A lo que si puede relacionarse es a la perspectiva estética romantica, ya que resalta las
emociones como el centro de la cancidn, situacion tipica de una sad girl. A pesar de que
relata experiencias y situaciones, el foco narrativo se encuentra mas en los sentimientos de
enojo y frustracion que expresa el yo poético. Esto hace que la estética romantica

caracteristica siga siendo una parte esencial en la percepcion de la cancion por el publico.

Desde el psicoanalisis. Esta cancion, Nightmare, es considerada un himno de
empoderamiento y resistencia que aborda temas de autenticidad, fuerza y desafio ante las
expectativas sociales. Desde una perspectiva psicoanalitica, podemos explorar varios
conceptos en la cancidon como las metaforas que Halsey utiliza para expresar sus experiencias
y emociones. Por ejemplo, “llevar un registro de los restos de mi vida” sugiere que Halsey no
solo ha sobrevivido a sus experiencias, sino que también las ha documentado y aprendido de
ellas. También cuando dice que “mantiene a sus exes en control en su sétano” puede
entenderse como que ejerce control sobre los hombres del pasado, en lugar de que sean ellos

quienes la controlan. La més notoria es cuando habla de las “pesadillas”, que se refiere a si
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misma como la “mala mujer” que no obedece el estandar y el canon femenino que han
impuesto los hombres. De esta manera, el inconsciente de Halsey puede ser manifestado para
reconocer su personalidad demostrada a través del personaje que ella ha planteado en esta
cancion.

En esta cancion se puede entender a lo imaginario como el ser vista como una
representacion de la imagen que Halsey tiene de si misma y de su relacion con el mundo, la
mujer “pesadilla” que esta orgullosa de serlo y que se quiere implantar de dicha manera en el
imaginario colectivo y, especialmente, masculino. La letra de la cancion, las metaforas que
utiliza, y la muasica misma son parte del orden simbolico que Halsey utiliza para comunicar
este mensaje. Mientras que lo real podria ser la experiencia cruda y no filtrada que Halsey
intenta transmitir a través de su musica, todo lo que la ha llevado a sentir esa rabia hacia las
exigencias del poder masculino y la esperada complacencia que le exigen, lo que no puede
ser completamente simbolizado o representado.

La cancion también aborda la presion que se ejerce sobre las mujeres para que se
comporten de cierta manera, especialmente la expectativa de que siempre deben sonreir, ser
amables y complacientes para con los hombres. Esto puede interpretarse como “el otro” en la
teoria lacaniana, la sociedad y sus expectativas. Halsey rechaza esta nocion y afirma su
derecho a mostrar su verdadero yo, lo que puede interpretarse como una resistencia a “la
mirada” del otro. Dicha expresion de resistencia, también puede ser analizada desde una

perspectiva de género y feminista.

Desde el género y el feminismo. Halsey, en esta cancion, desafia explicitamente las
expectativas tradicionales de género de forma directa y a manera de denuncia. Halsey rechaza
la exigencia masculina que recae sobre los cuerpos femeninos y afirma su derecho a mostrar

su verdadero yo, con todas sus emociones y su fuerza a manera de convertirse en una
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“pesadilla” por estar consciente de ello. Ella exige hacer un performance femenino, como
mujer, pero desafiando las normas impuestas de los roles de género sociales. La cantante, a
través de su letra, desafia la nocion de la mujer como “el otro”, pues en Nightmare, Halsey se
presenta como una figura fuerte y autonoma, rechazando la subordinacion y la sumision que a
menudo se espera de las mujeres en la sociedad. La artista utiliza su forma de escritura
femenina para rechazar las imposiciones sociales y hablarles a otras mujeres como ellas que
también se sienten enojadas con las exigencias y opresiones de un sistema patriarcal. Ella
muestra en frases como “estoy cansada y enojada, pero alguien debe estarlo” que la denuncia
ejercida en Nightmare nace desde una furia sumamente justificada con la opresion hacia las
mujeres.

Tal como Héléne Cixous abogaba por que las mujeres escribieran y hablaran sobre sus
propias experiencias, Halsey hace precisamente eso en Nightmare. La cancion es una
afirmacién de su identidad y su agencia, y un rechazo a las expectativas y normas sociales
impuestas a las mujeres, donde la artista manifestada a través del yo poético femenino,
expresa su rechazo hacia las vivencias injustas a las que se enfrenta por el simple hecho de
ser mujer. Esto hace que ella tome control sobre si misma, su propia identidad y sus derechos.
Nightmare es también un desafio al male-gaze, ya que Halsey se niega a conformarse con las
expectativas tradicionales de como deberian comportarse las mujeres. En lugar de ser un
objeto de la mirada masculina, Halsey se presenta como una figura fuerte y autonoma. desde
su propia mirada como una persona consciente de si misma y su propia valia.

En este tema, nos encontramos con una denuncia mucho mas directa de las que
normalmente se realizan en voz de las sad girls, sin embargo, cuenta con elementos
esenciales de las exigencias que recaen sobre ellas. Aca habla de la sonrisa que siempre se
solicita y de la complacencia, la cual no puede dar porque “no tiene nada por qué sonreir”, lo

que demuestra que no se encuentra feliz. La falta de felicidad y goce es esencial como centro
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de una “chica triste”, que aunque en este tema no se manifiesta como tristeza explicita, si se
hace a través de la rabia, el enojo y el incumplimiento a la expectativa de amabilidad
femenina. A través de estos sentimientos que normalmente no se les permite a las mujeres
manifestar, es que la cancidn se convierte en una herramienta subversiva para la narrativa

mayormente masculina con mujeres complacientes o meramente silenciadas.

4. Clementine

La cancion Clementine fue lanzada el 29 de septiembre de 2019, en el cumpleafios
numero veinticinco de Halsey. La cancion fue publicada a través de Capitol Records como el
primer sencillo promocional de su tercer album de estudio, Manic. La cancion es una pista
despojada, impulsada por un simple tintineo de piano y un toque sutil de percusion, por lo
que muestra a Halsey en su faceta mas poética sobre teclas escasas. La cancion hace una
exploracion de su propia identidad, su vulnerabilidad, su soledad, su sufrimiento y sus
deseos.

La primera estrofa de la cancion dice “I'd like to tell you that my sky’s not blue, it’s
violent rain. And in my world, the people on the street don’t know my name. In my world, I'm
seven feet tall. And the boys always call, and the girls do too. Because in my world, ['m
constantly, constantly having a breakthrough. Or a breakdown, or a blackout. Would you
make out with me underneath the shelter of a balcony?” (Halsey, 2019) que se traduce al
espafol como “Me gustaria decirte que mi cielo no es azul, es lluvia violenta. Y en mi
mundo, la gente en la calle no sabe mi nombre. En mi mundo, mido siete pies de altura. Y los
chicos siempre llaman, y las chicas también lo hacen. Porque en mi mundo, estoy
constantemente, constantemente teniendo un avance, o un colapso, o un apagon. ;|Me besarias
debajo de un balcon?”. Aca establece un didlogo con un posible interés romantico, a quien le

quiere mostrar su vulnerabilidad. Es por ello que le cuenta que sufre una constante lluvia
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violenta, en lugar de un cielo azul, por lo que muestra que no tiene una vida tranquila, sino
tormentosa. Habla sobre que en su mundo nadie la conoce en la calle, por lo que se aleja de la
identidad de artista y adopta, mas bien, un anonimato, pero a pesar de ese anonimato mide
siete pies de altura —mas de dos metros—, o sea, que en ese mundo ella es grande en lugar
de pequefia, lo que le brinda una sensacion de poder en lugar de debilidad. También explica
que en su mundo, tanto los hombres como las mujeres estan atraidos por ella, lo que la vuelve
deseable. Pero anade al final que en su mundo, también esta teniendo constantes colapsos, no
solo avances, lo que la regresa a la vulnerabilidad.

e

Lo que sigue después de la primera estrofa es directamente el coro que dice “‘Cause [
don’t need anyone. I don’t need anyone. I just need everyone and then some. [ don 't need
anyone. I don’t need anyone. I just need everyone and then some” (Halsey, 2019) que se
traduce como “Porque no necesito a nadie. No necesito a nadie. Solo necesito a todos y luego
a algunos. No necesito a nadie. No necesito a nadie. Solo necesito a todos y luego a algunos”.
Este coro empieza mostrando fortaleza e independencia al decir que no necesita a nadie, pero
no de forma convincente, porque directamente salta a retractarse para decir que necesita a
todos. Aqui el yo poético muestra soledad y necesidad de compafiia, pero con resistencia a
pedirla, porque de algin modo le gusta la soledad y el anonimato, pero demostrar que a veces
no la hace feliz, la vuelve vulnerable.

Luego del coro la cancion sigue con una estrofa bastante larga que dice “Wish I could
see what it’s like to be the blood in my veins. Do the insides of all my fingers still look the
same? And can you feel it too, when I am touching you? And when my hair stands on ends,
it's saluting you. The blush in your cheeks says that you bleed like me. And the 808 beat
sends your heart to your feet. Left my shoes in the street so you'd carry me. Through a

breakdown. Through a breakdown or a blackout. Would you make out with me on the floor of

the mezzanine?” (Halsey, 2019) que en espafiol significa “Desearia poder ver como es ser la
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sangre de mis venas. ;El interior de todos mis dedos todavia se ve igual? ;Y puedes sentirlo
también cuando te toco? Y cuando mi cabello se pone de punta, te saluda. El sonrojo de tus
mejillas me dice que sangras como yo. Y el latido 808 envia tu corazon a tus pies. Dejé mis
zapatos en la calle para que me cargaras. A través de un colapso. A través de un colapso o un
apagon. ;| Me besarias en el suelo del entresuelo?”. Aca el cuestionamiento que Halsey
establece a través de su yo poético se vuelve bastante simbolico, pues empieza a utilizar
elementos como la sangre para hablar de su interior. Se pregunta como seria conocerse
internamente a si misma, porque no sabe si sigue siendo la misma. También le pregunta a este
interés amoroso con quien ha establecido el didlogo que si puede conocerla o sentir como es
ella en el interior, a la vez que se ve reflejada en esta persona porque también “sangra”.
Elementos como estos muestran la vulnerabilidad del personaje, pues el sangrar se asocia a la
muerte y a la humanidad, donde busca una conexion emocional con alguien que en el interior
se sienta como ella, es decir, que también “sangre”. Del mismo modo quiere que esta persona
la acompafie para enfrentarse a su vulnerabilidad y a los colapsos que suele tener, es decir que
la “cargue” en el camino dificil que atraviesa. Finalmente, le pregunta si la besaria a pesar de
lo que le ha contado, pues busca la validacion en este dialogo, pero mas alla de eso, lo que
desea es la compaiiia.

Después en la cancidn se vuelve a repetir el coro y luego se cuenta con otra estrofa
que dice “My face is full of spiderwebs, all tender yellow-blue. And still with one eye-open,
oh, all I see is you. I left my daydreams at the gate, because I just can’t take them too. Know
my heart still has a suitcase, but I still can't take it through” (Halsey, 2019) que se traduce al
espafol como “Mi cara esta llena de telarafas, todas tiernas de color amarillo azulado. Y sigo
con un ojo abierto, oh, todo lo que veo eres ti. Dejo mis sueiios en la puerta, porque
simplemente no puedo llevarlos también. Sé que mi corazén tiene una maleta, pero todavia

no puedo llevarla”. Aca expresa un cansancio final representado por las telarafias y el deseo
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hacia la persona a quien le habla, que es lo tinico que aun puede ver. Del mismo modo,
expresa que se rinde y ha decidido dejar atrds una parte de ella, como sus suefios, pues ain
debe cargar muchas cosas consigo misma y no puede enfrentarse a ellos. Luego de esta
estrofa, se escucha el coro dos veces mas y la cancion termina.

