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PRESENTA

La fábula en tres actos

con música de 

Igor Stravinsky 
y libreto de 

W. H. Auden y Chester Kallman
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Crédito editorial

The Rake’s Progress de Igor Stravinsky se presenta por acuerdo 

con BARRY Editorial Com. Ind. S.R.L., 

representante exclusivo del autor y del editor original 

Boosey & Hawkes.

El origen de unas cuantas obras musicales se remonta a manifes-

taciones que pertenecen a otras disciplinas, como la literatura o

la pintura. Acaso el ejemplo más célebre sea el Preludio a la siesta de

un fauno de Claude Debussy, inspirado en una égloga de su con-

temporáneo Stéphane Mallarmé. El poeta a su vez halló estímulo en

una pintura de François Boucher (siglo XVIII) y no hay que pasar por

alto que la pieza debussyana ocasionó que Nijinsky crease una

famosa coreografía. No menos célebre como ejemplo de este tipo

de concatenación es The Rake's Progress, o El progreso del libertino.

El inglés William Hogarth (1697-1764) fue uno de los más genia-

les cultores de todos los tiempos del género pictórico conocido

como “costumbrismo”. Gracias a sus retratos de la Londres de la

primera mitad del siglo XVIII la posteridad obtuvo no pocos datos

Igor Stravinsky por Arnold Newman

Comentario Claudio Ratier

Arte integral



acerca de los hábitos y vida cotidiana, en la intimidad y en los luga-

res públicos, de la sociedad de aquel tiempo. En algunos casos

necesitó realizar una completa secuencia de cuadros para desarro-

llar la historia de un individuo ordinario, su suerte en la gran ciudad

y su penoso final, incitador de compasión y moralizante. Entre estos

auténticos antecedentes del comic moderno se cuenta la serie de

pinturas realizadas en 1731 A Harlot's Progress, o El progreso de una

prostituta, a partir de la cual Hogarth realizó grabados en 1732 (sólo

se conservan éstos, pues los óleos se perdieron). Allí vemos una

chica que llega del campo a la gran ciudad con la intención de

dedicarse a un trabajo decente, hasta que opta por la prostitución

y finalmente muere de sífilis. A esa serie siguió A Rake's Progress,

ocho óleos pintados entre 1732 y 1733, hoy expuestos en el Soane

Museum de Londres. Basado en este trabajo el artista también rea-

lizó la correspondiente serie de grabados hacia 1735.

Al pie de cada una de las ocho estampas aparecen leyendas que

cuentan la historia de Tom Rakewell, heredero de un rico comercian-

te que llega a Londres para despilfarrar su fortuna y encontrar un

desenlace triste. Podemos resumir el progreso de este libertino de la

siguiente manera: 1) Rakewell toma posesión de los bienes que le

dejara su avaro padre. 2) El heredero aparece rodeado de artistas y

profesores que, supuestamente, lo convertirán en un hombre de

mundo. 3) Lo encontramos en una taberna, despilfarrando su dine-

ro en medio de una orgía. 4) La policía lo arresta por deudas. 5) Se

casa con una vieja, a no dudar adinerada. 6) Termina de arruinarse

en una casa de juego. 7) Va a prisión. 8) Su “progreso” culmina en

el manicomio. Esta última imagen lo muestra enajenado y desnudo,

tirado en el piso, acaso inmerso en la locura por una sífilis contagia-

da en su vida de libertinaje. Aquel mal, terrible azote de millones

hasta entrado el siglo XX, con su elíptica y providencial actuación

puede coronar este comic que en su último cuadro arroja una ense-

ñanza moral, sacudida por compasivos y aterrados sentimientos. Autorretrato de William Hogarth



Según su propio testimonio, Igor Stravinsky (1882-1971) visitó

una exposición de pintura inglesa en Chicago en 1947. Allí se

encontró con la serie de grabados A Rake's Progress y de inmediato

aparecieron en su imaginación escenas operísticas. De regreso en su

hogar de Hollywood mantuvo una conversación con su amigo, el

escritor y ensayista Aldous Huxley, en la que se planteó la composi-

ción de una ópera en idioma inglés sobre la serie de Hogarth.

Elegido por el músico como “padrino” de la ópera, Huxley le sugi-

rió el nombre del poeta británico nacionalizado estadounidense H.

W. Auden (1907-1973) para que tomase a su cargo el libreto. 

Hecha la propuesta a la casa editorial Boosey & Hawkes, Stravinsky

y Auden se encontraron en Hollywood y decidieron componer una

fábula en tres actos con moraleja, que sería bautizada como The

Rake's Progress. De regreso a su casa en Nueva York, Auden contra-

tó como colaborador a Chester Kallman y en marzo de 1948 finali-

zaron un texto que el compositor juzgó como “uno de los más bellos

libretos posibles”. La concepción de la música llevó tres años.

