CÓMO ELABORAR UN ENSAYO

¿QUÉ ES EL ENSAYO?

El ensayo es el planteamiento personal de una tema determinado sobre la condición del hombre, un hecho cultural, artístico o humano sin que pretenda agotar sus posibilidades, intenta, eso sí, poner en la balanza ciertos aspectos que permiten iluminar parcialmente la totalidad. El autor de un ensayo expone su propia visión, con la profundidad que sus competencias le permiten, al tiempo que la contrasta con el parecer de otros autores, lo que requiere de éste una claridad en sus propios criterios y la información para contrastar adecuadamente distintos juicios.

Entonces, el escritor expresa lo que piensa a un lector sin que su intención sea convencerlo de su verdad, sino de entrar en diálogo con él. Es por esto último que el tono del ensayo es coloquial, como una conversación con el lector para hacerle partícipe de las dudas y certezas con las que se encara un problema. En el fondo, el ensayo tiene como objetivo poner a discusión la visión que el escritor tiene del tema de su reflexión, su propósito no es definir, dar conceptos, sino incitar a la meditación, a la discusión de sus planteamientos. En resumen, el verdadero objeto del ensayo no es el tema tratado sino el punto de vista del autor y el modo como éste da forma al asunto sobre el cual discurre su escritura.

TIPOS DE ENSAYO

Si hay un término que cobija distintas clasificaciones ese es el ensayo.  Una de las más aceptadas es la de Ángel del Río y José Benardete
: ensayo puro, ensayo poético-descriptivo y ensayo crítico-erudito. Este modelo ya ha demostrado lo inapropiado de su adaptación, al permitir que en ella entren otros géneros literarios como la prosa poética, el diálogo o el tratado. Sin embargo, es inaceptable que persistan en nuestro medio términos como “ensayo de opinión” –por tautológico-, “ensayo analítico” –por reduccionista-, “ensayo científico” –por el carácter subjetivo del mismo-, entre los más recurrentes.

Los orígenes del ensayo como texto literario ha permitido que bajo ese mote se inscriban distintos tipos de escritos y con fines pedagógicos se le ha utilizado para asignar todo tipo de tareas, desde el comentario de texto, el informe de lectura, la reseña de libros, informes de consulta y documentación, hasta artículos críticos. Es pertinente recordar el carácter personal, por ende subjetivo; estético, en cuanto al uso de la palabra; aunque profundo, dialógico con el lector y otras miradas, en un juego oscilante que confirma y/o cuestiona sus digresiones en torno al tema.  

Por todo lo anterior, sin pretender ser absolutizantes, y con una orientación pedagógica, puede darse una clasificación de los ensayos de acuerdo al fin con el que son concebidos de la siguiente manera:

	Intencionalidad
	Tipología

	Su atención está centrada en un aspecto del contenido.
	Históricos, crítico-literarios, filosóficos, sociológicos, etc.

	Su atención se centra en la forma en que el ensayista trata su tema.
	Informativos, argumentativos, irónicos,  confesionales, críticos, etc.


GUÍA PARA LA ELABORACIÓN DE ENSAYO

El ensayo no tiene una estructura fija. Desde su mismo nombre permite “ensayar” distintas formas para construir el discurso. Sin embargo, hay algunos rasgos generales que podrían servir de guía para su elaboración:

	Característica 
	Explicación

	Tiene un enfoque estético
	Construye un discurso consciente no sólo del contenido sino de los recursos del lenguaje para su construcción.

	No es exhaustivo
	No tiene la intención de una tesis, una monografía o un tratado, puesto que no pretende agotar un tema, ni tampoco abordar plenamente alguno de sus aspectos.

	Es un escrito breve
	Si bien la brevedad es relativa, pues puede abarcar desde una página hasta 100, el ideal estaría entre las 15 y 20 páginas. Lo que se pretende con ello es captar la atención del lector y que éste pueda tener acceso a la totalidad de lo que se plantea.

	No tiene un carácter científico
	Aunque toma aspectos de la realidad, éstos son interpretados desde una óptica personal, no pretende demostrar una teoría, comprobar un método o dar cuenta de una investigación.

	Característica 
	Explicación

	Tiene una estructura libre
	Carece de una estructura rígida, fluctúa entre las formas y se vale de todas ellas para exponer las ideas del ensayista.

	Es subjetivo
	Al abordar un tema, busca iluminar las distintas caras que pueda tener el problema, sus rasgos disonantes, esenciales o de continuidad, aunque no necesariamente llega a conclusiones rotundas, pues de antemano acepta la parcialidad de su mirada.  