La cancion expresa una vulnerabilidad notoria desde el ritmo hasta la letra y es
sumamente poética y simbolica. Habla sobre la soledad del yo poético que se encuentra en un
cuestionamiento identitario, donde ha decidido expresarse de manera honesta con la persona
por quien manifiesta un interés amoroso. Esto hace que en la cancion narre sus emociones,
sus sentimientos de soledad y sus deseos de como quiere ser percibida, a pesar del camino
dificil que le ha tocado recorrer. En el coro es donde se percibe mayormente la soledad del
personaje y la necesidad de compaiiia que tiene, a pesar de intentar ocultar esa vulnerabilidad

que la atormenta.

Este andlisis se desglosa en:

Desde la estética. La estética grecolatina valora la belleza en la simplicidad y la
proporcion, por lo que Clementine refleja esta estética en su composicion musical sencilla,
dulce y sutil. Esta eleccion instrumental revela una busqueda deliberada de la armonia y la
elegancia, caracteristicas fundamentales de la estética grecolatina. La voz poética de Halsey,
acompanada por teclas escasas, resuena en una simplicidad que rinde homenaje a la
apreciacion clésica de la belleza.

La expresion de emociones intensas y la exploracion de la naturaleza humana,
encuentra su eco en la letra de Clementine de forma que mantiene una estética romantica.
Halsey se presenta de manera emocionalmente vulnerable, especialmente al expresar su deseo

de apoyo intimo de su amante para dejar de sentirse tan sola. Este enfoque lirico resuena con
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los principios romanticos de la expresion sincera y la exploracion de las emociones intimas.
Finalmente, acorde a la estética posmoderna, Halsey nos presenta una canciéon que no
transgrede tanto la narrativa tradicional en cuanto a su estructura, pero si lo hace al momento
en el que se vuelve extremadamente poética. En lugar de hacer una narracion sencilla, la
artista utiliza imagenes y metaforas que llevan a la cancion a un plano mucho mas profundo
en cuanto a una lirica poética. De esta manera, la cancion no se siente tradicional, sino que

incluye elementos narrativos innovadores.

Desde el psicoanalisis. Desde el psicoanalisis, se puede entender como la cancion
presenta una serie de metaforas que funcionan para expresar el inconsciente de la artista. Por
ejemplo, la letra de la cancion destaca ciertas complejidades de su disposicion mental en
general, lo que puede interpretarse como una expresion de sus deseos y miedos inconscientes.
Manifiesta que en su mundo mide “siete pies”, es decir que desea percibirse como muy alta y
no volver a sentirse “pequefia”’, o sea, vulnerable. También habla sobre “ser la sangre dentro
de sus venas”, o conocerse a si misma por dentro, de forma profunda, para completar esa
autoexploracion que ejerce. Del mismo modo utiliza simbolos como “lluvia violenta” para
hablar de sus emociones y de sus problemas, del como ella se autopercibe como tormentosa.
Asi mismo, habla de “quitarse los zapatos” como simbolo de vulnerabilidad para ser
acompanada y protegida por alguien mas. Utiliza también las “telarafias” para hablar del
cansancio, por lo que la forma en la que Halsey manifiesta su vulnerabilidad es a través de un
lenguaje sumamente metaforico.

Clementine puede ser vista como una interaccion entre lo imaginario, lo simbolico y
lo real. Lo imaginario se refiere a las imagenes idealizadas que tenemos de nosotros mismos
y de los demas, tal como Halsey presenta una imagen de si misma como emocionalmente

vulnerable, a pesar de negarse a ello. Lo simbolico se refiere al lenguaje y a las estructuras
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sociales que dan forma a nuestra realidad y a través de la letra y la musica, la cancion se
vuelve una representacion simbolica de la experiencia emocional de Halsey. Lo real se refiere
a lo que es inalcanzable y estd més alla de lo simbolico y lo imaginario, por lo que en esta
pieza musical esto podria interpretarse como la lucha de Halsey por alcanzar una autenticidad
y una conexion emocional para tener la compaiiia que siempre parece estar fuera de su
alcance y que intenta transmitirse a través del arte, pero no logra captarse por completo.

En Clementine, “el otro” podria ser el interés amoroso de Halsey, a quien ella le pide
apoyo intimo, la compafia y la proteccion mientras le confiesa su vulnerabilidad y soledad.
“la mirada” se refiere a cobmo somos vistos por los demaés, y como esa percepcion moldea
nuestra identidad, por lo que en la cancion el yo poético se manifiesta muy consciente de “la
mirada” de su amante y del publico en general, y esto influye en como se presenta a si misma
en la cancion, como vulnerable que anhela ser fuerte. Ademas, esta validacion de compaiiia
externa, o sea de la mirada del otro, es uno de los anhelos mas grandes que tiene el yo poético

en el tema.

Desde el género y el feminismo. Halsey en esta cancion se presenta como
emocionalmente vulnerable, una caracteristica que a menudo se asocia con la feminidad en
las normas de género tradicionales. Por lo que ejerce su rol de forma adecuada, sin embargo,
habla desde su propia busqueda de la identidad y cuestionamiento, por lo que es ella quien
decide demostrar estas caracteristicas de si misma. El yo poético que plantea puede ser vista
como “el otro” en el sentido de que se muestra incompleta sin la proteccion del interés
amoroso, pero esto es una representacion de una experiencia y un deseo genuino, por lo que a
través de la escritura de una mujer artista, se vuelve parte de la toma de agencia de la cantante
sobre sus experiencias y sus emociones que son atravesadas por las normas sociales y

tradicionales.
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En Clementine, Halsey desafia el male-gaze al presentarse desde su propia
perspectiva, en lugar de como podria ser vista por un observador masculino. Ella habla desde
como ella ve al otro —su interés amoroso— y cémo lo desea, por lo que ella no es el objeto
de deseo, sino el sujeto que lo ejerce. Esto es bastante transgresor, ya que normalmente no se
les permite a las mujeres tomar la narrativa de las situaciones. Ejerce también su escritura
femenina para reapropiarse de su vulnerabilidad, ejemplificando que las mujeres ahora
pueden hablar de los temas que las atraviesan desde su propia experiencia individual, no
desde la socializacion meramente masculina que se ha hecho de la experiencia femenina.

Esta cancion muestra un lado mucho maés triste y melancolico de Halsey, donde no
habla desde la furia ni la critica, sino que desde un ambito sumamente poético destaca las
emociones que experimenta. De esta manera la podemos ver representada como una sad girl
que expresa su resistencia a través de las distintas emociones que la transgreden.
Explicitamente se apropia de su vulnerabilidad como elemento narrativo, en lugar de
esconderla. Es de esta manera que el hecho de que las mujeres sean emocionalmente
vulnerables en el imaginario social no se expresa como algo negativo como suele ser, sino
que esta caracteristica es adoptada por una mujer que lo utiliza como medio de expresion

artistica y es ahi donde recae la subversion y resistencia a través de su tristeza.

5. Halsey como sad girl

Halsey cuenta con elementos caracteristicos de las sad girls en su musica, como la
exploracion de los problemas de salud mental, la soledad, los traumas, las relaciones toxicas
o tormentosas, el abandono, la exploracion de la identidad, las drogas, la vulnerabilidad y la
vida de artista. Estas son caracteristicas presentes en las “chicas tristes”, sin embargo, cuenta
con una denuncia bastante explicita dentro de varias de sus canciones, por lo que puede ser

mas facilmente asociada al feminismo.
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En su mayoria, las canciones asociadas al movimiento feminista suelen ser una
denuncia explicita en contra de los abusos y opresiones hacia las mujeres, o bien, relatan el
empoderamiento femenino de forma que se destacan atributos de lucha de las mujeres. La
musica de las sad girls no se relaciona a esto de la misma forma, pues lo que hacen es, por
otro lado, hablar de experiencias melancoélicas desde un sujeto que las experimenta. Esto no
siempre se entiende como la resistencia femenina facilmente, ya que suele carecer de
literalidad en la denuncia. Sin embargo, Halsey se posiciona en un intermedio entre estas
opciones, pues relata denuncias explicitas hacia el sistema patriarcal que la oprime, pero a
través de elementos de vulnerabilidad y tristeza, que incluyen la furia.

Las letras de la cantante funcionan como una exploracion de su ser y su psique, pues
nos cuenta de sus experiencias y sentimientos a través de metaforas y simbolos que nos dejan
entrever su inconsciente. Su musica es también una forma de apropiar su identidad a través de
la autoexploracion que hace que tome agencia sobre si misma. Muestra en sus canciones sus
traumas y sus deseos a través del lenguaje simbolico, pero todo tiene un sentido de ser, ya que
suele hablar de un tema mas alld como el cuestionamiento constante a quienes ejercen critica
destructiva sobre ella.

En sus canciones también suele utilizar el didlogo, que en su caso, es un elemento
narrativo que ayuda al cuestionamiento y la denuncia. Habla siempre desde su perspectiva, a
pesar que la opinidn externa es importante para la construccion de sus canciones que suelen
tener que ver con un “otro”. El otro personaje no tiene nombre, lo que hace que la audiencia
pueda tomar dicho lugar. La artista construye una narrativa que hace que el publico pueda ver
un reflejo en sus letras. Utiliza también elementos estéticos donde en su mayoria se destacan
los sentimientos y la posmodernidad, al transgredir no solo la estructura musical tradicional,

sino también las estructuras sociales en si mismas a través de sus tematicas.
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La relacion con hombres —o mujeres—, es decir, el amor romantico, también esta
presente en sus canciones, como es caracteristico de las sad girls. No narra una relacion
completa, solo da pequefios indicios de lo que sucede en cada cancion para que la audiencia
pueda completar la historia sin que se encuentre una Unica narrativa en ella. Esto demuestra
que las relaciones amorosas se mantienen presentes en las “chicas tristes” y que, ademas, van
muy ligadas a la soledad de los personajes. A través de los deseos de una relacion o el
abandono de una, expresan su necesidad de compaiiia y proteccion, por lo que se remarca su
sufrimiento y dolor.

Tomar en cuenta que las sad girls utilizan constantemente el tema del amor en su
musica para hablar de sus propios sentimientos, se puede interpretar como que los intereses
amorosos se convierten en un mero recurso narrativo, mas alla que en sujetos. Debido a que
histéricamente, y en el arte, las mujeres han sido quienes se representan como solo personajes
de apoyo o recursos narrativos para los hombres, este hecho hace que se subvierta la norma
para que ahora sean las mujeres quienes tomen el poder en sus narraciones tal como hace
Halsey.

Finalmente, cabe destacar que Halsey es una cantante que se puede considerar como
una sad girl feminista de forma mas directa. Ella logra que se comprenda como las otras sad
girls han ejercido sus denuncias de formas mas subtextuales, al llevarlo a un plano mas

explicito.

D. Billie Eilish

1. When the party’s over

La cancion When the party s over es una obra de la cantante estadounidense Billie
Eilish, publicada el 17 de octubre de 2018. Esta cancidén es el segundo sencillo de su album

debut When we all fall asleep, where do we go? lanzado en 2019. El género de la cancion se
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describe como una balada de piano minimalista que destaca las habilidades vocales de Eilish.
La cancion fue escrita y producida por Finneas O’Connell, el hermano de la cantante. El tema
de la cancion se centra en las secuelas emocionales de una relacion, destacando la necesidad
de dejar ir a pesar del dolor.

La estrofa con la que la cancién da inicio dice “Do you know I'm no good for you?
1've learned to lose you, can't afford to. Tore my shirt to stop you bleedin’. But nothin’ ever
stops you leavin’” (Eilish, 2019) que significa “;No sabes que no soy buena para ti? He
aprendido a perderte, no puedo permitirlo. Romper mi camisa para que dejes de sangrar. Pero
nada nunca te detiene de irte”, donde se establece un yo poético que ejerce un dialogo con
posible un interés amoroso. En estos versos el personaje femenino se define a si misma como
“no buena” para su amante, pero totalmente enamorada de él. Por las frases que utiliza como
“romper mi camisa para que dejes de sangrar” y demuestra que es capaz de sacrificarse a si
misma para protegerlo. A pesar de esto, de parte del otro personaje no se obtiene el mismo
interés, pues es una persona que suele irse.