Hacia el neoclasicismo 

Paul Henry Lang aseveró: “La lucha entre Oriente y Occidente

queda ejemplificada en este gran maestro ruso de nacimiento, cuya

fuerza elemental se sacrificó a las lisonjas del Occidente ultraculto,

terminando el músico oriental por convertirse en el héroe, el após-

tol y líder incontestable de la música occidental. Luchó por

Occidente aunque fue su mundo de adopción el que le maniató y

el que agotó su fuerza original. Ese es el motivo de que la música

de Stravinsky, siempre fascinante en su esplendor de mil y una

noches, siga sin tener una auténtica progenie”1. Stravinsky profun-

W. H. Auden1. Lang, Paul Henry, Reflexiones sobre la música. Debate, Madrid, 1998.



Su primera etapa culmina en 1917 y se conoce como “rusa”. La

segunda, la “neoclásica”, se extiende hasta 1951 y la tercera y últi-

ma, llamada “serial”, llega a 1966. Aclarando que las clasificaciones

pueden ser didácticas pero con molesta frecuencia engañosas, Julio

Palacio explicó que los adjetivos mencionados aluden respectiva-

mente a una modalidad lingüística (racial en el caso de Stravinsky),

un estilo y una técnica2. La primera etapa, caracterizada por com-

posiciones de una potencia arrolladora, desconocedoras de las inhi-

biciones que podían afectar a la mayoría de los occidentales, dio

como resultado la revolución de La consagración de la primavera

(ballet, 1913) y a ella pertenece su primera ópera, El ruiseñor

(1914), ambas estrenadas en París.

Tras la Primera Guerra Mundial Europa fue reticente con las

estéticas experimentales o salvajes –el término no debe entender-

se en un sentido peyorativo– como fue el caso de La consagra-

ción… La nueva tendencia en la música pasó a ser neoclásica y

Stravinsky, con el estreno del ballet Pulcinella (1918) se convirtió

en portaestandarte del neoclasicismo. Pero lo que vendría ya se

insinuaba algunos años antes. La consagración… introdujo el

dizó y trabajó con todos los lenguajes musicales posibles para un

compositor de su tiempo. De gran genio y sólido intelecto, como

todos los que han marcado hitos en la historia del arte tuvo adhe-

rentes y detractores. La vanguardia juzgó su postura como conser-

vadora, aunque en los primeros años del siglo XX haya sacudido los

cimientos de los cánones establecidos. En su proceso de occidenta-

lización el cambio de un lenguaje a otro dio lugar a opiniones

enfrentadas. La extraordinaria maestría de su arte no impidió que se

le señalara cierta frialdad, pero algo innegable es que la figura de

Stravinsky, desde su llegada al mundo de la música, se convirtió en

una de las más grandes y prodigiosas de todas las épocas.

William Hogarth: Casamiento con una vieja

2. Palacio, Julio, Las máscaras del neoclasicista. Revista Teatro Colón, Buenos Aires, julio-

agosto de 2001.



The Rake's Progress

Cuando la historia de la música señala que el neoclasicismo es

un estilo paródico, significa que los procedimientos adoptados

consisten en una imitación de aquellos que puso en práctica la

música del siglo XVIII. Stravinsky se sintió notablemente impresio-

nado por Mozart, cuyo Don Giovanni, a pesar de las esenciales

divergencias entre los caracteres protagónicos, influyó en The

Rake's Progress. Manifestó su interés en escribir una ópera a partir

del modelo de las creaciones italianas del genio de Salzburgo,

pero en inglés (¿Porque vivía en los Estados Unidos? ¿Porque el

tema está tomado de una serie de grabados de un pintor inglés?

¿Algo relacionado con su editor británico?... No hay una respues-

ta definitiva). Él escribió acerca de la elección del idioma:

“Durante muchos años abrigué la idea de escribir una ópera en

inglés. Con esto quiero decir una música originada en la prosodia

inglesa y elaborada a mi manera, como antes hice con otras len-

guas: el ruso (El ruiseñor, Mavra y Las bodas), el francés

(Perséphone) y el latín (Edipo Rey, Sinfonía de los salmos)”. Para

continuar con lo del modelo mozartiano, el mismo Auden refirió

que la ópera debía configurarse con una orquesta pequeña, pocos

personajes, de carácter camarístico a la manera de Così fan tutte.

En efecto, el ensamble instrumental creado para la ópera que nos

torrente eslavo en el hedónico y algo estancado París, provocó

conmoción, algunos se enfurecieron, otros se fascinaron y se pre-

guntaban qué rumbo tomaría el maestro luego de semejante pre-

sentación, en la que el espíritu violento y primitivo se asociaba a

una técnica de escritura ejemplar. Se habrán sorprendido más

tarde, al comprobar que aquella obra era un punto final; algo

parecido sucedió con Strauss y Elektra (1909), seguida también

para asombro de sus admiradores por Der Rosenkavalier (1911).

