
Recuerda que esta reseña tiene spoilers, lo único que tienes que saber es que esta es una de las películas mexicanas

que vale la pena ver. Hasta te vas a quedar con ganas de más.



El elemento visual y técnico que te va a llamar la atención es el manejo de la luz. Con los contrastes de color y la

iluminación de los ambientes tienes hecha la tarea, la luz es el factor más importante de la cinta, entendiendo lo

que la iluminación quiere decir, los personajes serán más fáciles de descifrar. Será mucho más sencillo

comprender qué pasa.

Sin embargo, el sentido de la narrativa se esclarece a la mitad de una cinta precoz, que termina en el momento de

clímax creciente. La diferencia entre la razón y el sentimiento para discernir el rumbo de una relación social. Por el

nombre de la película se puede asumir que la hipótesis de esta película es que el amor moderno se piensa

demasiado.

La premisa de Matías Meyer gira alrededor de una familia menos disfuncional de lo que se podría pensar en

primera instancia. La madre muere y el padre queda sólo con la obligación de lidiar con el Alzheimer. Los hijos se

quedan en el mundo terrenal para tratar el tema del testamento y los sentimientos que se despiertan cuando viene

el despojo y la necesidad.

Una de las virtudes de esta película es que los personajes principales son cinco, es una cantidad importante de

historias relevantes que se entretejen. Estos protagonistas están interpretados correctamente por Ilse Salas,

Leonardo Ortizgris, Ludwika Paleta, Andrés Almeida y Raúl Briones. Todos están en una situación sentimental

que se puede abordar desde dos puntos de vista.



La emocional y la racional. Como dije antes, la luz es el elemento conector de la cinta. Hay una escena particular

en la que un personaje engaña a su pareja para irse con su mejor amigo, y cuando están en el acto sexual, cuando

no están pensando ni reflexionando si lo que hacen es correcto, las luces se mueven rapidamente y cambian de

color.

Cada color representa un sentimiento, cuando tienen sexo les invade un cúmulo de emociones desenfrenados.

Pero cuando terminan y la realidad los regresa a su posición inicial, las luces frenan su ritmo frenético y los colores

se reducen. Porque ya están pensando, y es en ese momento cuando ese arco narrativo se acaba.

Lo único que frena a la trama y sus personajes es el pensamiento, la reflexión desmedida. “Hacer las cosas sin

pensar no es bueno, pero hacerlas pensando de más es peor”, ese es el tema del guión escrito por Meyer, María

Camila Arias y Edgar Chias. Es por eso que el personaje de Raúl Briones da un oportuno discurso sobre Descartes

y la neurociencia.

Uno de los muchos personajes a los que sigue la cámara tiene un desarrollo significativo. Comienza pareciendo un

ser insensible, ajeno. La vestimenta durante su primer acto sugiere un conflicto. Eventualmente parecerá que su

único interés tiene que ver con el testamento de sus padres, pero se aclarará que su interés es diferente.



Lo que ese personaje quiere, el de Andrés Almeida, es entender por qué sus padres tenían vínculos más fuertes con

otras personas pero no con él. El tema del testamento tiene que ver con entender la razón por la que el personaje

de Ilse Salas tiene más importancia en la vida de sus viejos si ella pertenecía a la casa chica. Si ella era la infiltrada.

No es hasta que se deja llevar que deja de buscarle tres pies al gato. Cuando se toma tres hidalgos. En ese sentido,

las sustancias son benéficas. El personaje que se acopla con el tema es aquel al que se refieren como “el drogadicto

y borracho”, el que se dejó llevar por los sentimientos y asumió su homosexualidad antes de que la película

comenzara.

Ese personaje no tiene gran conflicto porque él ya se ató a las convenciones de lo que busca la trama. Acepta

pronto a la otra hija de su papá, toma todo con buen humor, es por eso que el elemento visual de esta personalidad

es el agua. Cuando llueve, se dispone a aceptar cualquier cosa que venga. No importa que vaya en contra de sus

dogmas.

La trama de Ilse Salas comienza con una situación que refleja el sentido del título de la cinta. Que cualquier cosa

que pase en nombre del sentimiento está bien y no merece una flagelación de ninguna parte, las consecuencias se

asumirán con gusto, seas cuales sean estas. Y asume que las situaciones actuales no tienen que ver con las

personas sino con el contexto cambiante.

Como mencioné al principio de este texto, la luz es vital para el entendimiento de esta cinta. Está trabajada con

mucho ahinco, cada enfoque tiene un sentido. En las escenas del velorio, las velas juegan un papel importante,

siempre están de fondo. Cuando la trama avanza, las velas se cambian por lámparas. Todas estables.