Lo que sigue en la cancion es el coro que dice “Quiet when ['m coming home and ['m
on my own. I could lie, say I like it like that, like it like that. I could lie, say I like it like that,
like it like that” (Eilish, 2019) que se traduce como “En el silencio cuando vengo a casa 'y
estoy sola. Podria mentir, decir que me gusta asi, que me gusta asi. Podria mentir decir que
me gusta asi, que me gusta asi”. En estos versos ella remarca la soledad que siente en el
silencio por su falta de compaifiia. Por esto expresa que podria mentir y decir que le gusta ese
aislamiento, el haberse quedado sola y sin su ser amado, fingiendo un bienestar emocional del
que carece. Esto conlleva un autoengafio hacia si misma, donde intenta forzarse a obtener una
aceptacion de la soledad, pero no lograrlo.

Luego tenemos del coro, tenemos otra estrofa que dice “Don 't you know too much

already? I'll only hurt you if you let me. Call me friend, but keep me closer (call me back).
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And I call you when the party’s over” (Eilish, 2019) que en espanol es “;No sabes demasiado
ya? Solo te lastimaré si me lo permites. Lldmame amiga, pero manténme cerca (Ilamame de
vuelta). Y te llamaré cuando la fiesta se termine”. En estos versos, la narrativa se profundiza
y se explora la dindmica de una relacion compleja. Billie Eilish evoca una atmoésfera de
complicidad y vulnerabilidad en una relacion. La pregunta inicial, ";No sabes demasiado
ya?", sugiere un grado de intimidad y conocimiento profundo entre las personas involucradas.
La lirica plantea la idea de que, a medida que la relacion se desarrolla, hay una acumulacioén
de conocimiento, tanto positivo como potencialmente perjudicial. La frase "Solo te lastimaré
si me lo permites" revela una conciencia de la capacidad de causar dafio, pero también coloca
la responsabilidad en la otra persona. La nocioén de permitir el dolor sugiere un elemento de
consentimiento y conciencia mutua en la dinamica relacional. La instruccion "Llamame
amiga, pero manténme cerca", se entiende como el deseo del yo poético de mantener su
cercania con esa persona que quiere, a pesar de no tener precisamente una relacion romantica,
evitando de esta forma el abandono total. Luego, culmina con la promesa de la protagonista
de llamar a la otra persona "cuando la fiesta se termine". Aqui, la metafora de la fiesta podria
representar los momentos felices que han vivido juntos y que llegaran a su fin cuando la
relacion se acabe y ella vuelva a su soledad.

Luego se vuelve a escuchar el coro y después aparece una ultima estrofa conformada
por los versos “But nothin’ is better sometimes. Once we 've both said our goodbyes. Let’s
just let it go. Let me let you go” (Eilish, 2019) que en espafiol es “Pero nada es mejor a veces.
Una vez que ambos nos hemos despedido. Vamos solamente a dejarlo ir. Déjame dejarte ir”.
En esta parte se concluye que la relacion —y la fiesta— ya han terminado, lo que es el
detonante de la soledad y la tristeza del yo poético. Explica que a veces es mejor que las
cosas terminen y que ha sido decision de ambos. Sin embargo, cuando al final dice “Déjame

dejarte ir” muestra que el personaje tiene problemas en su duelo, pues no le es tan facil
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desapegarse de la persona que ama y no ha aprendido a soltarlo. Finalmente, se vuelve a
escuchar el coro y la cancion termina.

A través de una melodia y letra melancolica, Billie Eilish lleva al oyente a una historia
de amor y desamor, pero especialmente del duelo al terminar una relacién. Explica, ademas,
su experiencia tanto dentro de la relaciéon como al haber terminado y el como intenta y desea
fingir que todo se encuentra bien. Resalta los sentimientos de soledad que enfrenta debido a

la falta de compaiiia y el como le ha afectado el que la fiesta llegue a su fin.

Este andlisis se desglosa en:

Desde la estética. Desde la perspectiva de la estética grecolatina, When the party's
over de Billie Eilish se puede ver a través del prisma de la simplicidad y la elegancia. La
cancion, con su tono melancdlico y lirica introspectiva, podria evocar la idea de la belleza
tragica tan presente en las obras literarias y artisticas de la antigua Grecia y Roma. La musica
despojada y la voz emotiva de Eilish podrian reflejar la apreciacion de la estética grecolatina
por la pureza y la expresion emocional directa.

En el contexto del Romanticismo, la cancion podria conectarse con la expresion de
emociones intensas y la exploracion de la experiencia humana como el centro de la obra, ya
que aborda el dolor emocional y la complejidad de los duelos cuando una relacion amorosa
llega a su fin. Por esto, refleja el énfasis romantico en la expresion subjetiva de la experiencia
individual.

Por su parte, desde una perspectiva posmoderna, podria interpretarse como un
ejemplo de la mezcla de estilos y la experimentacion con formas artisticas. La cancion
desafia las convenciones musicales y liricas tradicionales al incorporar elementos
minimalistas y producciones no convencionales. La exploracion de temas emocionales y

personales se alinea con la tendencia posmoderna de cuestionar las narrativas establecidas y
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dar voz a experiencias individuales diversas. La artista utiliza la musica como medio de
expresion para hablar respecto a su experiencia, por lo que es capaz de utilizar los medios a
su favor con la finalidad de crear arte.

La mezcla de varios elementos que conforman la estética le brinda una sublimidad
notoria a la obra por el ritmo, la lirica y la tematica. Sin embargo, en la actualidad el utilizar
herramientas de expresion posmodernas hace que se implante como una forma expresiva no
tradicional y, por lo tanto, mas valorada. Ser una propuesta “nueva” —en el album debut de
la cantante— fue clave para un buen recibimiento de la audiencia que pudo encontrar belleza

en la canciodn.

Desde el psicoanalisis. La cancion utiliza un lenguaje poético cargado de metéaforas
para expresar emociones y experiencias, por lo que a través de ellas se puede explorar el
inconsciente de la artista. Las metaforas presentes en la lirica pueden revelar deseos,
conflictos internos o aspectos no conscientes de la psique de la cantante o del personaje
narrador. En esta cancion encontramos metaforas como “Romper mi camisa para que dejes de
sangrar”, que brinda una imagen de la retencion de una herida fisica, pero que en realidad
expresa la forma en la que Billie Eilish se vuelve devota a su ser amado, despojandose ella de
si misma o de sus pertenencias, con tal de protegerlo o “curarlo”. También se habla del
“silencio” y de “ir sola a casa”, lo que expresa mas bien la soledad interna que siente, no
directamente fisicamente. Por su parte, la frase del titulo de “Cuando termine la fiesta”, que
habla sobre el momento en el que la relacion se acaba, se asocia a como esta relacion le
brinda el goce que normalmente dan los eventos sociales como las fiestas y que,
inevitablemente, duran poco.

La estructura de When the party's over desde una interpretacion lacaniana tiene los
conceptos de lo imaginario, lo simbdlico y lo real. La imagen que pinta la cancion de la

soledad al terminar una relacion se posiciona como la imagen imaginaria de la obra. El
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lenguaje y las metaforas son el plano simbdlico utilizado para expresar el camino hacia el
“dejar ir” la relacion a través de un duelo solitario. Entonces, lo real es la experiencia en si
misma y sin mediacion del final de una relacion, que no logra ser atravesada en su totalidad
por el lenguaje. Esta experiencia es la que se encuentra presente en el arte de las sad girls y
que a menudo intenta ser transmitida por el lenguaje poético.

Por otro lado, la referencia a "llamame amiga, pero manténme cerca" podria
conectarse con la nocion de "el otro" en el psicoandlisis, representando la influencia y la
presencia del otro en la formacion de la identidad. De esta manera, el yo poético muestra que
es de suma importancia lo que este interés amoroso considere sobre ella. Ademas, la linea "y
te llamaré cuando la fiesta se termine" puede interpretarse como una invocacion de "la
mirada", de modo que sugiere una consciencia de ser observado y la importancia de la
percepcion del otro en la construccion de la propia realidad.

La cancion revela una profundidad psicolédgica al explorar temas de soledad,
autenticidad y la posibilidad de causar dafio. Estos elementos sugieren conflictos internos
-todos esenciales dentro de la construccion de una sad girl como artista, resonando con la
idea freudiana de que la mente alberga deseos y conflictos inconscientes que influyen en el

comportamiento y las emociones.

Desde el género y el feminismo. La cancion aborda la performatividad de género al
explorar las expectativas sociales y las representaciones de las emociones en el contexto de
las relaciones. Socialmente, se considera que las mujeres son “romanticas”, por lo que es
importante que ejerzan su rol siendo amadas. El personaje de la cancidon desea, internamente,
ejercer dicho rol, pero al no lograrlo, sufre por la soledad que eso le provoca. Esto también
sucede debido a que se coloca como la figura de “el otro” en la relacion, por ende, el sujeto
que ha sido victima del abandono. La referencia a "lldmame amiga, pero manténme cerca"

puede conectarse con la filosofia de Simone de Beauvoir, porque ella expresa en ese verso
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que desea que la otra persona cumpla un rol fundamental en la construccion de su identidad
femenina, aunque sea como su amiga.

Sin embargo, la cancidén no permanece solamente en reforzar los roles de género
sociales, sino que demuestra como estos afectan al personaje. A través de esta exploracion del
dolor desde la subjetividad humana y femenina, la cancion se convierte en la escritura
femenina que logra ofrecer una expresion lirica que va mas allé de las convenciones. La lirica
introspectiva y emocional puede considerarse como un acto de resistencia a las restricciones
tradicionales de la expresion femenina. Durante toda la cancion, el personaje habla desde su
experiencia y manifiesta sus deseos, aunque finalmente sabe que debe dejar ir a la persona
amada y toma el control sobre dicho dolor a través del relato. Por esto, la cancion cuestiona el
male-gaze al explorar las complejidades emocionales y la autenticidad en lugar de
conformarse con la objetivacion tradicional. La mirada opositora se manifiesta en la
resistencia a las expectativas convencionales y en la afirmacion de una experiencia subjetiva.
El final de la relacion no se narra, sino que es Unicamente relatado desde la vision femenina
subjetiva, que a pesar de estar atravesada por la definicion social como “el otro”, logra
cuestionarlo a través de la exaltacion de sus sentimientos individuales.

La cancion toma en cuenta un elemento recurrente en las Sad girls: las relaciones
amorosas y el final de ellas. Billie Eilish logra tomar este eje tematico para crear un producto
nuevo donde pueda ejercer su subjetividad femenina. Su resistencia radica en la valentia de
abrazar y expresar emociones consideradas socialmente incomodas o inaceptables para las

mujeres.

2. Bury a friend

Bury a friend, lanzada el 30 de enero de 2019, es el tercer sencillo parte de su album

debut. El género de la cancidn se es synth-pop, electronica y goth-R&B2. En cuanto a su
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tematica, esta escrita desde la perspectiva del monstruo bajo la cama de Billi, abordando
temas de muerte, desorientacion, identidad y sentirse un monstruo.