La fase rusa comienza a apagarse con la llegada de El ruiseñor,

obra que cierra la época del cataclismo rítmico y de esa paleta

orquestal densa y de un increíble colorido. Stravinsky encuentra

en el estilo, campo donde ve un significante de mayor importan-

cia que el significado, la clave para dar con el nuevo camino. Paul

Henry Lang (op. cit.) aclara sobre este punto que no es en el con-

tenido sino en el estilo y en la forma, representantes de un puer-

to seguro, donde pasa a centrarse la escritura. Su postura purista

y formalista quedó reflejada en las siguientes palabras acerca de

su Octeto de vientos (1923): “Mi octeto es un objeto musical”. La

defensa de la música pura o absoluta, de lo abstracto separado

de la realidad de la vida, derivó en su neoclasicismo. El slogan

pasó a ser “retorno a Bach” y The Rake's Progress, lejos del con-

cepto de pureza por el género al que pertenece, marca la culmi-

nación de esa etapa.



Bach y Mozart están omnipresentes pero los recursos armónicos,

melódicos y rítmicos que hacen su juego desde el principio hasta el

final no pueden ser de otro tiempo que de la mitad del siglo XX.

Aún podemos dar un ejemplo, por supuesto arbitrario, de algo que

guarda analogías con nuestro tema. Es apropiado por su carácter

ilustrativo y puede ayudar a redondear la idea. El ejemplo no es para

escuchar sino para mirar. 

Existe un cuadro pintado en 1930 por Grant Wood llamado

American Gothic. Es muy famoso, figura en cualquier antología de

pintura norteamericana y en la web se puede encontrar en todos los

tamaños imaginables; es muy probable que usted lo haya visto más

de una vez y es tan conocido, que fue y es reiteradamente parodia-

ocupa es una orquesta de cámara con maderas, cornos y trompe-

tas por dos, cuerdas, clave (o piano) y timbales.

Imitar, parodiar, aquí no significa realizar una copia de museo de

una obra del pasado, o una suerte de trabajo apócrifo; para llevar

a cabo algo semejante es innegable que se requeriría una indiscu-

tida habilidad y exhaustivos conocimientos sobre la materia, pero

la finalidad de tal tarea sería completamente inútil. Stravinsky no

escribió una ópera del siglo XVIII sino que se asomó al pasado para

adoptar elementos que empleó con el propósito de crear una

ópera de su tiempo. Es una reminiscencia, una parodia de un esti-

lo que conoció su plenitud doscientos años atrás, pero por esto la

de Stravinsky no deja de ser inconfundible música de nuestro

extinto siglo XX. 

The Rake's Progress, fábula musical en tres actos con tres escenas

cada uno, está estructurada en números musicales con recitativi sec-

chi –acompañados por bajo continuo a cargo del clave o del piano–

intercalados. Éstos últimos fueron escritos en prosa, mientras que

para los momentos musicales se usó el verso rimado. Se aprecian

arias, dúos, tercetos, concertantes y coros, con la independencia

característica del esquema empleado. Las arias pueden estar com-

puestas según el modelo de la cavatina, como la de Tom de la

segunda escena del primer acto, Love, too frequently betrayed. O

presentar la secuencia de recitativo accompagnato - aria (con un ins-

trumento obligato en el acompañamiento, como el fagot) - recitati-

vo accompagnato - cabaletta: es el caso de la escena de Anne, No

word from Tom… /Quietly night…/ I go, I go to him…, al final del pri-

mer acto, virtuosa y de pasajes melismáticos. El empleo de la escri-

tura melismática y del acompañamiento con instrumento obligato

(clarinete, en este nuevo caso) reaparecen en el recitativo y arioso

del mismo personaje en la escena 2 del Acto II, How strange! / No

step… La reminiscencia del settecento es constante, las sombras de

Igor Stravinsky



más famoso libertino de todos los tiempos (también está disponible

en www.balirica.org.ar). Podemos destacar una diferencia fundamen-

tal y es que mientras a Don Giovanni lo mueve su propia fuerza inte-

rior, Rakewell es un sujeto pasivo que es llevado de la nariz por aquel

que engañosamente se puso a su servicio: Nick Shadow.

