
Grotesca y amarga crítica a la cosificación femenina

CARLOS ACEVEDO

CINE

Y a hace más cuarenta años, antes del auge 
de Internet, mucho antes del metaverso o la 
inteligencia artificial, el filósofo y sociólogo 

francés Giles Lipovetsky advirtió en torno a “La era 
del vacío”, un cambio de paradigma que marcó las 
ultimas décadas del siglo veinte y lo que va del ter-
cer milenio.
Si bien no pudo prever el alcance de las nuevas 
tecnologías de la comunicación y su impresio-
nante influencia, supo entrever una sociedad más 
frívola, apegada a lo físico, sumida en un incesan-
te presente.
Algunos de esos conceptos fueron posteriormente 
ampliados por el filósofo Zygmunt Bauman en su 
teoría de la modernidad líquida, que refiere a una 
sociedad eternamente cambiante y, por ende, cada 
vez más anquilosada.
El culto a lo efímero, la cosificación de los cuerpos, 
principalmente del femenino, la desesperación 
ante el paso del tiempo que excluye laboralmente 
a determinadas mujeres, son algunos de los temas 
que trata “La sustancia”, segundo largometraje de la 
directora francesa Coralie Fargeat.
Una actriz veterana, interpretada magistralmente 
por la tantas veces desperdiciada Demi Moore, se 
encuentra desplazada de su exitoso programa tele-
visivo debido a su edad, lo cual le provoca profun-
dos auto cuestionamientos, y un visceral rechazo 
a su propia apariencia física, marcada inevitable-
mente por el deterioro cronológico.
Un fortuito encuentro con un misterioso sujeto la 
conduce a obtener una sustancia que opera en ella 

una grotesca metamorfosis, digna del más bizarro 
filme del revulsivo realizaron canadiense David 
Cronenberg, que la disocia en dos seres, una mujer 
joven y su yo presente. Estas dos mujeres, diferen-
tes físicamente pero unidas por la misma conscien-
cia, deben coexistir según normas muy especificas.
Lógicamente, al no ser respetada dicha coexisten-
cia paralela, la situación comienza a desequilibrar-
se hasta límites impensables. La protagonista co-
mienza a rechazarse a sí misma y a envidiar a su 
más joven alter ego, que no es más que la manifes-
tación material de su propia negación a envejecer, 
una visión distorsionada e idealizada de lo que fue 
o quiso ser.
La protagonista se ve a sí misma a través de la mi-
rada de productores y directores, verdaderos mer-
caderes de carne humana, que venden una ilusoria 
juventud perpetua como si fuera un mero producto.
La estética del filme revela la clara influencia de va-
riadas corrientes estéticas y directores, como el ya 
citado David Cronenberg, y otros rupturistas crea-
dores como Stanley Kubrick, Gaspar Noé, Brian de 
Palma y, en el descontrolado epilogo, del desmesu-
rado John Carpenter. Incluso, podríamos citar re-
ferencias literarias, como la dualidad “Jekyll-Hyde”, 
del clásico novelesco de Robert Louise Stevenson, o 
la de Gregorio Samsa y el insecto en el que muta, en 

“La metamorfosis”, de Franz Kafka.
Demi Moore, de sesenta y un años, no teme exhi-

bir su cuerpo, desnudo o maquillado, saturado de 
prótesis o al natural. Su propio aspecto físico resulta 
en sí mismo una contradicción que representa ca-
balmente al personaje, con algunas partes modifi-
cadas a fuerza de quirófano y otras que denotan el 
normal paso del tiempo.
La actriz le pone el cuerpo, literalmente, a un filme 
que navega entre el drama, la comedia negra y el 
horror corporal, con un final bastante anti climáti-
co que degenera en una prolongada y quizá inne-
cesaria truculencia, que arrastra la obra hacia los 
sótanos del cine de horror clase B.
A pesar de ello, la película plantea, de forma descar-
nada, temáticas como la manipulación psicológica 
ejercida por los medios de comunicación, el exa-
cerbado culto a la juventud, convirtiendo el cuerpo, 
principalmente el cuerpo femenino joven, ya sea 
natural o artificial, en un bien de consumo más.
También la despersonalización de las figuras públi-
cas, más que nada las que sufren demasiada expo-
sición mediática, y como la imagen distorsionada 
que la sociedad tiene de ellas puede terminar mol-
deando su auto percepción.
Un desmesurado Dennis Quaid y la joven y siem-
pre solvente Margaret Qualley completan, junto a 
un eficaz conjunto de secundarios, el reparto de un 
filme inusual, con altos y bajos, pero que consigue 
generar discusión e impacto, reflexionando cruda-
mente sobre diversos temas actuales.  