La cancion plantea un contexto que podria considerarse tenebroso y empieza con una
voz que la llama y le dice “Billie”, para que luego ella empiece a cantar directamente el coro
que dice “What do you want from me? Why don't you run from me? What are you
wondering? What do you know? Why aren’t you scared of me? Why do you care for me?
When we all fall asleep, where do we go?” (Eilish, 2019) que se traduce a “;Qué quieres de
mi? ;Por qué no corres de mi? ;Qué te estas preguntando? ;Qué sabes? ;Por qué no estas
asustado de mi? ;Por qué te preocupas por mi? Cuando todos nos dormimos, ;a donde
vamos?”’, donde la arista establece un dialogo con la voz que le hablé y que le responde
“Come here”, o sea, “Ven aqui”. En estos versos podemos encontrar que a pesar de que la
voz que habla se puede considerar tenebrosa, Billie —o el yo poético— no se manifiesta
asustada de ¢l, sino que parece sorprendida de que €l no le tema a ella. En esta parte, es ella
quien adopta la posicion del monstruo y hace un cuestionamiento que cae desde la
desconfianza en “;Qué quieres de mi?”, la preocupacion en “;Por qué no estas asustado de
mi?” o la incertidumbre en “;Por qué te preocupas por mi?”’, ya que manifiesta no conocer
estas respuestas y estd extrafiada por la interaccion. El altimo verso del coro es “Cuando
todos nos dormimos, ;ja donde vamos?”’, que también es el titulo del album When we all fall
asleep, where do we go? que puede interpretarse como preocupacion por lo efimero de la
humanidad que puede desaparecer facilmente, como al dormir, que es muy similar a morir.

La siguiente estrofa en la cancion dice “Say it, spit it out, what is it exactly? You're
prayin’? Is the amount cleanin’ you out? Am I satisfactory? Today, ['m thinking about the
things that are deadly. The way I'm drinking you down. Like I wanna drown, like I wanna end
me” (Eilish, 2019) que significa “Dilo, esctpelo, ;qué es exactamente? ;Estas rezando? ;La

cantidad te esta limpiando? ;Soy satisfactoria? Hoy estoy pensando que las cosas son
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mortales. La forma en la que te estoy bebiendo. Como si quisiera ahogarme, como si quisiera
acabar conmigo”. En estos versos sigue cuestionando a la persona que le hablo, pues parece
no entender la razon. Luego hace una referencia a la mortalidad, tal como con la metafora de
a donde vamos cuando dormimos. Esto se relaciona mucho con los pensamientos intrusivos
que constantemente se relacionan con la muerte, especialmente, porque al final dice que
quiere acabar consigo misma, como si el deseo que manifiesta es morir.

Lo que sigue en la cancion es el estribillo que dice “Step on the glass, staple your
tongue. Bury a friend, try to wake up. Cannibal class, killing the son. Bury a friend. I wanna
end me. [ wanna end me. [ wanna, [ wanna, [ wanna end me. [ wanna, [ wanna, I wanna”
(Eilish, 2019) que se traduce como “Parate en el vidrio, engrapa tu lengua. Entierra a un
amigo, intenta levantarte. Clase canibal, matando al hijo. Entierra a un amigo. Quiero acabar
conmigo. Quiero acabar conmigo. Yo quiero, yo quiero, yo quiero acabar conmigo. Yo
quiero, yo quiero, yo quiero”. En esta parte, los pensamientos intrusivos se vuelven mas
intensos, donde se resalta la idea del dafio, el dolor y la muerte. Usa simbolos como el pararse
en vidrio, engrapar la lengua o el canibalismo para hablar de elementos que son despreciables
para los seres humanos por el dolor que representan. Muestra que estas ideas rondan por su
mente, por lo que quiere terminar consigo misma. La idea de la muerte estd muy presente,
especialmente cuando habla de “enterrar a un amigo”, como matarlo y quedarse sola, sin
amigos. Por esas ideas que la atormentan es que manifiesta el hecho de querer terminar
consigo misma, expresando un autodesprecio y una clara ideacion suicida.

Luego del estribillo vuelve a sonar el coro una vez mas y se escucha nuevamente la
voz que dice “Listen”, o sea, “Escucha” y luego el siguiente verso: “Keep you in the dark,
what had you expected? Me to make you my art and make you a star and get you connected?
I'll meet you in the park, I'll be calm and collected. But we knew right from the start that

you'd fall apart. "Cause I'm too expensive” (Eilish, 2019) que se traduce como “Te mantengo

142



en la oscuridad, ;qué habias esperado? ;Que yo te hiciera mi arte y te hiciera una estrella y te
conectara? Te encontraré en el parque, estaré calmada y serena. Pero sabiamos desde el
principio que te derrumbarias. Porque soy demasiado caro”. En esta parte de Bury a Friend se
sigue con una narrativa oscuro-fantastica que explora la relacion entre la fama, la intimidad, y
el costo emocional de la celebridad. A través de la letra, se explora una dinamica de poder
ejercida sobre el personaje. Se puede considerar que habla sobre el control y la manipulacion
dentro de la industria musical, con conceptos como "manterse en la oscuridad". La referencia
de convertira en "arte" y en una "estrella" refleja la explotacion de la individualidad y la
transformacion de una persona en un producto para el consumo publico. Anade que es
“demasiado caro", subraya el costo personal y emocional de involucrarse con la artista.

La siguiente estrofa dice “It's probably something that shouldn't be said out loud.
Honestly, I thought that I would be dead by now (wow). Calling security, keeping my head
held down. Bury the hatchet or bury your friend right now” (Eilish, 2019), lo que en espafiol
significa “Tu conversacion sera algo que no se debe decir en voz alta. Honestamente, pensé
que ya estaria muerta ahora. Llamando a seguridad, manteniendo mi cabeza presionada.
Entierra el hacha o entierra a tu amigo ahora mismo”. En esta letra sugiere una narrativa
introspectiva en la que el yo poético expone sus pensamientos y experiencias personales en
relacion con su fama y la repercusion emocional que ha experimentado. Cuando habla de que
penso que "ya estaria muerta ahora" revela una intensidad emocional sorprendente por la
presion a la que se ha enfrentado. Aqui, Eilish comparte pensamientos oscuros y la sorpresa
de su propia supervivencia, lo cual puede interpretarse como un comentario sobre las
presiones mentales y emocionales que enfrenta como figura publica. La referencia a
"Llamando a seguridad, manteniendo mi cabeza presionada" podria aludir a la necesidad de
proteccion y aislamiento para preservar la privacidad y la salud mental. La tltima linea,

"Entierra el hacha o entierra a tu amigo ahora mismo", utiliza una metafora sugestiva.
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"Enterrar el hacha" es una expresion que significa resolver un conflicto o reconciliarse. Sin
embargo, la opcidn alternativa, "enterrar a tu amigo" agrega un giro oscuro, sugiriendo que
las decisiones tomadas pueden tener consecuencias drasticas, incluso la pérdida de amistades
y la soledad.

Luego se cuenta con una estrofa que dice “For the debt I owe, gotta sell my soul.
'‘Cause I can't say no, no, I can't say no. Then my limbs are froze and my eyes won't close.
And I can't say no, I can't say no” (Eilish, 2019) que en espafiol se traduce como “Por la
deuda que tengo, tengo que vender mi alma. Porque puedo decir no, no, no puedo decir no.
Mis extremidades estan congeladas y mis 0jos no se cierran. Y no puedo decir no, no puedo
decir no”. Aca habla claramente de la forma en la que se siente atrapada por la industria, ya
que le “ha vendido su alma”. Se muestra deshumanizada, como si ya no tuviera control sobre
Su propio cuerpo, sus manos o sus 0jos. Expresa que ya no puede decir que no, como si ya no
hubiera vuelta atras después de haber ingresado a ese mundo.

Lo siguiente que se escucha es a la voz diciendo “Careful”, es decir, “Cuidado” para
terminar con una vez mas el estribillo y el coro. La cancion en general cuenta con una
ambientacion terrorifica, donde el personaje principal se enfrenta a pensamientos intrusivos,
ideaciones suicidas e ideas sobre la muerte y la falta de sentido. Todo esto también es
denotado por la industria musical que ejerce poder sobre ella y ha afectado su salud mental a

coste del deseo de ser una “estrella”.

Este andlisis se desglosa en:

Desde la estética. Desde la perspectiva de la estética grecolatina, Bury a Friend
puede ser interpretada a través del concepto de tragedia y la exploracion de lo oscuro y

desconocido. La cancion evoca una atmosfera intrigante y sombria, reminiscente de las
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tragedias griegas en las que se exploraban los aspectos mas oscuros de la condicion humana.
La narrativa introspectiva y la complejidad emocional pueden alinearse con la apreciacion
grecolatina por la exploracion profunda de las emociones y la psique. Ademas, el tema cuenta
con lo que puede interpretarse como un villano —la industria musical— y un héroe sufrido
que enfrenta una travesia dolorosa —el yo poético a través de su paso por la musica—.

En términos de la estética romantica, la cancion toca temas de angustia emocional,
aislamiento y oscuridad interior. Estos temas resuenan con la expresion romantica de las
emociones intensas y la exploracion de la complejidad del ser. La lirica sugiere una conexion
emocional profunda y la confrontacién con los aspectos mas oscuros de la existencia, temas
que son caracteristicos del Romanticismo.

Ahora bien, en cuanto a la posmodernidad, la cancion incorpora elementos de
subversion y desconstruccion. La mezcla de géneros musicales, la experimentacion con
sonidos inusuales y la letra provocativa desafian las convenciones musicales y liricas
tradicionales. La cancion aborda la ansiedad moderna y la fama, temas relevantes en la
sociedad contemporanea, y utiliza recursos estilisticos posmodernos para expresar la
complejidad y la ambigiiedad. El hecho de que la cancidn tenga también un recurso narrativo
como la otra voz que se escucha, hace que genere una idea mas cinematografica y se rompa la
estructura basica de las canciones. Esto hace que la audiencia pueda sentirse mas inmersa en

el relato y demuestren un mayor interés por las emociones del yo poético.

Desde el psicoanalisis. La letra de Bury a Friend esta repleta de metaforas oscuras
que pueden sugerir pensamientos y emociones del inconsciente de Billie Eilish. La idea de
enterrar a un amigo puede representar el deseo de enfrentar o superar partes incomodas de su
propia psique, asi como el aislamiento en el que quiere sumergirse por no ser una buena

persona, pero también el como se ha visto obligada a dejar amistades atras por su profesion.
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Incluye la metafora de “Cuando todos dormimos, ja donde vamos?” para expresar la
preocupacion que siente por la mortalidad humana y la inseguridad que producen las ideas de
muerte. También habla sobre la muerte, el canibalismo y el dolor autoinfligido como una
exploracion del dolor interno que ella experimenta y de los pensamientos intrusivos a los que
se enfrenta. También para expresar lo deshumanizada que se siente dice “Mis extremidades
estan congeladas y mis 0jos no se cierran”, como si fuera ya solamente un objeto que sirve
para el entretenimiento ajeno dentro de la industria a la que se dedica y que le esta haciendo
dafio. Por lo tanto, la cancion sirve como un medio para expresar pensamientos y deseos que
podrian ser considerados inapropiados o dificiles de comunicar directamente.

La triada lacaniana de lo imaginario, lo simbdlico y lo real se manifiesta en la lirica.
Pues, Bury a Friend juega con la realidad y la fantasia, sumergiéndose en lo oscuro y
desconocido. Las iméagenes evocadas en la cancidon podrian representar elementos de lo
imaginario, mientras que las metaforas y simbolismos pertenecen al &mbito de lo simbolico
que es utilizado para transmitir el mensaje que Billie Eilish coloca como el fondo de su
cancion. En este caso también, la realidades siniestras que se describen pueden vincularse con
lo real, la parte mas cruda e incomprensible de la experiencia, donde radican los traumas
provocados por la industria y como estos la han llevado a problemas que conllevan incluso
las ideaciones suicidas.