Pero ante todo se impone un pacto diabólico que nos sitúa fren-

te a una historia fáustica. Y claro que en este punto también encon-

tramos grandes diferencias entre nuestro personaje y el Doctor

Fausto, científico y filósofo del siglo XV, mitificado e inmortalizado

por las letras y la música de Occidente. Fausto ha llegado a la ancia-

nidad y considera que no sabe nada, asevera ser tan ignorante

como antes de tomar entre sus manos el primer libro. Da cualquier

cosa por recuperar la juventud y experimentar aquello de lo que se

privó desde siempre: la vivencia del amor. Sella su pacto demonía-

co a plena conciencia y el resto es historia sabida… Pero al fin y al

cabo, Fausto sigue persiguiendo la sabiduría. A Tom Rakewell ni se

le ocurre pensar que aquel que le da la noticia de que se ha conver-

tido en un hombre rico, no es más que un demonio al que deberá

entregarle el alma. Tampoco se le pasa por la cabeza ser sabio y su

fatuidad es tan grande, que cree en el disparate de que una máqui-

na pueda convertir piedras en pan. Durante algunos meses se entre-

ga a lo que alguien como él llamaría una “gran vida”, tan vacía de

sentido que es capaz de experimentar cualquier cosa para salir del

inevitable tedio. Lejos de ser bondadoso tampoco sus acciones –o

inacciones– lo convierten en ejemplo de maldad y la razón de su

existencia ha sido tan débil, que todo termina desvaneciéndose

como la igualmente efímera fortuna. “El eterno femenino nos

eleva”, leemos al final del Fausto de Goethe. Lejos de toda grande-

za espiritual, pues no es más que un individuo mediocre de tantos,

encandilado y derrotado por los falsos valores, Tom Rakewell tam-

bién es redimido por el “amor verdadero” gracias a lo mejor que

conoció en su vida: Anne Trulove, la Venus de su último delirio.

do. A pesar del período de la historia del arte al que remite –el

“gótico”–, nadie pretendería creer que se debe al pincel de un Hans

Memling sino al de un artista representativo de la época en la que

fue concebido.

“¿El nombre es arquetipo de la cosa? ¿Los personajes están en las

palabras que les dan sus nombres?”. Veamos qué hay acerca de

esto en The Rake's Progress. Para dar nombre a los caracteres, Auden

y Kallman echaron mano al recurso de que éste debe brindar la

característica principal del personaje:

- Trulove: amor verdadero.

- Rakewell: buen libertino.

- Nick Shadow: en inglés coloquial se le llamaba Old Nick al dia-

blo. Shadow, sombra.

- Baba the Turk: de significado incierto, el nombre de esta mujer

barbuda remite al Oriente. Quizás se asocie a que un ser con

este extraño defecto pueda provenir de tierras exóticas.3

- Mother Goose: no guarda ninguna relación con la literatura

infantil (Mamá Gansa). Al menos desde el siglo XVI, en inglés

coloquial, una prostituta recibía el nombre de Goose. 

- Sellem: con su sonoridad también oriental, no es más que una

contracción de sell them, véndanlos.

Líneas arriba se hace mención a las divergencias entre Tom

Rakewell y el Don Giovanni mozartiano. Quien lea este comentario es

probable que conozca el que se publicó algunos meses atrás sobre la

creación de Mozart y Lorenzo Da Ponte, donde se habla acerca del

3. Hasta que se prohibió comenzado el siglo XX, los freaks –nombre con que el nego-

cio circense designaba a los seres humanos con deformidades físicas– se exhibían en

las ferias de atracciones para complacer el morbo y la perversidad de los concurrentes.

Entre tantas mujeres barbudas, verdaderas o falsas, el caso de hipertricosis más cono-

cido fue el de Lionel, “el birmano peludo” u “hombre león”.



El estreno

The Rake's Progress, fábula musical con música de Igor Stravinsky y

libreto de W. H. Auden y Chester Kallman, se estrenó en el Teatro La

Fenice de Venecia el 11 de septiembre de 1951. El evento tuvo lugar

dentro del marco del XIV Festival Internacional de Música

Contemporánea realizado entre la Bienal de Venecia y el Teatro alla

Scala de Milán. Dirigida por su autor, con la colaboración de

Ferdinand Leitner, subió a escena cantada por Robert Rounseville

(Tom Rakewell), Otakar Kraus (Nick Shadow), Elisabeth Schwarzkopf

(Anne), Jennie Tourel (Baba la Turca), Nell Tangeman (Mother

Goose) y Raffaele Ariè (Trulove). La puesta en escena fue de Carl

Ebert, la escenografía de Nicola Benois (realización de los telones:

Gianni Ratto) y el vestuario de Ebe Colciaghi. La dirección del coro

estuvo a cargo de Vittore Veneziani.

El estreno argentino se llevó a cabo en el Teatro Colón en 1959,

en idioma italiano. Bajo la dirección de Juan Emilio Martini y la

puesta en escena de Tito Capobianco participaron Marcos Cubas

(Tom Rakewell), Ángel Mattiello (Nick Shadow), María Altamura

(Anne), Luisa Bartoletti (Baba la Turca), Ruzena Horakova (Mother

Goose) y Víctor de Narké (Trulove). 