	Hace uso de la cita


	Si bien es la expresión de un pensamiento singular, éste se ha nutrido, y lo hace manifiesto, de otras perspectivas, de otras teorías, conceptos, planteamientos que distintas personas hacen sobre el tema

	Permite la digresión 


	Por su carácter personal, el autor puede detenerse o acelerar en algunas ideas, puede plantear distintas situaciones para un suceso, considerar otros aspectos que tal vez para el hilo conductor no sean esenciales.

	Asume un carácter dialogal
	Como no busca imponer un criterio sino ilustrar una visión, casi confesionario, se convierte en una invitación a participar de las reflexiones, las dudas y las interpretaciones que ha alcanzado el autor sobre el tema.

	Juega con la ironía y el humor


	Es posible encontrar en el tono coloquial una tendencia al juego con la ironía y el humor, con la doble significación, con lo que no se dice, lo que se insinúa, sin que se llegue necesariamente a la parodia, puede entenderse como la búsqueda de otras formas para decir. 


3.5.1

MODELOS DE ENSAYO

Primer modelo:

Los émulos de kirilov

Adan Rubio Kasis

Revista Trocadero

Año 3, N° 4, Diciembre, 1987

Número sobre la muerte

El suicidio: ¿absoluta soledad o absoluta lucidez? Heinrich von Kleist, Sylvia Plath, Vladimir Maiacovsky, Sergei Esenin. Larga fila de artistas, émulos de Kirilov, con razón dice Milan Kundera:

Cuando los poetas traspasen por error los límites del salón de los espejos, morirán, porque no saben disparar y cuando disparen sólo acertarán a su propia cabeza.

Yasunari Kawabatam Arturo Koestler, Stephan Zweig… lista interminable de nombres, obras y vidas. Suicidas generalmente condenados por la sociedad, tildados de prófugos que, como las aves, levantan el vuelo, al sentirse acorralados. Suicidas a los que se ha querido coartar ese acto de íntima individualidad.

Un hombre no se mata, como se piensa comúnmente, en un acto de demencia, sino más bien en un acceso de insoportable lucidez, en un paroxismo que puede, si se empeña uno, ser asimilado a la locura, pues una clarividencia excesiva, llevada hasta su límite y de la que quisiera uno desembarazarse a cualquier precio, rebasa el cuadro de la razón”, ha escrito Cifran. Y prosigue: “el momento culminante de la decisión, pese a todo, no testimonia ningún embotamiento: los idiotas no se matan prácticamente nunca; pero puede uno matarse por miedo, por presentimiento de la idiotez.

Entre la idea y el acto del suicidio queda un espacio propicio para la cobardía o la indecisión. El rumiar la propia muerte, es una búsqueda de ataderos, de raíces que mantengan alguna esperanza. Pero esta meditación sobre la propia muerte es siempre un acto de soledad: una última forma de creación. O, si se prefiere, toda una vida consagrada a un postrer acto. La muerte como un poema: “El suicida” de Jorge Luis Borges.

No quedará en la noche una estrella.

No quedará la noche.

Moriré y conmigo la suma

del intolerable universo.

Borraré las pirámides, las medallas,

los continentes y las caras.

Borraré la acumulación del pasado.

Haré polvo la historia, polvo el polvo.

Estoy mirando el último pájaro.

Lego la nada de nadie.

Séneca delante de algunos de sus discípulos, abre sus venas dentro de un baño caliente; Gauguin quiso acabar su estadía en Tahití con arsénico; Mishima buscó con el hara-kiri devolverle a su patria, una dignidad ancestral… Walter Benjamín, Otto Weininger, Lawrence de Arabia, Dylan Thomas, Alfonsina Storni… Cada uno, a su manera, tuvo un máximo de desesperación, un grado cúlmen de sensibilidad. Es que la naturaleza humana, al decir de Goethe, “puede soportar hasta cierto grado, la alegría, la pena, el dolor, pero si pasa o traspasa más allá, sucumbe”.

El territorio del suicida es también el territorio de la pregunta: ¿cuándo? ¿Por qué? ¿Dónde? ¿Para quién? ¿Para qué? Preguntas y más preguntas, he aquí la dialéctica del suicida. Si no hay respuestas, si no se devela el misterio, al suicida no le queda otro recurso que quitarse la vida. Es su ley: buscar la luz o el conocimiento. Aunque, la mayoría de las veces, el exceso de luz lo encandila y el exceso de saber lo lleva la locura.