Por su parte, la referencia a enterrar a un amigo —que incluso da el nombre a la
cancion— podria conectarse con la idea lacaniana de "el otro". La influencia del otro, ya sea
la audiencia, la industria de la musica o la sociedad en general, puede influir en la identidad y
las elecciones de Eilish. Ademas, la cancidn juega con la nocion de “la mirada", la conciencia
de ser observada y evaluada. Esto podria reflejar la presion constante de la fama y la mirada
del publico sobre la artista. Esta idea es la que la lleva a construir su identidad solitaria, como

si fuera un “monstruo” del que nadie deberia estar cerca. La condicion de todas las opiniones
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que la miran desde lo externo la ha llevado a adoptar dicha idea como parte identitaria de si

misma.

Desde el género y el feminismo. La lirica de Bury a Friend explora la expresion
subjetiva y la complejidad emocional a través de la escritura femenina. La cancion se aparta
de las estructuras convencionales, a través de la narrativa que se adentra en las capas
emocionales y psicologicas, tipicas de la escritura femenina. A través de este medio, utiliza el
arte como forma de expresion y denuncia sobre los problemas de salud mental que surgen
gracias a la exigencia de la industria musical. Billie Eilish se posiciona como una persona en
situacion de vulnerabilidad sobre quien ejercen poder, ya que se encuentra atrapada dentro de
una “deuda” con la industria. Hablar al respecto de estos temas a través del dolor propio
dentro del arte, hace que la denuncia se cumpla a través de la belleza como herramienta para
potenciarla. La eleccion de Billie Eilish de explorar temas oscuros y emociones intensas
puede interpretarse como una afirmacion de su agencia para definir su propia narrativa y
expresar sus experiencias de manera auténtica.

La cancion cuestiona el male-gaze al presentar una narrativa que no se adhiere a la
objetivacion convencional de las mujeres en la musica. La mirada opositora se manifiesta en
la resistencia a conformarse con las expectativas tradicionales y en la afirmaciéon de una voz y
una perspectiva femenina auténticas. Esto hace que no se encuentre ningiin hombre dentro de
la narrativa, sino que sea una mujer quien decida hablar desde su experiencia subjetiva para
ejercer un cuestionamiento sobre una industria que la oprime.

Los elementos que aparecen en esta cancion son parte fundamental de la construccion
de Billie Eilish como una sad girl, ya que se vincula con la sinceridad y vulnerabilidad
expresadas en sus letras. Incluye como eje tematico el rechazo hacia si misma, los

pensamientos intrusivos, las ideaciones suicidas y el sufrimiento de ser parte de la industria
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musical. Ejerce su agencia como mujer a través de hacerse cargo de sus sentimientos
—aunque sean displacenteros— para utilizarlos en la creacion artistica a través de una
construccidn narrativa para transmitir un mensaje hacia la audiencia. La resistencia surge por
la forma en la que Billie se apropia de sus experiencias para representarse y expresar su

disconformidad con un sistema y una industria que ejerce dafio sobre ella.

3. Xanny

Xanny es una cancion lanzada el 29 de marzo de 2019 que forma parte del album
When we all fall asleep, where do we go?. Musicalmente, es descrita como una balada pop de
tempo medio influenciada por el jazz. En cuanto a su tematica, Xanny aborda el abuso de
sustancias entre los adolescentes, inspirada especificamente por los efectos negativos que
tuvo en sus amigos y, en ultima instancia, en ella misma.

La cancioén empieza con el estribillo que dice “What is it about them? I must be
missing something. They just keep doing nothing. Too intoxicated to be scared” (Eilish, 2019)
que se traduce a “;Qué pasa con ellos? Debo estar perdiéndome algo. Ellos siguen sin hacer
nada. Demasiado intoxicados para tener miedo”. En estos versos expresa que las personas a
su alrededor tienen un problema de adiccion a las drogas. Billie, o el yo poético que plantea,
por su parte no entiende los problemas, se siente ajena a ellos por su adiccion. Los versos que
siguen dicen “Better off without them. They're nothing but unstable. Bring ashtrays to the
table. And that's about the only thing they share” (Eilish, 2019) que se traduce a “Estoy
mejor sin ellos. Ellos no son mas que inestables. Traen los ceniceros a la mesa. Y eso es lo
unico que comparten”, donde afirma que no desea mezclarse con las adicciones de los que
pueden considerarse sus amigos. Explica que es mejor para ella estar lejos, ya que no existe
una relacion de amistad mas alla que la que aumenta la adiccion, lo que se puede ver cuando

dice que lo tnico que comparten son los ceniceros, es decir, la adiccion.
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Lo que se encuentra después en la cancion es el coro “I'm in their secondhand smoke.
Still just drinking canned Coke. I don't need a Xanny to feel better. On designated drives
home. Only one who's not stoned. Don't give me a Xanny now or ever” (Eilish, 2019) que
significa “Soy la fumadora pasiva. Alin bebiendo una Coca-Cola enlatada. No necesito un
Xanny para sentirme mejor. Si hay un conductor de turno. Siempre soy la tinica que no esta
drogada. No me des un Xanny ahora o nunca”. En esta letra se puede dejar ver que el
personaje planteado con Billie se ve afectada por la adiccion externa, por ende, se convierte
en la fumadora pasiva de dicha adiccion y se aleja de cualquier abuso de sustancias. Explica
que no necesita un “Xanny” —es decir un Xanax— para sentirse mejor, que no quiere uno
nunca. Esto porque este medicamento para la ansiedad es sumamente adictivo y ella conoce
el dafio que provoca y quiere mantenerse lejos de ello.

Luego del coro se encuentran dos versos que dicen “(Can you check if you're
breathing? Oh my god) (And it's like, wait, like, when?)” (Eilish, 2019) que significa
“;Puedes revisar que estés respirando? Oh Dios mio. (Y es como, espera, como, /cuando?)”.
Acé se expresa confusion por los efectos que puede provocar el abuso de sustancias, como la
pérdida de la respiracion. Se hace preguntas y se encuentra confundida por esta situacion.
Luego dice “Wakin' up at sundown. They're late to every party. Nobody's ever sorry . Too
inebriated now to dance. Morning as they come down (come down). Their pretty heads are
hurting (hurting). They're awfully bad at learning (learning). Make the same mistakes, blame
circumstance” (Eilish, 2019) que se traduce al espanol como “Despiertan al atardecer. Llegan
tarde a todas las fiestas. Ninguno nunca se disculpa. Demasiado borrachos ahora para bailar.
Por la mafiana, cuando bajan (bajan). Sus hermosas cabezas les duelen (duelen). Son
terriblemente malos aprendiendo (aprendiendo). Cometen los mismos errores, culpando a las
circunstancias”. En esta parte de la cancidn, se retrata la vida de los personajes que descuidan

todas sus responsabilidades o actividades de “persona normal” debido a sus adicciones.
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Ademés, la descripcion de estar demasiado borrachos para bailar sugiere un estilo de vida
nocturno y posiblemente hedonista. La referencia a la mafiana revela las consecuencias
fisicas de sus elecciones, con cabezas doloridas, y la repeticion de cometer los mismos
errores y culpar a las circunstancias sugiere un patrén de comportamiento arraigado, donde la
falta de aprendizaje y responsabilidad se convierte en una caracteristica distintiva de estos
personajes.

Luego se repite el coro una vez mas y se sigue con la estrofa “Please, don't try to kiss
me on the sidewalk. On your cigarette break. I can't afford to love someone. Who isn't dying
by mistake in Silver Lake” (Eilish, 2019) que se traduce a “Por favor, no trates de besarme en
la acera. En tu pausa para fumar. No puedo permitirme amar a alguien. ;Quién no esta
muriendo por accidente en Silver Lake?”. En estos versos, el yo poético establece limites
claros al pedir que no intenten besarla en la acera durante su pausa para fumar, pues no desea
involucrarse sentimentalmente con una persona que mantiene ese tipo de adicciones, porque
sabe que siempre la terminan dafiando. La referencia a no poder permitirse amar a alguien
que no esté "muriendo por accidente en Silver Lake" sugiere una conexion emocional con la
idea de vulnerabilidad o sufrimiento compartido. La mencién de Silver Lake, un vecindario
en Los Angeles conocido por su ambiente bohemio y artistico, podria sugerir que la narradora
busca relaciones cargadas de experiencias intensas o incluso cierto grado de melancolia.

Luego se repite el estribillo una vez mas y finalmente se escuchan las palabras “Come
down. Hurting. Learning” (Eilish, 2019), es decir, “Bajan. Duelen. Aprenden”. En esta parte
final, el personaje reflexiona sobre la naturaleza de los personajes mencionados,
preguntandose qué es lo que tienen que ella podria estar pasando por alto. La repeticion de las
palabras al final, destaca un ciclo que podria representar las experiencias repetitivas y quizas

dolorosas de estos personajes. Esta repeticion, junto con la declaracion anterior de ser
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"terriblemente malos aprendiendo," sugiere un patrén de comportamiento que persiste a pesar
de las lecciones aprendidas.

La letra revela una mezcla de fascinacion y desconcierto hacia estas personas y sus
elecciones de vida. Expresa a través de su lirica el como la afecta este mundo de adicciones
debido a que ve los efectos que provoca en sus amigos o personas que la rodean. Esto la lleva

a ser parte de la adiccion, a pesar de que lo que quiere es mantenerse alejada de ella.

Este analisis se desglosa en:

Desde la estética. La cancion Xanny, a pesar de tocar un tema complicado e incluso
un poco tabu, es considerada muy bella, ya que la misica minimalista y la instrumentacion
sutil reflejan una estética similar a la que remarcaba la sutileza para encontrar una belleza
armoniosa desde la tradicion grecolatina. La busqueda de claridad emocional a través de la
renuncia a las drogas puede vincularse también con la idea de la armonia interior.

Por otro lado, desde la estética romantica la letra de Xanny aborda la lucha personal
contra la presion social, mostrando un rechazo romantico hacia la idea de depender de
sustancias para enfrentar el dolor emocional. Esto posiciona a la subjetividad del personaje
que Billie Eilish plantea como la persona —o el artista roméantico— encargado de interpretar
el mundo. Resalta sus emociones y su sufrimiento para afladir mayor belleza en la narracion
emotiva que se busca brindar.

Por el lado posmoderno, la referencia a xanny como una benzodiazepina y la narrativa
que cuestiona la relacion con las drogas refleja la sensibilidad posmoderna. La cancién
desafia las narrativas convencionales sobre el consumo de sustancias y muestra conciencia
sobre las complejidades modernas de enfrentar el dolor. Por esto, la cancion fusiona
elementos romanticos al abordar el conflicto interior con una perspectiva individualista y la

posmodernidad al desafiar las convenciones sociales asociadas con el consumo de sustancias.
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Es decir que dicha narrativa refleja la complejidad de las experiencias emocionales en la era

contemporanea.

Desde el psicoanalisis. En Xanny se habla de forma directa sobre el abuso de
sustancias y las consecuencias del mismo, pero se incluye un lenguaje simbolico y metaférico
para transmitir el mensaje. Aparecen metaforas como que sus amigos estan “demasiado
intoxicados para tener miedo”, lo que sugiere detras de esa afirmacion, que el consumo de
drogas nubla el juicio de manera que se pueden poner en riesgo a si mismos y no medir las
consecuencias. Cuando se refiere a si misma como la “fumadora pasiva”, a pesar de que la
cancion habla de Xanax y no precisamente de drogas que se consuman fumando, es més bien
para representar como ella se convierte en el dafio colateral de este tipo de adiccion, pues no
consume, pero de igual manera termina afectada por ello. Por otra parte dice que no la
intenten besar en la acera en su pausa para fumar, pues esto representa el rechazo que siente
por las personas con esta adiccion, porque sabe que no le conviene involucrarse
sentimentalmente con ellos, ya que con el simple hecho de ser su amiga se lleva parte del
dafio. Estas metéaforas reflejan los conflictos y la confusion emocional en la cancion. La
mencion de xanny se convierte también en una metafora de la busqueda de alivio o escape del
dolor emocional, mostrando una relacion compleja con las sustancias y las emociones
subyacentes, pero siempre el yo poético muestra rechazo hacia esta droga, porque sabe lo que
provoca en la exploracion metaforica que remarco durante el resto de la cancion.