En un cine de industria que apela al 
eterno reciclaje de viejas fórmulas, una 
película que critique ácidamente a la 
sociedad de consumo actual es sin dudas 
una bienvenida rareza. Y más aun si 
tiene como protagonista a una veterana 
estrella de aquel Hollywood de los años 
ochenta y noventa, cuya irregular carrera 
tiene notorios puntos de contacto con su 
personaje. “La sustancia”, de la directora 
francesa Coralie Fargeat, es un revulsivo 
filme que se vale de la fantasía para 
plantear temáticas contemporáneos.
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Héctor Laborde (Montevideo, Uruguay, 
1951) Alumno de Miguel Ángel Pareja, 
egresó de la Escuela Nacional de Bellas 
Artes. Actualmente se desempeña 
como profesor (Grado 5) encargado de 
la cátedra “Libre Orientación Estética 
Pedagógica” – Taller Fundamental – de 
la Facultad de Artes de la Universidad 
de la República. Laborde ha desarrolla-
do, con un estilo personal y reconocible, 
una profusa investigación artística y una 
vasta producción en la que prioriza los 
contenidos simbólicos y temas como 
la condición humana y las relaciones 
espirituales (“Me interesa lo atempo-
ral, la utopía de pertenecer a cualquier 
tiempo. Las dicotomías, hombre-mujer, 
presencia física y espiritual, lo humano 
y lo atmosférico, el personaje y la esce-
na, la vida y la muerte. Lo femenino y la 
maternidad, la cruz como símbolo de 
sufrimiento, en definitiva, las relacio-
nes interiores o espirituales de lo hu-
mano. La unidad, como universalidad, 
y desde lo místico, ser humano y su en-
torno o atmósfera”. “El arte es siempre 
nuevo porque la realidad cambiante y 
la situación social del ser humano tam-
bién lo es, esto sucede a pesar de que 
las principales temáticas del ser huma-
no como el amor, la muerte, la soledad 
etc., permanecen o están presentes en 
las diferentes épocas históricas.”). En el 
catálogo de su muestra en la Facultad 
de Psicología (2012) expresaba: “En los 
procesos actuales de mi investigación 
en el arte, el diseño es más importan-
te que el lenguaje: si en lugar de pintar 
un diseño lo imprimo en serigrafía o en 
otro lenguaje gráfico, histórico o actual 
su manifestación variaría en los matices 
adquiriendo particularidades de cada 
uno de estos lenguajes, pero en esen-

cia la obra trasciende esta realidad”. La 
exploración de las posibilidades que 
brindan las diferentes técnicas (por ej. 
impresos digitales, a veces intervenidos 
con pintura acrílica, xilografías, collages 
escaneados y trabajados digitalmente, 
para luego ser impresos) han dado a sus 
obras de impronta figurativa un impac-
to visual propio del diseño gráfico por 
el color pleno de los fondos, las formas 
y el equilibrio que generan una atmós-
fera que le es propia. “Una pintura pue-
de ser concebida como diseño, tanto en 
su forma como en su aplicación.”. Con 
respecto a la relación que establece con 
su obra  y con el observador de la mis-
ma, Laborde dice: “La realidad físico-es-
piritual del ser humano es lo que hace 
posible cualquier tipo de proyección o 
trasferencia espiritual, propia de las ma-
nifestaciones artísticas, signándolas con 
las características del o de los individuos 
y su realidad social.” “La creación en el 
campo del arte es dar vida a situaciones 
visuales, este dar vida es en realidad la 
transformación del espacio visual en un 
lugar habitable que permite al especta-
dor sentir su emoción espiritual, reco-
nociendo incluso características que no 
le pertenecen o son propias del artista. 
Este fenómeno que permite al artista 
transferir su espiritualidad, se vincula 
estrechamente con el hoy y la realidad 
social en que habita el creador.” Sobre 
lo figurativo y lo abstracto en su obra 
ha expresado: “Desde el punto de vista 
personal sostengo que todo arte, cual-
quiera sea su lenguaje o disciplina es en 
esencia abstracto y al mismo tiempo fi-
gurativo. Creo que en el campo del arte, 
es imposible evitar, que en sus obras, se 
manifiesten ideas figurativas y esto se 
refiere a todos los lenguajes y disciplinas 

como la música, la literatura, el arte vi-
sual etc.. En este terreno la figuración en 
una obra de arte, puede desarrollar dis-
cursos literarios por su forma de relato, o 
no. En este caso, la ausencia de la des-
cripción, no implica la ausencia de los 
elementos esenciales y abstractos de las 
ideas o realidades figurativas: la vertical, 
la dinámica, los contrastes, las tensiones, 
el equilibrio, los ritmos, el objeto, el es-
pacio etc.. Podemos decir que el arte se 
manifiesta siempre de forma abstracta. 
En lo particular sostengo que también 
se manifiesta, al mismo tiempo, de for-
ma figurativa, siendo esta figuración 
descriptiva o literaria o la figuración no 
descriptiva basada en los elementos que 
son en esencia de origen figurativo. Esta 
figuración cuando no es descriptiva, se 
relaciona con la propia naturaleza físico 
espiritual del ser humano, que se esta-
blece como medida y valoración.”
Ha participado de decenas de muestras 
individuales y colectivas en las que ha 
sido posible observar su ductilidad. La 

obra de Laborde es un ejemplo de que 
la pintura se trabaja, el trabajo es lo que 
la afianza y por esa razón sus obras están 
en constante proceso de auténtica trans-
formación. “Una vez alcanzada la for-
ma, ésta se reitera y el objetivo se con-
centra en la innovación del contenido”. 
En entrevista concedida a “El Monitor 
Plástico” con motivo de la muestra “El 
Camino Infinito” (2023) en homenaje a 
su Maestro dice:  “Siempre que hay un 
problema, es de dibujo, no de color”. En 
la misma entrevista recuerda que Pareja 
decía que si un dibujo está bien hecho, 
se pinta solo. Agrega que cuando dibuja 
no piensa en la forma sino en el conteni-
do, y a partir de eso “el dibujo aparece”.  
Reflexionando sobre esta muestra dijo 

“(…) espero que esta exposición, pro-
voque algo, no tanto para que me vean, 
sino para que el que se acerque encuen-
tre su rostro, en algo parecido a un pozo 
de agua”. Creo firmemente que esta re-
flexión se extiende a la actual muestra 
retrospectiva. 

ALEJANDRA WALTES

“La Despedida” es el nombre elegido por el Artista Visual 
Héctor Laborde para la muestra que se desarrolla en la Sala 
de exposiciones de la Facultad de Artes que podrá visitarse 
hasta el 15 de octubre. “El arte es un diálogo. El artista se 
vuelve espectador y el espectador también crea.”  

“De miradas”  
(Héctor Laborde- S/F)
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