Se repuso en 1977, ocasión en la que se presentó por primera

vez en idioma original bajo la batuta de Antonio Tauriello y pues-

ta de Oscar Figueroa. Los roles principales fueron asumidos por

Gary Glaze, Renato Cesari, Ana María González, Tatiana Zlatar,

Sofía Schultz y Mario Solomonoff. La tercera y última producción

en el Colón y en el país data de 2001. Con dirección de Stefan

Lano y régie de Alfredo Arias fue cantada por Paul Groves, Samuel

Ramey, Deborah York, Victoria Livengood, Alejandra Malvino y

Ricardo Yost. ❚

Igor Stravinsky por Pablo Picasso



Acto I

Escena I

Casa de campo de los Trulove. Tom Rakewell, prometido de

Anne, la hija del dueño de casa, es visitado por un extraño que se

hace llamar Nick Shadow. Éste le comunica que es el heredero de

un tío desconocido que le ha dejado una importante herencia.

Para tomar posesión del inesperado regalo debe trasladarse a la

ciudad. Shadow, sin pedirle por el momento nada a cambio, se

pone a su entera disposición; al cabo de un año las cuentas serán

saldadas de manera satisfactoria para ambas partes. Rakewell jura

amor a Anne y se marcha a Londres, seguido por su servidor; éste

último le anuncia al público que a partir de ese instante comienza

el progreso del libertino.

Sinopsis

William Hogarth: Escena en la taberna, también conocida como La orgía

Escena II

El prostíbulo de Mother Goose, en Londres. En compañía de

Shadow, Rakewell se entrega al vicio y al placer. Malgasta su dinero

entre mujeres y malvivientes y ni se acuerda de Anne. Intenta retirarse

bajo el pretexto de que se ha hecho tarde, pero mágicamente Shadow

atrasa el reloj para que su amo tenga otra hora de placer. El libertino se

retira con Mother Goose. Shadow dice que más le vale a Rakewell apro-

vechar el momento, ya que llegará la hora de rendir cuentas.

Escena III

Casa de campo de los Trulove. Anne se lamenta por no tener

noticias de Tom. Por iniciativa propia decide salir a buscarlo, pues

imagina que está en peligro.

Acto II

Escena I

Rakewell está cansado de la vida que lleva. Se queja de la gran ciu-

dad y, por consejo de Shadow, decide casarse con Baba la Turca, una

acaudalada mujer barbuda que se exhibe en la Feria de Saint Giles.

Escena II

Al llegar a Londres, Anne descubre a Rakewell en medio de su

nueva vida. Le manifiesta su pena a su amado, quien no le presta

demasiada atención y le pide que vuelva a su casa en el campo.

Aparece Baba con su extravagante séquito y Anne descubre la noti-

cia de que ha sido reemplazada por una rara mujer, quien al descu-

brir su rostro es aplaudida por sus seguidores.

Escena III

Baba fastidia a Rakewell con sus exigencias conyugales. Éste la amor-

daza, se deshace de ella y comienza a pensar en una vía de redención:

sueña con la idea de poseer una máquina que convierta las piedras en

pan. Shadow le presenta la extraña máquina de sus sueños, le asegu-

ra que funciona muy bien y que gracias a ella podrá hacer fortuna.

Rakewell decide probar suerte en el mundo de los negocios.



Alejo Pérez director musical

Luego de formarse como pianista y diplomarse en la universidad, perfec-
cionó sus estudios de dirección en Alemania con Peter Eötvös, Helmuth
Rilling y Sir Colin Davis. Colaboró estrechamente con Michael Gielen, Esa-
Pekka Salonen, Peter Eötvös y Christoph von Dohnányi. A partir de la actual
temporada es director musical del Teatro Argentino de La Plata. Dirigió en la
Opéra de París (Bastille), Opéra Comique, Châtelet, Opera de Frankfurt (Don
Giovanni, con régie de Peter Mussbach), Opera Nacional de Lyon, Teatro
Nacional de Ginebra, Teatro Real de la Monnaie Bruselas, Opera Nacional de
Lituania, Muziekgebouw Amsterdam, Opera Real de Copenhagen. Ha esta-
do al frente de la Orquesta Filarmónica de Radio Francia, Filarmónica Real de
Estocolmo, Akademie de la Filarmónica de Berlín, Orquesta de la Radio
Belga, National de Lille, Orquestas Filarmónica y Filarmónica de cámara de
la Radio de Holanda, Sinfónica de Taiwán, Musik Fabrik, Ensamble Modern,
Orquesta Sinfónica de la Radio Alemana (NDR), orquesta de la cual fue direc-
tor asistente durante dos temporadas. Compuso la opera Tenebrae por
encargo del Centro de Experimentación del Teatro Colón y dirigió su estre-
no en 1999. Dirigió también las orquestas Sinfónica Nacional, Filarmónica
de Buenos Aires, Camerata Bariloche, Sinfónica Nacional de Chile, y partici-
pa como invitado regular del ciclo de música contemporánea del teatro San
Martín (estrenos sudamericanos de Satyricon, de Maderna, Medea de
Dusapin, Vigilia de Rihm y Oresteia de Xenakis).