Sí, hay otros suicidios. Existe la pérdida de la vida consciente. Nietzsche y Hölderlin, son un ejemplo. Matarse equivale a un lento perderse en la oscuridad. Un perderse a tientas en el antiquísimo caos, buscando en el abismo primordial “el paisaje final e instantáneo de la demencia”:

Así caí yo mismo alguna vez

desde mi desvarío de verdad,

desde mis añoranzas de día,

danzado del día, enfermo de luz,

-caí hacia abajo, hacia la noche, hacia las sombras,

abrazado y sediento

de una verdad.

Quien se suicida no espera la muerte, sino que sale a su encuentro. El suicida posee una concepción distinta del tiempo; él camina al final, se lo impone. Por lo mismo, al morir, su muerte, no lo acompaña desde el nacimiento; el suicida se vuelve mortal sólo cuando concibe la idea de matarse. Todo suicida nace inmortal, hasta que él mismo, cansado, decepcionado o repleto de lucidez, decide parecerse a cualquier hombre; un suicida es un dios cansado de su eternidad.

¡Seré Dios por un día!

Separaré la luz de las tinieblas

Y nombraré las cosas nuevamente…

Sabré de los sueños realizables.

Descubriré el rostro del Destino.

El tiempo será mío. Escribiré mi historia.

¡Seré Dios por un día!

La omnipotencia habita entre mis manos…

Se ha dicho que el suicida fluctúa entre el sumo valor y la total cobardía. Se ha dicho también que los suicidas transgreden una ley divina, la misma ley que preocupaba a Hamlet: “¡O que el eterno no hubiera fijado su ley contra el suicidio! ¡Oh Dios! ¡Oh Dios!”. Se ha dicho, finalmente, que el suicidio es una banalidad, una tontería. En todo caso, cualquiera sea el juicio que determinemos sobre los suicidas, sí hay un elemento indiscutible: matarse es algo más que una huida, o una fácil decisión. Quizá sea un acto que escapa a nuestra racionalización, a nuestra concepción de lo normal.

Kirilov, el personaje de Dostoievsky, se propuso no sentir miedo ante la muerte. Fue su propósito vital. Sin embargo, justo antes del disparo, se escuchó un grito. Ese grito sigue siendo el gran misterio, la gran pregunta.

Segundo modelo

Camille Claudel o Las Formas del Deseo

Ficha técnica
Título: Camille Claudel o Las Formas del Deseo Autor: Adolfo Ramírez Corona © 
Publicado: lunes, 18 de marzo del 2002 
En: http://adolforamirez.com/archivo/camille_claudelID0061.html 

Es ya de noche. Es el año de 1876. El Deseo, creador de todas las cosas, invade lentamente la habitación de una niña dormida, de catorce años apenas, llamada Camille Claudel. Penetra intempestivamente entre sus cobijas y recorre centímetro a centímetro la piel de su cuerpo. Explora cada uno de sus planos, ángulos y profundidades. Rastrea con su tacto cada uno de sus pliegues. Descubre volúmenes incipientes y curvas que apenas se forman. La invade toda.

Camille despierta y siente el Deseo. Se mira a sí misma mujer y no niña. No entiende aún de qué esta hecha la materia informe que la ha asaltado durante la noche. La intuye solamente. No sabe si escapar de ella o dejarse alcanzar. Sabe, si acaso, que tendrá que buscar darle forma en algún otro pedazo de arcilla o mármol. Sospecha, también, que el Deseo es una experiencia que no se olvida. Un extraño que a veces nos persigue y otras le perseguimos.

El Deseo ha encontrado a Camille Claudel. Camille Claudel le ha dado forma al deseo. Es tarde: el Deseo no dejará de perseguirle y ella no dejará de darle forma.

Para 1888 su Deseo adquiere síntomas de obsesión con un proyecto escultórico que perseguirá a Camille a lo largo de varios años de su existencia: Sakountala. Si, la Sakountala del drama hindú escrito por Kalidasa. La bella y pura mujer a la que el rey Dusyanta le pide perdón de rodillas por no haber cumplido su promesa ni haberla reconocido a ella y a su hijo. La escultura de Camille trata de reflejar el encuentro final de este drama amoroso. Sakountala es ejemplo de castidad y fidelidad conyugal llevada a la máxima abnegación. Es obvio que la relación de Camille con Rodin ha traído cambios en lo sentimental y lo artístico. Camille cree fervientemente en la posibilidad de consumar el Deseo. Esta enamorada.

PRIVATE "TYPE=PICT;ALT=Sakountala - Camille Claudel"
El Deseo toma forma en Camille. Camille toma forma en Sakountala. En gran formato, los cuerpos de la pareja están a una escala ligeramente mayor a la real. Los músculos pronunciados un poco más de lo normal, pero conservando de manera estricta las proporciones de la figura humana. La pieza forma una unidad sólida y firme, de gran cohesión y sencillez plástica. Así como Sakountala se funde casi con Dusyanta en la escultura, la técnica y el estilo de Camille se contagia del de su maestro y amante Auguste Rodin, aunque ya distinguimos elementos propios y constantes de Camille y su Deseo: la cabeza femenina inclinada en relación al cuerpo, la promesa en barro de detalles finos y texturas sensuales, y, lo más importante, una preeminencia de lo expresivo sobre el instantáneo.