Hasta que llega el momento del temblor en donde todo cambia. El recurso de terremoto es muy parecido a la lluvia

de ranas en Magnolia de Paul Thomas Anderson, claro que no con tanta brillantez, pero tiene la misma intención

narrativa. Mostrar que cada uno de los personajes ya cambió, ya entendió lo que debía hacer.

Aceptar. Asumir. Eso es lo que se debe hacer. La única canción del soundtrack es Shadow de Chromatics. El resto

del score de Galo Durán sugiere que las situaciones pasan sin que los personajes puedan decidir el transcurso de la

vida. En este sentido, cada persona en pantalla se tiene que adaptar a lo que sucede. Hay algunas que ya lo

asumieron, y por lo tanto, dirigen el curso de la historia.



La cinta parece terminar abruptamente, en el tráiler de YouTube una usuaria señaló que termina justo cuando

parece que va a explotar, y parece que sí, pero termina en el momento adecuado. Porque los tres hermanos están

viendo el álbum de fotos de ambas partes de la familia y por primera vez nadie cuestiona por qué pasó lo que pasó.

El padre es el símbolo de que la felicidad se encuentra cuando se deja de pensar, porque sus capacidades

cognitivas ya están en jaque, ya no lo controla. Involuntariamente dejó de controlar y reprimir sus pensamientos,

así como sus emociones. Es por eso que la mayoría de los personajes se incomodan con su presencia hasta la

escena final.

Para rematar el análisis de esta hermosa película, hay que analizar conscientemente los temas que propone el

cineasta mexicano. Porque incluso parece que es normal que el patriarca tenga una casa chica y una casa grande,

que la infidelidad sea el pan nuestro de cada día. La homosexualidad se normaliza un poco menos de lo necesario y

hasta la libertad sexual se celebra.

Amores Modernos es una exepción. Habla de sus temas sin acercarse a sus estereotipos y reflexiona. Cuánta falta

nos hacía.
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Entrevista Matías Meyer, Amores Modernos. 

¿Cómo surgió la idea de hacer ésta película?
En 2015, fui invitado a un taller de dirección de actores para cine en Careyes. Ahí 
conviví con muchos actores de mi generación. Yo iba invitado por haber trabajado con 
actores no profesionales. A partir de esa experiencia me dieron ganas de probar el 
trabajo con actores. Decidí entonces ponerme a escribir con eso en mente. Trabajar 
con actores me permitía cosas que antes me limitaban, como utilizar parlamentos 
largos o buscar momentos emocionales muy precisos, que demandaran una gran 
técnica actoral. Así es que me dije, si voy a trabajar con actores, tengo que aprovechar 
lo que me ofrecen. Además, quise probar cosas que nunca antes había hecho, como 
escribir un guión original (adapté obras literarias en la mayoría de mis trabajos 
anteriores), utilizar cortes (utilicé mucho plano secuencia), un ritmo más dinámico, 
trabajar en interiores etc… Así es que en gran parte, fue por un deseo de explorar 
territorios desconocidos para mí.

¿Y qué te pareció la experiencia?
Quedé impresionado por la calidad y capacidad de los actores. Aprendí mucho de esta 
experiencia. Cuando terminamos la película hicimos una conferencia de prensa; al día 
siguiente salió una nota que decía: “Deja Meyer el cine de autor”. Esa nota me hizo 
sonreír, ya que si bien esta película es más clásica en su lenguaje cinematográfico, 
está llena de detalles que me son muy personales y biográficos. Es muy personal. 
Intento ser alguien abierto y tolerante y me desesperan un poco estas fronteras o 
etiquetas con las que se quiere distinguir todo. 

¿De qué quisiste hablar con esta película?
La película me parece que habla de muchas cosas a distintos niveles, la principal es 
una crítica al individualismo de nuestra era que ha afectado nuestra relación al otro y 
por ende que afecta a la comunidad. La primer afectada es la familia. Hay una cantidad 
de divorcios espeluznante. No que sea malo divorciarse, antes no se podía hacerlo por 
otras razones, pero el hecho es que somos muy narcisistas.  Los hijos ya no quieren 



ocuparse de sus padres cuando estos envejecen. Al dejar de interesarnos o 
relacionarnos con el otro, la vida pierde toda su riqueza. 

¿Cómo tradujiste esto de una manera formal?
Usé muy poco plano de conjunto, son muchos planos cerrados sobre los individuos 
solos en el cuadro. El último plano de la película, finalmente los muestra juntos en el 
mismo cuadro. 