Biografías

Acto III

Escena I

Lo de la máquina resultó ser un fiasco. Gracias a aquella idea, el

libertino está en bancarrota. Sus pertenencias y su casa son subas-

tadas. Anne llega en busca de Rakewell pero encuentra a Baba,

quien le pide que salve al joven; ella le asegura que todavía la ama

y se retira para regresar a la vida circense. Desde la calle se escuchan

las voces del libertino y de su seguidor, que entonan una canción

que hace elogio a la vida despreocupada.

Escena II

De noche en el cementerio de una iglesia, junto a una tumba

abierta. Shadow revela a Rakewell su diabólica personalidad al exi-

girle su alma en cumplimiento del pacto; pero le concede la posi-

bilidad de jugar el destino en una partida de naipes. Ayudado por

el recuerdo de Anne, el libertino vence. Shadow es arrastrado al

infierno pero antes siembra la locura en la mente de Rakewell.

Llega la mañana y este último cree ser Adonis en medio de una

mañana de primavera.

Escena III

Interior de un manicomio. Rakewell sigue convencido de que es

Adonis e invoca a Venus. Se apersona Anne y le sigue la corriente,

haciéndose pasar por la diosa del amor. Lo adormece con una can-

ción de cuna pero es retirada de allí por su padre: todo es inútil, el

mal del joven es irreversible. Rakewell se despierta súbitamente e

invoca a la diosa, que le ha perdonado todos sus pecados y que

acaba de esfumarse luego de haberle traído el sueño. Por último, el

libertino muere invocando a Venus y a Orfeo: el amor acaba de ven-

cer al mal.

Moraleja a manera de epílogo. Quienes no quieren trabajar y

viven en el ocio y en la disipación, se convierten fácilmente en pre-

sas del demonio. Pero Anne destaca que no todos los libertinos pue-

den contar con un amor como el que ella sintió por Rakewell y que

lo rescató de la perdición eterna. ❚



Marcelo Lombardero réggiseur

Su actividad como régisseur comenzó en el Centro de Experimenta-ción
del Teatro Colón, donde tuvo a su cargo las puestas de Mahagonny
Songspiel de Brecht-Weill, Al claro de luna con música de Monteverdi, Ravel
y Debussy y Aventuras y Nuevas Aventuras de Lygeti. En 1994, debutó como
director de escena en El castillo de Barbazul para el Teatro Colón, donde en
2002 puso una nueva producción de La fanciulla del West y, en 2004,
Diáloges des Carmelites de Poulenc, Der König Kandaules de Zemlinsky, Jonny
spielt auf de Krenek y Wozzeck de Berg. Trabajó en salas de Francia, España,
Alemania, México, Colombia, Venezuela, Brasil y Chile poniendo en escena
Otello de Verdi y Otello de Rossini, The Turn of the Screw de Britten, La vida
breve de De Falla, Tristán und Isolde, Maria de Buenos Aires de Piazzola, El
Castillo de Barbazul, Suor Angelica, Manon Lescaut y Macbeth. Recibió los
premios de la Crítica Argentina 2004, ACE 1997, 2003, 2007, APES
(Asociación de Periodistas de Espectáculos) de Chile 2006 y 2007 y Premio
Clarín 2000. Tuvo a su cargo la Dirección Artística del Teatro Colón, y ante-
riormente fue director artístico de la Ópera de Cámara de esa institución,
de la que fue uno de sus refundadores. Actualmente se desempeña como
Director Artístico del Teatro Argentino de la Plata. Para Buenos Aires Lírica
dirigió La clemenza di Tito y Le nozze di Figaro.

Daniel Feijóo diseñador de escenografía

Estudió escenografía en la Facultad de Bellas Artes de la Ciudad de La
Plata con Saulo Benavente y Hugo de Ana, y colaboró con Roberto
Oswald y Enrique Bordolini. 

Para el cine creó las escenografías de más de quince filmes y fue direc-
tor de arte del equipo argentino para Evita de Alan Parker. Realizó esce-
nografías para teatro de prosa, comedias musicales, infantiles, teatro de
revista, programas de televisión y comerciales de cine y televisión. 

Sus amplios conocimientos lo llevaron a realizar escenográfias para
ópera y ballet, trabajando en los teatros más importantes del país con
prestigiosos directores. Podemos destacar las óperas La scala di seta,
Tosca, La médium, La ópera del mendigo, Carmen, Aida y La bohème;
Roberto Devereux, Maria Stuarda, Anna Bolena, I puritani, Edgar, Alzira, La
clemenza di Tito, Jonny Spielt Auf. 

En 2004 y 2005 fue director de producción técnica en el Teatro
Argentino de La Plata, donde también puso las óperas Romeo y Julieta y
Andrea Chénier e Il barbiere di Siviglia. Diseñó la ambientación del lugar
y la escenografía del Show del Tango Porteño.

Desde 1977 se desempeña en la sección Diseño de Producción del
Teatro Colón, de la cual es jefe desde 1992.