La letra también se encuentra facilmente dentro del analisis desde la triada lacaniana.
En Xanny, lo Imaginario es representado por las expectativas y las ilusiones asociadas con las
drogas. Lo simbolico, por su parte, se encuentra reflejado en el significado xanny como una
forma de afrontar la ansiedad, pero que termina siendo dafiina para quienes la consumen y

quienes se encuentran cerca —lo que se expresa a través de las metaforas—. Finalmente, lo
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real es la experiencia tangible de lidiar con los efectos y las consecuencias del consumo de
drogas, es decir, el trauma que conlleva. La cancion explora la lucha entre la imagen
idealizada de la "xanny" como solucion y el impacto real de las drogas en la salud mental y
emocional. Esto refleja la complejidad de lidiar con problemas emocionales a través de
sustancias, desafiando las percepciones convencionales.

En cuanto a los conceptos de “el otro” y “la mirada”, la letra aborda la presion social
y las expectativas externas en torno al consumo de sustancias. La "mirada" del otro se
convierte en una fuerza que influye en la relacion del individuo con las drogas, ya sea
aceptando o rechazando esa presion social. “El otro” desde la perspectiva del yo poético son
las personas adictas, pues ella no es parte de ellos y solamente ejerce su mirada. Por otro
lado, desde la perspectiva de estas personas, el personaje principal seria “el otro”, pues es
aquella que no consume drogas y que se la pasa tomando Coca-Cola, o en otras palabras, la

diferente que no encaja en el molde que han construido.

Desde el género y el feminismo. Aunque la tematica central de la cancidn no tiene
relacion al género en si mismo, el mero hecho de que a través de su narrativa poética en la
cancion Xanny, Billie Eilish utilice elementos de la escritura femenina para expresar la
relacion dafiina que tiene con las adicciones de las personas a su alrededor, significa mucho
para la toma de poder sobre las narrativas tradicionales. Puesto a que el tema central son las
drogas, es importante que una mujer explore el dafio que estas provocan, pues normalmente
se asocian las drogas a lo masculino. Esto se puede ver, pues en la narrativa de los sad boys,
las drogas son un elemento primordial, mientras que para las sad girls suele presentarse como
un acompafante de las experiencias, principalmente roménticas. El hecho de que en esta
cancion se deje de lado el romance y las drogas tengan el foco principal, ya que era un tema

que la artista deseaba abordar, le brinda la agencia de desafiar las normas y expresar una voz
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auténtica. Gracias a esto, subvierte la tradicionalidad donde en el ideal colectivo las mujeres
no hablan de drogas. Por esto es que la cancion cuestiona el male-gaze al abordar la tematica
desde una perspectiva estrictamente femenina, alejandose de la representacion estereotipada y
romantizada del uso de sustancias. De esta manera, la mirada opositora se manifiesta al
desafiar las normas culturales y redefinir la narrativa sobre el comportamiento de las mujeres.
Construccion de Billie Eilish como Sad Girl y Resistencia a través de su Tristeza:

La construccion de Billie Eilish como una sad girl en "Xanny" se centra en la
representacion honesta de las luchas y la autenticidad emocional. A través de esta sinceridad
presentada de forma poética, Billie toma las riendas de su narrativa para expresar sus
emociones y opiniones respecto a tematicas importantes. En este caso las drogas, que suelen
estar relacionadas a la tristeza y también a la estética de las “chicas tristes”, sin embargo, la
artista lo aborda desde una nueva perspectiva donde cuestiona el sufrimiento que causan. De
esta manera, se mantiene dentro de la narrativa de sad girl, pero cuestionando las normas
establecidas y aceptadas a través de nuevas formas de expresion artistica, por ende,

resistiendo.

4. Listen before I go

Listen before I go fue lanzada el 29 de marzo de 2019. Esta cancion es la duodécima
pista de su album debut, cuypogénero es descrito como pop alternativo y balada. El tema que
aborda es una conversacion donde el personaje planteado por Billie Eilish le pide a una
persona que escuche lo que tiene que decir antes de suicidarse.

La cancién comienza con la estrofa “Take me to the rooftop. I wanna see the world
when I stop breathing. Turnin' blue. Tell me love is endless. Don't be so pretentious. Leave me
like you do (like you do)” (Eilish, 2019) que en espafiol significa “Llévame a la azotea.
Quiero ver el mundo cuando deje de respirar. Convirtiéndose en azul. Dime que el amor es

infinito. No seas tan pretencioso. Déjame, como lo haces tu (como lo haces ti)”. En esta
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primera parte de la cancion, Billie Eilish plantea un yo poético femenino que mantiene un
dialogo con otro personaje, donde expresa un deseo de escapar y experimentar algo
trascendental. La solicitud de ser llevada a la azotea sugiere una busqueda de perspectiva,
quizas simbolizando un deseo de ver el mundo desde una altura literal y figurativa, pero va
acompanada del deseo de dejar de respirar y volverse azul, es decir la ideacion suicida. La
critica a la pretension y la solicitud de ser dejada "como lo haces ti" sugiere una sensacion de
abandono constante que quiere relacionar al momento de su muerte.

Lo que sigue después es el coro, el cual alude directamente al suicidio que el yo
poético plantea, pues dice “If you need me. Wanna see me. Better hurry. 'Cause I'm leavin'
soon. Sorry, can't save me now. Sorry, I don't know how. Sorry, there's no way out (sorry). But
down. Hmm, down” (Eilish, 2019) que se traduce como “Si me necesitas. Quieres verme.
Sera mejor que te apresures. Porque me voy pronto. Lo siento, no me puedes salvar ahora. Lo
siento, no sé como. Lo siento, no hay otra salida (lo siento). A no ser caer. Hmm, caer”. En
esta parte el tono de la cancion se vuelve mas oscuro y revela la angustia y la desesperacion
del yo poético, pues se entiende de forma mas explicita su sufrimiento. La urgencia en las
primeras lineas, sugiere una sensacion de inevitabilidad y premura en relacion con la partida
del yo poético. La repeticion de "Lo siento" refleja una profunda tristeza y resignacion,
mientras que la afirmacion de que no hay otra salida sugiere una sensacion de que la tinica
solucion o escape posible es hacia abajo, quizas aludiendo a un abismo emocional junto a la
idea del suicidio. La letra transmite una lucha interna y la sensacion de estar atrapado en un
lugar sin esperanza, contribuyendo a la intensidad emocional y la carga temética de la
cancion.

La siguiente estrofa dice “Taste me, the salty tears on my cheek. That's what a
year-long headache. Does to you. I'm not okay, I feel so scattered. Don't say I'm all that

matters. Leave me, déja vu” (Eilish, 2019) que en espafiol significa ‘“Pruébame, las lagrimas
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saladas en mi mejilla. Es lo que un afio entero de dolor de cabeza. Te hace. No estoy bien, me
siento tan dispersa. No digas que soy todo lo que importa. Déjame, un deja vu”. En esta parte
casi final, el personaje describe una experiencia emocional intensa y dolorosa. La invitacion a
“probar sus lagrimas” da a entender su vulnerabilidad y la presencia tangible de la tristeza. La
mencion de un "dolor de cabeza de un afio entero" evoca la persistencia y la duracion del
sufrimiento emocional. La peticién "No digas que soy todo lo que importa" indica una carga
emocional, como si la narradora estuviera lidiando con la presion de ser el centro de la
atencion o de las expectativas. La ltima linea sobre el deja vu, sugiere una sensacion de
repeticion de experiencias dolorosas, quizas indicando que la narradora ha experimentado
situaciones similares previamente.

Después se vuelve a repetir el coro una vez mas y termina con una estrofa como
despedida final que dice “Call my friends and tell them that I love them. And I'll miss them.
But I'm not sorry. Call my friends and tell them that I love them. And I'll miss them. Sorry”
(Eilish, 2019) que se traduce a “Llama a mis amigos y diles que los quiero. Y que los voy a
extrafiar. Pero no estoy arrepentida. Llama a mis amigos y diles que los quiero. Y que los voy
a extrafiar. Lo siento”. Pide en el didlogo que se despidan de sus amigos, por lo que revela
una conexion emocional profunda y un reconocimiento de la importancia de sus relaciones
personales. Sin embargo, la declaracién "Pero no estoy arrepentida” afiade un matiz
complejo, sugiriendo una falta de remordimiento o culpa en relacion con la decision que esté
tomando o el estado emocional que esta experimentando. La repeticion de la frase final,
refuerza el mensaje de despedida y tristeza, con un toque de disculpa que podria expresar la
carga emocional que lleva consigo.

En términos generales, la cancion relata de forma poética la idea de un pronto suicidio
a través de un didlogo de despedida. A pesar de que la tematica tratada es un tema sumamente

delicado que conlleva mucho sufrimiento tanto para la persona que experimenta las
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ideaciones, como para la gente a su alrededor, Billie lo logra plantear desde un plano poético
y bello, que destaca por la tristeza y delicadeza de su lenguaje. Ademas, la habilidad de Eilish
para abordar temas tan sensibles y dolorosos de manera poética permite que la audiencia
conecte emocionalmente con la experiencia descrita. La cancion captura la complejidad de
las emociones asociadas con el sufrimiento mental, desafiando las convenciones al
transformar el dolor en una expresion artistica que invita a la reflexion sobre la vida, la

pérdida y la importancia de la empatia.

Este andlisis se desglosa en:

Desde la estética. Acorde con la estética grecolatina, la cancion de Billie Eilish evoca
la tragedia y la melancolia presentes en las obras clasicas. La intensidad emocional y la
reflexion sobre la mortalidad son temas presentes en esta concepcion estética del arte. Billie
logra mantener un eje tematico que impacta a los seres humanos a través de sentimientos que
normalmente se prefieren ocultar.

Del mismo modo, desde la perspectiva romantica, la cancion refleja el énfasis en la
expresion emocional intensa y la conexion con la naturaleza humana. La busqueda de
significado en medio del sufrimiento y la exploracion de la muerte como tema central
resuenan con los ideales romanticos de la individualidad, la introspeccion y la expresion
artistica como vehiculo para las experiencias mas profundas de la vida. Ademas, el suicidio
es un tema recurrente en el Romanticismo, ya que es la mayor expresion de sufrimiento
humano que se puede manifestar.

Finalmente, lo posmoderno se manifiesta en la forma en que Billie Eilish aborda el
tema delicado del suicidio a través de un lenguaje poético y melddico. La mezcla de estilos y

géneros musicales, reflejan la tendencia posmoderna de romper con las convenciones
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tradicionales y jugar con la multiplicidad de significados y experiencias. En conjunto, la
cancion se destaca por su capacidad para incorporar elementos de diversas estéticas, desde la
tragedia grecolatina hasta la intensidad emocional romantica y la experimentacion
posmoderna. Esta amalgama crea una obra que no solo resuena con la profundidad de la
condicion humana, sino que también desafia las expectativas estilisticas convencionales,

ofreciendo una experiencia artistica rica y compleja.

Desde el psicoanalisis. La cancion utiliza metaforas para expresar el sufrimiento
emocional que no puede ser transmitido de otra forma. La azotea, por ejemplo, representa ese
lugar alto del que puede caer y se convierte en un simbolo del suicidio. La “lagrimas saladas”
a las que hace mencidn el yo poético se entienden como una representacion fisica de la
tristeza interna que esta experimentando el personaje y pide que las “pruebe” como
solicitando que entienda esas emociones que la atraviesan. Cuando habla de “sentirse
dispersa” se refiere a la falta de cohesion emocional que presenta. El “deja vu” por su parte,
se utiliza de forma simbolica para expresar que no es la primera vez que se siente de dicha
manera. Estas metaforas pueden interpretarse como manifestaciones simbolicas de las luchas
internas y el dolor emocional. Desde la perspectiva psicoanalitica, la letra puede considerarse
una expresion simbodlica de los conflictos y deseos inconscientes del yo poético.