¿La iluminación usa mucho el claroscuro, porqué?
Otro de los temas de la película es la dualidad, eros y thanatos, el amor y la muerte, las 
dos fuerzas motrices de nuestra existencia. Por eso la película empieza con una 
escena de amor, que es seguida por la muerte.  Y al final hay un nacimiento real y otro 
simbólico. La mayoría de las escenas, son de dos personajes.  El mural de Tamayo que 
aparece en la película tiene por título “La dualidad”. El manejo de colores busca la 
complementariedad. Y justamente en la sociedad de consumo, se busca evitar la 
muerte porque no es comercializable. “Uno no puede sustraerse de la muerte. Vivir es 
aprender a morir”, escribió Montaigne. Sin la idea de la muerte, la vida pierde su 
erotismo. Leí mucho al filósofo coreano Byung-Chul Han durante la escritura del guión, 
sobre todo “La agonía del Eros”. Muchas de sus ideas están reflejadas en la cinta. 

En la película hay una escena en un edificio afectado por el temblor del 19 de 
septiembre de 2017. ¿Porqué?
Fue un evento traumático para todos los habitantes de esta ciudad, en donde se 
desarrolla la cinta, y me sirvió en cierta forma para evacuar ese trauma y para situar 
temporalmente la cinta. El apartamento que aparece es donde yo vivía. Al mismo 
tiempo me funcionó como metáfora de las relaciones de los personajes, que sufren un 
movimiento telúrico por la muerte de la madre, pilar estructural de la familia. El reloj de 
pared al que Rocío coloca una batería es el mismo que cayó en mi departamento 
durante el temblor y cuyas manecillas quedaron atoradas justo a la hora del temblor 
cuando cayó al suelo. Rocío activa de nuevo el movimiento, la vida continúa y la 
muerte también abre nuevas posibilidades.



Interview with Matías Meyer, Amores Modernos.  

How did the idea of making this film come about?
In 2015, I was invited to a directing workshop for film actors in Careyes, where I worked 
with actors from my generation. I was invited because I’d worked with amateur actors. It 
was an experience that made me want to try working with actors, so I decided to write 
with this in mind. Working with actors allowed me to experiment with things that had 
previously limited me, like writing long dialogues or creating very specific emotional 
moments that required a highly developed acting technique. So I said to myself, if I’m 
going to work with actors, I need to draw on everything they have to offer. I also wanted 
to try things I’d never done before, like writing an original script (most of my previous 
films were based on adaptations of works of literature), using cuts (I used a lot of long 
takes in my other films), a more dynamic rhythm, working in interiors, etc.… So largely it 
was a desire on my part to explore uncharted territories.

What did you make of the experience?
I came away impressed by the standard and capacity of the actors I worked with. It was 
a very enriching experience. When we finished the film, we did a press conference and 
the next day an article came out that said “Meyer abandons auteur cinema”. It made me 
smile, because while the film is more classical in terms of its cinematographic language, 
it’s full of very personal, biographical details. It’s a very personal film. I see myself as 
someone open and tolerant, and I get a bit frustrated with the limits or labels people are 
always trying to pin on everything.
. 
What did you want to say with this film?
The film speaks about a lot of things on different levels. First and foremost, it’s a critique 
of the individualism that characterizes our era and that has affected our relationships 
with others and, by extension, the community. The first victim is the family. Our divorce 
rate is horrifying. I’m not saying it’s wrong to get divorced—before it wasn’t possible to 
get divorced for other reasons—, but the fact remains we are very narcissistic. Children 



no longer want to take care of their parents when they get old. And when others are no 
longer of interest to us, when we stop relating to them, life loses all its richness. 

How did you translate this, formally speaking?
I used very few medium long shots, instead opting for lots of close-ups of individuals 
alone on frame. It’s not until the last shot that we finally see them all together in the 
same frame. 

You use a lot of chiaroscuro. Why?
Another of the film’s motifs is duality, Eros and Thanatos, love and death, the two driving 
forces of our existence. That’s why it opens with a love scene, which is followed by 
death and at the end there is an actual birth and a symbolic one. Most scenes feature 
only two characters. The Tamayo mural that appears in the film is called “Duality”. The 
colors were chosen specifically to complement one another. And precisely in a 
consumer society, death needs to be avoided because it is not marketable. Montaigne 
wrote that “One cannot escape death. To live is to learn to die.” Without the idea of 
death, life loses its eroticism. I read the Korean philosopher Byung-Chul Han a lot while 
writing the script, especially “The Agony of Eros”. Many of his ideas are reflected in the 
film. 