Horacio Efron diseñador de iluminación

En 1984 comenzó sus actividades en el espectáculo como asistente
de iluminación y se desarrolló en todas las áreas que comprenden la
realización de un montaje. Se destacó como jefe de montaje en gran-
des producciones nacionales y extranjeras, trabajando para las mejores
empresas de renta del país. 

A su vez realizó diseños en diferentes áreas del entretenimiento:
teatro, danza, ópera: Otello, Jonny spielt auf, Elektra, Hairspray, La vuel-
ta al mundo, Pillow Man, Sweet Charity, Mateo, Tosca, Teatro x la iden-
tidad, entre otros; shows musicales, eventos, presentaciones: Festival
ALAS, Calamaro, Quilmes Rock, Pepsi Music, Manu Chao, BUE, Personal,
Heineken, MTV, Levi's, Louis Vuitton y Telefónica, entre otros.

Desde 2001, junto a Pablo Hernando, dirige el Estudio del Altillo,
dedicado al diseño, asesoramiento y producción de iluminación. Este
estudio es el primero en el país que utiliza herramientas digitales para
programar y visualizar proyectos de iluminación y video. 

Para Buenos Aires Lírica tuvo a su cargo la iluminación de La clemen-
za di Tito (2003), Werther (2004), Rigoletto, Adriana Lecouvreur y Le
nozze di Figaro (2005), Yevgeny Onyegin, la reposición de La clemenza di
Tito y Fausto (2006.), Il Tabarro - G. Schicchi (2007).

Luciana Gutman diseñadora de vestuario

Vestuarista y directora de arte, en 2002 recibió la beca Fondo
Nacional de las Artes - Embajada de Francia, y fue nominada para el
premio Florencio Sánchez por la obra de teatro Ya no está de moda tener
ilusiones, recibió el premio de la critica chilena a la mejor producción
extranjera 2006 por la ópera La vuelta de tuerca, premio que vuelve a
ganar en 2007 por Tristán e Isolda. En 2003 ganó el premio ACE a la
mejor producción escénica por Diálogos de Carmelitas y 2006 por Las
bodas de Fígaro. Trabajó para teatros de Francia, México, Colombia,
Brasil y Chile. En Buenos Aires diseño vestuarios y escenografías para
obras presentadas en los teatros Colón, San Martín, Presidente Alvear,
Cervantes, Margarita Xirgu, Teatro Roma, Teatro del Sur, Teatro
Avenida, Teatro de la Cooperación, Regio, Ópera, Coliseo, Camarín de
las musas y Centro de Experimen-tación del Teatro Colón. En el campo
de la ópera diseñó los vestuarios de Il prigioniero, La fanciulla del West,
Diálogos de Carmelitas, Il barbiere di Siviglia, Der König Kandaules, Jonny
spielt auf, Wozzeck, Varieté de Mauricio Kagel, María de Buenos Aires de
Piazzola-Ferrer, La clemenza di Tito, Werther, Rigoletto, Le nozze di Figaro,
Il trittico, Tosca, Il barbiere di Siviglia, Rigoletto, Otello de Verdi y Otello de
Rossini, La vuelta de tuerca, La vida breve y Manon Lescaut.



Jeffrey Lentz tenor

Artista estadounidense, se ha presentado en salas de concierto y en esce-
narios operísticos como el Barbican Hall (Londres), Carnegie Hall (Nueva
York), Théâtre la Monnaie (Bruselas), Festival de Glyndebourne y óperas de
Nueva York, San Francisco, Glimmerglass, Zuid, Pacific (Estados Unidos) y
Festival de Garsington. En la Ópera de Montecarlo asumió el papel princi-
pal en el estreno mundial de The Picture of Dorian Gray, de Lowell
Liebermann. En 2002 debutó en el West End, en el London's Almeida
Theatre, en otro estreno mundial: God's Liar de John Casken. Participó en
las transmisiones de la cadena PBS (Great Performances) de los estrenos
mundiales de A Streetcar named Desire y del tríptico Central Park, de André
Previn, como así también de la producción de Nyco registrada en vivo en
el Lincoln Center de Paul Bunyan, de Britten. La producción de A Streetcar
named Desire fue llevada al CD por Deutsche Grammophon. En 2004 reci-
bió una nominación al Grammy por su labor en Desire under the Elms, de
Ed Thomas. Hizo su debut como director de escena en la Pacific Opera con
Candide de Bernstein, protagonizada por Richard Troxell y Laura Claycomb.
Últimamente debutó en el Kennedy Center y en el Municipal de Santiago
(Chile) como Peter Quint (en el primer escenario bajo la batuta de Lorin
Maazel) en The Turn of the Screw de Britten.