Continuando con términos lacanianos, la cancion aborda los tres registros
psicoanaliticos. Lo imaginario se refleja en las metaforas visuales de la azotea y las lagrimas
saladas, donde se puede implantar la imagen de un posible suicidio por parte del personaje
principal. Lo simbdlico se manifiesta en la expresion poética y las palabras utilizadas para
comunicar el dolor. Mientras que lo real se encuentra en la crudeza de la experiencia
emocional, la sensacion de dispersion y la referencia a un dolor de cabeza prolongado que

son las manifestaciones de una ideacion suicida constante.
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Finalmente, en el contexto del psicoanalisis, la referencia al "deja vu" sugiere la
percepcion de una repeticion de experiencias dolorosas, entrelazandose con la nocion de "el
otro". La mirada del otro, ya sea real o imaginada, se convierte en un elemento crucial que se
entrelaza con la profunda necesidad de ser comprendido y amado. La ausencia de este "otro"
o su incapacidad para comprender intensifica el sentimiento de abandono y desesperacion que
se manifiesta a lo largo de la cancion. La interaccion compleja entre la repeticion de
experiencias dolorosas, la presencia o ausencia del "otro" y la busqueda de comprension

contribuye a la riqueza psicologica de la narrativa de la cancion.

Desde el género y el feminismo. La cancion refleja elementos de performatividad de
género al explorar las expectativas sociales asociadas con la feminidad, especialmente en el
contexto de expresar emociones y vulnerabilidad. Billie Eilish desafia las convenciones al
abordar la tristeza y el sufrimiento desde una perspectiva femenina poética, que no se
encuentra relacionada directamente con un hombre ni a beneficio de uno. La forma en la que
la artista utiliza su expresion poética y lirica es una forma de ejercer su escritura femenina
como arma para la resistencia de las mujeres. A través de metaforas y simbolismos, Billie
articula una experiencia emocional compleja y desafia las formas convencionales de
comunicar la tristeza y la vulnerabilidad femenina.

La cancion aborda la identidad y la agencia cuestionando las normas y buscando una
voz auténtica. El yo poético expresa su experiencia de manera personal y poderosa,
desafiando las restricciones tradicionales impuestas a la expresion femenina. Ademas, desafia
el male-gaze al poner de manifiesto la tristeza y la vulnerabilidad desde la perspectiva
femenina, sin caer en estereotipos o idealizaciones. La mirada opositora se manifiesta al
resistir las expectativas tradicionales de como una mujer deberia expresar el dolor y la

tristeza.
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La imagen de la artista como una sad girl se refleja porque la cantante no le teme a
hablar del suicidio desde la experiencia y la subjetividad misma, lo que hace que se apropie
de sus sentimientos e ignore las consecuencias sociales de tratar esos temas. No se manifiesta
en contra del dolor que siente, sino que explicitamente habla de €l a través de figuras bellas.
Utiliza las emociones fuertes y su dolor como parte de la construccion de su propia identidad,
alejada de como debe definirse acorde a una mirada externa. El tener la capacidad de poner
temas como este sobre la mesa, al ser tan joven, hace que su arte se convierta en una clara

forma de resistencia femenina.

5. Billie Eilish como sad girl

En las canciones de Billie Eilish se retratan diferentes teméaticas que se relacionan a
una sad girl. Ella es asociada con esta estética debido a su apariencia fisica, los videos
cinematograficos y melancolicos que presenta y, sobre todo, a sus letras con tematicas fuertes
y dolorosas. Narra desde el duelo de una relacion, las exigencias de la industria musical, el
autodesprecio, la soledad y el abuso de sustancias hasta las ideaciones suicidas, pero mas
explicitamente, una despedida por anuncio de suicidio. Esto hace que sus ejes tematicos sean
sin duda alguna relacionados a ideas de depresion y tristeza extrema como las sad girls.

Sin embargo, su musica presenta elementos poéticos, metaforicos y sumamente
artisticos, lo que hace que dichas tematicas mencionadas sean adornadas por estos elementos
y se carguen de belleza. Este hecho afiade sublimidad a sus canciones y se vuelven agradables
a la escucha, a pesar de que tratan temas dolorosos. Es mas, el hecho de que se atreva a tocar
este tipo de tematicas hace que las y los oyentes puedan conectar alin mas con sus letras, pues
expresa sentimientos que no siempre se permiten escuchar.

En su narracién, estd muy presenta la figura de un yo poético, que permite que las
personas puedan identificarse con la historia que cuenta. Asi mismo, el foco se encuentra en

su subjetividad emocional, mas alla de la cadena de situaciones que desembocan dichas
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emociones. Esto resalta la humanidad de la cantante y hace que el publico pueda verse
reflejado en ella con mayor facilidad. Encuentra sus elementos bellos y estéticos
principalmente a raiz de la simplicidad y armonia que logra en sus obras a través del lenguaje
que decide utilizar. Coloca también el centro tematico en su emocionalidad representada en
sus letras, por lo que apela facilmente al sentimentalismo del ptblico que puede identificarse
con sus letras. Del mismo modo, utiliza elementos posmodernos que anaden intertextualidad
en su obra y mezcla de géneros, lo que hace que pase a la cultura popular con mayor interés y
aceptacion.

Utiliza también el didlogo como herramienta, donde siempre se encuentra ella —el
sujeto— y el otro para establecer su narrativa. Si es importante esta mirada externa en sus
canciones, ya que es parte del conjunto de ideas que la llevan a definir su identidad dentro de
los temas. Sin embargo, esto lo hace como una demostracion de la experiencia real femenina,
que se encuentra atravesada por muchas exigencias y normas sociales. Eilish relata su
experiencia subjetiva desde su mirada individual y esto significa que toma agencia sobre su
arte y su narrativa. Los hombres casi no figuran en sus canciones, mas alld que como
elementos narrativos, pues el foco principal se encuentra en su experiencia atravesada por
distintas situaciones que la vulneran.

Utiliza su arte también para denunciar el sufrimiento que ha enfrentado por ser parte
de la industria musical y la deshumanizacion que esto conlleva. Desde una exploracion
totalmente emocional, logra expresar lo atrapada que se siente. Esto es resistencia pura, pues
utiliza las herramientas que antes se les eran negadas a las mujeres para ejemplificar
situaciones que aun ahora la vulneran. Este tipo de denuncia lo logra hacer de manera que
principalmente resalta los sentimientos dolorosos que provienen de cada situacion de
opresion. Asi, utiliza su tristeza y sufrimiento como la herramienta con la que se hace

escuchar. Con esto, al desafiar las normas de la alegria constante y la positividad forzada,
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Eilish resiste a través de la autenticidad, mostrando que la tristeza y la vulnerabilidad pueden

ser formas poderosas de autoafirmacion y expresion femenina.
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VI. Conclusiones

Después de realizar el analisis de cuatro canciones de cada sad girl de la musica
contemporanea tomada en cuenta para este trabajo, podemos concluir los elementos que
comparten entre si y que las conforman como las “chicas tristes” de este ambito artistico,
pero principalmente, que les brindan la posibilidad de ejercer su arte como medio de
resistencia femenina. Cada analisis fue hecho con el fin de desglosar la cancion para
encontrar los ejes tematicos que impulsan la belleza y estética de la obra, la tristeza
representada y como se relacionan con la condicion femenina. Con esto en mente, se
encontraron similitudes y diferencias en cada una de las artistas, pero que se mantienen
alrededor de los mismos ejes tematicos.

Todas las artistas varian en un espectro de distintos temas en cada cancion, donde
hablan desde la busqueda de la libertad individual, el autoconocimiento, la nostalgia, el
miedo por la independencia, las drogas, los problemas de salud mental, la industria musical y
las relaciones con hombres. Sin embargo, las sad girls suelen asociarse principalmente con
las canciones de amor y desamor, pues se piensa en ellas aun desde un imaginario masculino.
A pesar de esto, tratan un abanico de temas donde siempre son ellas mismas el centro de la
narrativa y utilizan su experiencia femenina y subjetiva para embellecer las emociones fuertes
de tristeza, melancolia o enojo.

Sin embargo, esto no quiere decir que las relaciones amorosas —principalmente con
hombres—, no sean un elemento importante dentro de su narrativa, porque si tiene una gran
relevancia. A través de este tema es que relatan experiencias que transgreden su cuerpo y su
condicion de mujer, como la violencia ejercida en las relaciones o la negligencia que
conllevan los abandonos. Sin embargo, contrario a la primera idea que se obtiene, esto no

quiere decir que las sad girls adopten una perspectiva masculina, sino que al contrario, los
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hombres se vuelven un elemento narrativo dentro de las historias donde ellas son el sujeto.
De esta forma se subvierte el male-gaze y se crea una experiencia donde la subjetividad
femenina ejerce la escritura y el mando de la narrativa. Debido a esto, las estructuras sociales
ya establecidas como los roles de género y el sistema patriarcal se ven presentes en la forma
en la que las cantantes se expresan, pues son elementos que condicionan su experiencia y no
pueden quedarse fuera. Lo que sucede es que pueden ejercer su posibilidad de hablar y crear
arte para relatar su historia atravesada por estos elementos sociales.

Por otro lado, los temas varian y no se enfocan solamente en el amor, aunque la
soledad suele estar muy presente e ir ligada a esto. Las sad girls suelen expresar falta de
comprension por su tristeza, lo que las lleva a un alineamiento de la sociedad. Esto provoca
en ellas el deseo de la compaiiia roméntica, precisamente porque acorde a las normas sociales
es lo que una mujer debe anhelar. El hecho de que las artistas no se priven de relatar una
experiencia tan cotidiana en las mujeres, es parte de llevar la vision femenina a la narrativa
transmedia.

Los otros temas que suelen tratar es la busqueda de sentido o de su camino en la vida,
a través de una exploracion del paso del tiempo. El crecimiento y el ser mayores tiene mucha
influencia en las sad girls, precisamente porque son relacionadas a la belleza ante la mirada
social. Esto hace que se cuestionen su propia identidad y se enfrenten a esa lucha consigo
mismas debido a esta influencia social. Esta travesia identitaria es la que suelen explorar
mayormente en sus canciones, inclusive en las que hablan de hombres, pues el tema central
suele ser como dicha pareja ha influido en su percepcion individual.

También tratan temas como las adicciones, aunque suelen hacerlo méas como un
elemento secundario que acompaiia otra tematica como la tristeza misma o la lucha con la
salud mental, o bien, que se relaciona a su interés amoroso. Esto porque las drogas no son un

elemento narrativo que se pueda considerar “femenino” en si mismo. Sin embargo, Billie
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Eilish rompe con esta idea y en Xanny utiliza las drogas como el tema principal, lo que hace
que las sad girls se abran paso como narradoras de temas que no precisamente se espera
escuchar en bocas femeninas.

De igual manera, se relatan temas serios sobre salud mental en su obra, incluso con la
tematica del suicidio. Esto se hace con la artista asumiendo el rol de la persona que suftre,
dandole voz a esta idea. De esta manera, no se cuestiona a las personas que se enfrentan a
estas emociones, sino que son acompafadas por una obra artistica que representa a través de
metaforas y lenguaje poético lo que sienten.

Finalmente, las sad girls también realizan denuncias, aunque normalmente son
subtextuales, algunas veces también son directas. Por ejemplo, Halsey en Nightmare expresa
su rechazo a los roles de género que oprimen a la mujer. Explica de forma directa dentro de la
cancion que no quiere mostrarse complaciente ante los hombres. Afiade elementos de las sad
girls como el enojo que siente, que aunque no es tristeza en si misma, va de la mano con ella.
Es a través de estos sentimientos que realiza la denuncia musical contra una situacioén que le
molesta, por lo que la importancia de las sad girls radica en que su emocionalidad puede ser
usada como la herramienta narrativa que es necesaria para mostrar la disconformidad con las
situaciones que las rodean.