There is a scene of a building affected by the earthquake of September 19, 2017. 
Why did you include this in the film?
Because it was a traumatic event for the residents of this city where the film is set and 
because, to a certain extent, it helped me overcome that trauma, while anchoring the 
film in a specific moment in time. The apartment that appears in it is where I used to 
live. At the same time, it worked as a metaphor for the relationships between the 
characters, who are shaken by the death of their mother, the family’s structural support. 
The clock Rocío puts a new battery in is the same one that fell off my wall during the 
earthquake and whose hands stopped right at the time of the quake. Rocío puts the 
hands in motion again, life goes on and death, too, opens up new possibilities.
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Quelques documentaires, des courts et des longs dont Yo (2015),
d’après une nouvelle de Le Clézio, nous semble le plus connu ici.
Apparemment, selon nos recherches, il vit à Montréal, il a vécu en
France et ses origines sont mexicaines. De quoi avoir un rapport
au monde un peu plus omniscient. Matías Meyer, cinéaste dans la
quarantaine.

Secrets de famille
Dans Amores modernos, ses racines premières sont le principal
centre d’intérêt. Un goût prononcé pour la télénovela si chère aux
latino-américains, source de ces drames intimes et pittoresques
dont les rebondissements ne sont que le re et de leurs vies, un
mélodrame permanent. Mais avec toutes les sophistications que
cela implique, car au cinéma, tout est plus grand que nature. Chez
Matías Meyer, une prédilection pour Almodóvar (et timidement,
Douglas Sirk), caractéristiques qui nous conduisent dans les
méandres de la famille, ses tendances, ses péchés, ses interdits, ses
secrets aussi et des questions d’héritage.

Donnant raison à des séquences où la mise en scène défend
admirablement bien ses codes traditionnels, sans en inventer de
nouveaux. Pourquoi le faire? Tous et toutes dans cette famille
quasi-dysfonctionnelle ont quelque chose à cacher et chacun
blâme l’autre pour les déboires qui s’accumulent à mesure que le
récit avance. Regrets de ne pas avoir agit autrement dans le passé,
réaction devant la double-vie d’un père presque absent, ou peut-
être pas assez.

L’amour en ce 21  siècle n’est pas si di érent que dans le passé.
L’homme, l’hétéro, totalement déboussolé devant ces nouvelles
réformes sociales ne résistent pas pour autant. Le personnage de
Carlos (excellent Andrés Almeida) en est la preuve la plus
concrète, notamment lorsqu’il se soumet au nouvel ordre familial
– découverte de la demi-sœur – car chez lui, les rapports
hommes-femmes ont été remplacés, jusqu’ici, depuis que les
femmes décident par elles-mêmes, par le lien qu’il partage
(amoureusement) avec l’argent, l’économie et les biens personnels.
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On soulignera la présence de Leonardo Ortizgris dans le rôle de
l’homosexuel Alex, qu’on aurait voulu plus ouvert, mais en
harmonie avec les tendances sociales actuelles qui n’ont pas
évolué d’un cran malgré les apparences.

Les femmes, elles, fortes, toutes de grandes comédiennes, à l’aise
dans un genre cinématographie où elle se sentent à l’aise. Face
aux hommes, une lutte amicale plus que combative. Pour que la
tradition survive sans doute en dépit de tout. Et pour Meyer,
intentionnellement, un refus du pathos, un déni du drame intense;
au contraire, une sorte de froideur dans la mise en scène dont les
lieux plutôt luxueux et faussement réconfortants dépeints se
confondent paradoxalement avec les contraintes psychologiques
des personnages.

Désir de vengeance?, amours peu commodes, double-vie occultée
(ou presque). Et une nale volontairement conforme à la
bienséance. Pour que personne ne se sente visé.

… pour Meyer, intentionnellement, un
refus du pathos, un déni du drame
intense; au contraire, une sorte de
froideur dans la mise en scène dont
les lieux plutôt luxueux et
faussement réconfortants dépeints
se confondent paradoxalement avec
les contraintes psychologiques des
personnages.
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« Canción si nombre 2040 »

Année : 2019 – Durée : 2 h 23 min 
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ÉTOILES FILANTES 
★★★★★ Exceptionnel. ★★★★ Très Bon. ★★★ Bon. 

★★ Moyen. ★ Mauvais. 0 Nul. 
½ [ Entre-deux-cotes ]
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