PRIVATE "TYPE=PICT;ALT=Sakountala - Camille Claudel"
En Rodin, es prioritario capturar el "instante decisivo" (valga la expresión fotográfica) y plasmarlo en lo geométrico. En Camille ese instante esta dado en la expresividad y las emociones de los personajes que su arte crea y recrea. La imagen del joven rey hindú que aparece hincado pidiendo perdón frente a la madre de su hijo, no constituye un momento o instante esencial en el drama de Kalidasa. Es la escena culminante de un drama lleno de pasión y dolor. Camille Claudel lo entiende, y a su vez lo escenifica en la imagen tridimensional. El discípulo se aleja del maestro.

En 1895, Camille Claudel termina El Vals. Una escultura en bronce de la que logra arrancar un dinamismo sorprendente. La pareja de bailarines que la constituyen apenas se sostienen. Casi salen del espacio virtual de la escultura rompiendo sus ataduras con la roca para alejarse a danzar libremente por el salón imaginario. La tensión aumenta por el modo en que en un juego de ilusión perfecto los rostros de ambos amantes se entre tocan.

Esto gracias al movimiento y la velocidad de una fuerza centrífuga y centrípeta invisible que nace de su mismísimo centro de gravedad. Idéntica fuerza que permite a los amantes mantenerse estrechamente unidos a pesar de acariciarse sólo suave y delicadamente por el talle y por la mano.

El Vals de Camille no captura el movimiento. Lo ejecuta. Lo hace emerger y le da libertades. Lo dota de espacios. Le abre dimensiones. Lo mantiene perpetuo. El Deseo gira vertiginoso en las manos de Camille para darse significado en el lenguaje de las formas.

Pero el Deseo no conoce de lenguajes. Es Camille la que logra dar con ellos. Por momentos cree que controla ese Deseo que ocupa su cuerpo y es la causa de sus desvelos. Pulsión exigente en el pecho que busca hacerle el amor a sus imágenes.

Poco antes de hacer manifiesto el hecho de ser perseguida y de que los doctores la internaran en un "hospital para enfermos mentales", Sakountala reaparece, pero esta vez sin ese nombre. Muchas cosas han cambiado. Ha roto con Rodin en lo sentimental, artístico y académico. Su Sakountala también ha roto con la creencia en la fidelidad conyugal y la abnegación. Ahora recibe otro nombre: EL Abandono.

La nueva pieza respeta a la primera en lo superficial. Salvo porque esta segunda está hecha en mediano formato, parecen a simple vista, copia la una de la otra. Pero no es así. El Abandono se aleja de Sakountala en su solidez y cohesión. Esta vez, algunas partes parecen no respetar las proporciones geométricas y el espacio virtual de la escultura. Mucho menos la proporción de la figura humana. A Camille ya no le interesa respetar a su maestro, ya no cree en su amante, se siente perseguida, finalmente, por su Deseo.

Las pantorrillas del hombre que aparece hincado (ya no podemos decir que sea el rey Dusyanta) son más largas de lo normal y carecen de los músculos subrayados. Son delgadas y separadas. Los pies salen de la base. La escultora nos deja ver aquello que antes únicamente se podía tocar. El cuerpo de la mujer también ha perdido peso. Se ha estilizado. Ya no carga con la fuerza de la abnegación: padece la soledad y la pérdida. Es la abandonada.

Aunque el amante regrese y le pida perdón nada podrá liberarla de la certeza inexorable de saber que el Deseo nunca se acaba de consumar, que nos alejamos de nuestro primer encuentro con él sólo para que nos persiga una y otra vez. Sakountala, virgen y mártir, no lo sabía. El Abandono de Camille sí lo sabe: estamos ante una de sus piezas más significativas y simbólicas. La prueba irrefutable de que la escultura de Claudel nos revela la fragilidad de la vida humana. Fragilidad plasmada en roca sólida, en bronce inquebrantable. Deseo y fragilidad que ni el mismo Rodin pudo plasmar en su obra.

Auguste Rodin dijo de ella: "Yo le mostré donde encontrar oro, pero el oro que ella encuentre le pertenece". Y Camille Claudel lo encontró... al lado del Deseo.


� Tomado del Módulo de Escritura de la Universidad Central.
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