Un elemento narrativo que comparten es que en sus canciones siempre hay un yo
poético femenino —una representacion de si mismas— que lleva la narracion. Pero también
suelen ser didlogos sus canciones, donde este yo poético conversa con un otro. Esta figura
suele ser muy importante en la tematica de cada pieza musical, pues ejerce una mirada sobre
el personaje que suele llevarlo a su conflicto, mayormente identitario.

También, todas las sad girls tienen en comun que utilizan una enorme cantidad de
metaforas y simbolos para expresar sus emociones incluso inconscientes. Esto también hace

que las obras se embellezcan al alejarse de la literalidad y encontrar un balance entre la
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armonia, la expresion de los sentimientos intensificados y la posmodernidad narrativa. Es con
esta mezcla de elementos estéticos que crean belleza en las canciones y son agradables a la
escucha. Esto porque todas las obras cuentan con la exaltacion humana —y femenina— de
los sentimientos, pero también suelen romper con estructuras clasicas, no solo tematicas, sino
que también incluyen partes habladas, mondlogos, voces externas o ignoran la tradicionalidad
de contar con un estribillo y un coro.

Finalmente, la resistencia de las sad girls como mujeres se encuentra porque las
artistas toman agencia de cada experiencia que relatan en su obra, se apropian de ella y la
transmiten a su publico desde su subjetividad y su identidad propia. Ejercen su escritura
femenina para expresar su mirada sobre las experiencias que anteriormente solo eran
relatadas por hombres o por personas ajenas a dichas situaciones. Estas mujeres se sostienen
de la experiencia como elemento narrativo, por eso suelen relatarla en primera persona.
Utilizan estos sentimientos que suelen ser rechazados por la sociedad como la herramienta
para expresar su cansancio y enojo con las injusticias que viven. Del mismo modo, a través
de esta tristeza rechazan ciertas exigencias sociales y se apropian de otras. Desafian el
male-gaze en cada obra que expresan, donde se alejan de la estetizacion externa sobre sus
cuerpos tristes y ejercen una estetizacion propia sobre sus sentimientos.

Aunque cada artista que se analizo en este analisis tiene diferencias, como Lana del
Rey que es mas asociada a lo roméntico y a lo poético, Mitski que se ve mas desde el lado
melancoélico y sublime, Halsey que expresa una resistencia mas feminista, o Billie Eilish que
se relaciona mas a la oscuridad, todas comparten los elementos centrales de ser una sad girl.
Cada una, a su manera, se ha abierto paso en la industria de la musica y ha posicionado su
personaje para contar su historia. A través de cada obra que estas artistas produzcan —y todas
las otras sad girls— se ejerce la resistencia al embellecer los sentimientos de tristeza vistos

unicamente desde la experiencia de las mujeres.
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VIII. Anexos

Anexo 1: Monoélogo de Ride por Lana del Rey (Parte inicial)

I was in the winter of my life / Estaba en el invierno de mi vida

And the men I met along the road were my only summer /Y los hombres que conoci en el
camino fueron mi nico verano

At night, 1 fell asleep with visions of myself/ Por la noche me quedé dormida con visiones de
mi misma

Dancing and laughing and crying with them / Bailando y riendo y llorando con ellos

Three years down the line of being on an endless world tour / Tres aios después de estar en
una gira mundial sin fin

And my memories of them were the only things that sustained me /'Y mis recuerdos de ellos
fueron las nicas cosas que me sustentaron

And my only real happy times /Y mis unicos momentos realmente felices

I was a singer, not a very popular one / Yo era una cantante, no una muy popular

1 once had dreams of becoming a beautiful poet / Una vez sofi¢ con convertirme en una bella
poeta

But upon an unfortunate series of events / Pero tras una desafortunada serie de eventos

Saw those dreams dashed and divided / Vi esos suefos destrozados y divididos

Like a millions stars in the night sky / Como millones de estrellas en el cielo nocturno

That I wished on over and over again, sparkling and broken / Que deseé una y otra vez,

brillantes y rotas
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But I didn't really mind because I knew that / Pero realmente no me import6 porque sabia eso
It takes getting everything / Se necesita conseguir todo
You ever wanted and then losing it / Lo que alguna vez quisiste y luego lo perdiste

To know what true freedom is / Para saber lo que es la verdadera libertad

When the people I used to know / Cuando la gente que solia conocer

Found out what I had been doing / Descubrio lo que habia estado haciendo

How I had been living, they asked me why / Coémo habia estado viviendo, me preguntaron por
queé

But there's no use in talking to people who have a home / Pero no sirve de nada hablar con
gente que tiene una casa

They have no idea what it's like to seek safety in other people / No tienen idea de lo que es
buscar seguridad en otras personas

For home to be wherever you lie your head / Para que el hogar esté¢ dondequiera que

recuestes tu cabeza

I was always an unusual girl / Siempre fui una muchacha rara

My mother told me I had a chameleon soul / Mi madre me dijo que tenia alma de camaleon
No moral compass pointing due North / Ninguna brajula moral apuntando hacia el norte
No fixed personality / Sin personalidad fija

Just an inner indecisiveness / S6lo una indecision interior

That was as wide and as wavering as the ocean / Eso era tan ancho y vacilante como el
océano

And if [ said that I didn't plan /'Y si dijera que no planeé

For it to turn out this way, 1'd be lying / Para que resultara asi, estaria mintiendo.
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Because I was born to be the other woman / Porque naci para ser la otra mujer

Who belonged to no one, who belonged to everyone / Que no era de nadie, que era de todos
Who had nothing, who wanted everything / Que no tenia nada, que lo queria todo

With a fire for every experience / Con un fuego para cada experiencia

And an obsession for freedom /Y una obsesion por la libertad

That terrified me to the point that I couldn't even talk about / Eso me aterrorizo hasta el punto
de que ni siquiera podia hablar de ello

And pushed me to a nomadic point of madness /Y me empujo a un punto nomada de locura

That both dazzled and dizzied me / Que me deslumbrd y me mared al mismo tiempo

(Del Rey, 2012)

Anexo 2: Monélogo de Ride por Lana del Rey (Parte final)

Every night I used to pray that I'd find my people / Cada noche rezaba por encontrar a mi
gente

And finally I did /'Y finalmente lo hice

On the open road / En el camino abierto

We had nothing to lose, nothing to gain / No teniamos nada que perder, nada que ganar
Nothing we desired anymore / Nada que desearamos mas

Except to make our lives into a work of art / Excepto hacer de nuestras vidas una obra de

arte

Live fast / Vive rapido

Die young / Muere joven
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Be wild / Sé salvaje

And have fun /Y diviértete

1 believe in the country America used to be / Creo en el pais que Estados Unidos solia ser
1 believe in the person I want to become / Creo en la persona en la que me quiero convertir
1 believe in the freedom of the open road / Creo en la libertad del camino abierto

And my motto is the same as ever /Y mi lema es el mismo didee siempre

I believe in the kindness of strangers / Creo en la amabilidad de los extrafos

And when I'm at war with myself/Y cuando estoy en guerra conmigo misma

1 ride, I just ride / Sigo, solo sigo

Who are you? / ;Quién eres?

Are you in touch with all your darkest fantasies? / { Estas en contacto con todas tus fantasias
mas oscuras?

Have you created a life for yourself where you can experience them? / [Has creado una vida
para ti mismo donde las puedas experimentar?

I have /Yo lo he hecho

I am fucking crazy / Estoy jodidamente loca

But I am free / Pero soy libre

(Del Rey, 2012)
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IX. Glosario

Agencia: Desde el feminismo. Capacidad de las personas para tomar decisiones y actuar de
manera independiente, especialmente en el contexto de desafiar las estructuras opresivas

(Mohanty, 2003).

El otro: Desde el feminismo. Término que destaca la diversidad y la alteridad, especialmente

en el contexto de la teoria feminista. (Beauvoir, 1949).

El otro: Desde el psicoanalisis. Concepto que representa la alteridad y la diferencia, a menudo

vinculado al inconsciente y a la percepcion de la otredad (Lacan, 1953).

Estética: Rama de la filosofia que estudia la naturaleza de la belleza y la apreciacion (Kant,

1790).

Feminismo: Movimiento que aboga por la igualdad de género y cuestiona las estructuras

sociales que perpetuan la discriminacion de las mujeres (hooks, 1984).

Género: Construccion social que abarca las expectativas y roles asociados a lo femenino y

masculino (Butler, 1990).

Grecolatino: Relativo a la cultura combinada de la antigua Grecia y Roma (Pomeroy et al.,

1999).

Identidad: Desde el feminismo. Construccion social y cultural de caracteristicas personales

que son atribuidas a individuos basadas en género, raza, clase, etc. (Collins, 2000).
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Imégenes: Desde la poesia. Las iméagenes poéticas son representaciones vividas y sensoriales
creadas a través de palabras. Buscan estimular los sentidos y la imaginacion del lector,

pintando cuadros mentales con descripciones evocadoras (Rivkin & Ryan, 1998).

La mirada: Desde el psicoanalisis. Término que refiere a la percepcion visual y su papel en la

construccion del deseo y la identidad (Lacan, 1953).

Lo imaginario: Desde el psicoanalisis: Dimension del psiquismo relacionada con las

imagenes y representaciones mentales (Lacan, 1949).

Lo real: Desde el psicoanalisis. Concepto que representa lo irrepresentable e inasible, mas

alla de la simbolizacion y lo imaginario (Lacan, 1949).

Lo simbdlico: Desde el psicoanalisis: Dimension psiquica que involucra simbolos y lenguaje

como mediadores de significado y comunicacion (Lacan, 1949).

Metaforas: Figura retdrica que establece una comparacion implicita entre dos elementos
aparentemente diferentes, con el objetivo de resaltar similitudes y provocar una comprension

mas profunda (Rivkin & Ryan, 1998).

Mirada masculina o male-gaze: Desde el feminismo. Concepto que se refiere a la
representacion visual que refleja la perspectiva y deseos del observador masculino en los

medios y el arte (Mulvey, 1975).

Opresion: Accidn sistematica de ejercer poder y control sobre grupos o individuos, a menudo

resultando en discriminacion y desigualdad. (Young, 1990).

Performatividad de género: Concepto que destaca como los actos repetidos y las expresiones

contribuyen a la construccion y mantenimiento de las identidades de género. (Butler, 1990).
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Posmoderno: Movimiento cultural que desafia las normas tradicionales y critica las certezas

modernas (Lyotard, 1979).

Psicoanalisis: Teoria psicologica desarrollada por Sigmund Freud que explora el inconsciente

y los procesos mentales involuntarios (Freud, 1915).

Resistencia: Desde el feminismo. Acciones y estrategias que desafian y cuestionan las
estructuras de poder opresivas, especialmente en el contexto de la teoria feminista (hooks,

1984).

Simbolos: Desde la poesia. Elementos, objetos o imdgenes que representan o sugieren
significados mas profundos y abstractos. Adquieren connotaciones mas alla de su significado

literal, aportando capas adicionales de interpretacion y emotividad (Rivkin & Ryan, 1998).

Sintesis poética: Proceso creativo de combinar elementos diversos para crear una expresion

artistica cohesiva. (Shelley, 1821).

Sistema patriarcal / cisheteropatriarcal: Estructuras sociales y culturales que favorecen a los
hombres y perpettian la discriminacion basada en el género y la orientacion sexual. (hooks,

1981).

Sublimidad: Experiencia estética que evoca asombro y temor, a menudo relacionada con la

grandiosidad de la naturaleza (Burke, 1757).

Subtexto: Contenido de una obra que no se anuncia de manera expresa por los personajes o
por el autor, pero esta implicito o se convierte en algo comprensible para el observador a

través del desarrollo de la misma (Cubero, 2021).
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