Juan Casasbellas director del coro

Realizó sus estudios de Licenciatura en dirección orquestal bajo la
guía del maestro Guillermo Scarabino, y de dirección coral en la
Facultad de Bellas Artes de La Plata, en la Facultad de Artes y Ciencias
Musicales de la Universidad Católica Argentina y en la École Normale de
Musique de Paris, Francia, donde obtuvo el Diploma Superior en
Dirección de Orquesta en la cátedra de Dominique Rouits, director de
la Orquesta del Teatro de Ópera de Massy y asistente de Pierre Boulez.
Obtuvo la Primera Medalla en Análisis del Conservatorio Nacional de
Rueil-Malmaison, Francia, país donde realizó además estudios comple-
mentarios de música medieval y renacentista. 

En Argentina estudió canto con los maestros Ricardo Catena, África
de Retes y Carmela Giuliano, piano con Diana Schneider y composición
con Oscar Edelstein. Fue docente en varias instituciones del país y de
Francia, función que continúa desempeñando. 

Actualmente tiene a su cargo las cátedras de Práctica de la Dirección
Orquestal y Dirección Coral del Conservatorio Superior de Música de
la Ciudad. Realizó la dirección musical y ejecutiva de coros y orquestas
en Capital Federal, Provincia de Buenos Aires y regiones de Francia. 

Desde 2003 es director del Coro de Buenos Aires Lírica.



Ana Laura Menéndez soprano

Nació en La Plata. Estudió canto con Myrtha Garbarini, Elsa Paladino
y María Rosa Farré. Realizó clases magistrales con Renata Scotto e Isabel
Gentile (Roma). 

Fue becada por la Fundación Música de Cámara a cargo de Guillermo
Opitz. Realizó su debut operístico en 2002 con Un ballo in Maschera
(Oscar) en el Teatro Roma de Avellaneda, donde también interpretó
Galatea de Acis y Galatea. Cantó Musetta de La bohème en el Teatro
Melico Salazar (Costa Rica). 

En el Teatro Colón de Buenos Aires intervino en Don Quichotte, La
zapatera prodigiosa, El ruiseñor, Boris Godunov y Elektra. Como integran-
te de la Ópera de Cámara del teatro mencionado participó en Der Kaiser
von Atlantis de V. Ullman en Brasil, interpretó a Maturina de Don
Giovanni de Gazzaniga y cantó el Stabat Mater de Pergolesi. 

Para Buenos Aires Lírica participó en las óperas Werther (Sophie), La
clemenza di Tito (Servilia), Gianni Schicchi (Lauretta), Don Giovanni
(Zerlina) y Le Nozze di Figaro como Susanna, rol que también asumió en
el Teatro Argentino de La Plata, donde además cantó Stephano en
Romeo y Julieta, Frasquita en Carmen y Norina en Don Pasquale. 

Actuó bajo las batutas de Alain Altinoglu, Mario Perusso, Francisco
Rettig, Reinaldo Censabella, Gabriel Garrido, Javier Logioia Orbe, Mario
De Rose, Guillermo Brizzio, Jorge Fontenla y Luis Gorelik, entre otros. 

Gustavo Gibert barítono

Se formó en el I.S.A. del Teatro Colón y debutó en Don Pasquale con la
Ópera de Cámara del Instituto. Invitado por el Teatro Colón participó en
Manon, Die Fledermaus, Don Pasquale, La Cenerentola, Le Comte Ory,
Marathon, Rise-Fall of Mahagonny City, La bohème, La dama de Pique, The
Globolinks, La clemenza di Tito, Don Giovanni, La zapatera prodigiosa,
Tannhäuser, Il barbiere di Siviglia, Cosi fan tutte, Werther, Lohengrin, Il turco in
Italia, Las bodas de Figaro, Turandot, L'Italiana in Algeri, Faust, Romeo et Juliette,
Beatrix Cenci, Manon Lescaut, A Midsummer Night's Dream y Wozzeck. En el
exterior cantó en Berlín Komische Oper, Stadttheater-Stuttgart,
Saarbrucken, Duisburg, Teatro Nacional Paris Bastille, Niza, Lille, Bordeaux,
Opera de Massy, Operetheather Brussel, Barcelona, Valencia, Santander,
Jeréz y Granada. Festivales de Paris Ile de France, Ciudad de México,
Internacional de Besançon. Intervino en conciertos con la Orquesta Nacional
de Lyon, Nacional de Lille, Filarmónica de Buenos Aires, Nacional de Buenos
Aires, Sinfónica de Lima, en el Auditorio Manuel de Falla, Conservatorio Real
de Lieja, Salle du Nouveau Siecle, Radio France y B.B.C. bajo la dirección de
Nello Santi, Julius Rudel, Gabrielle Ferro, Maurizio Benini, Leopold Hagger,
Jacques Delacôte, Garcia Navarro, Antonio Pappano. También interpretó
Carmina Burana, Requiem (Mozart), Foercklaedd-Gud (Larsson), Canto General
(Theodorakis), María de Buenos Aires (Piazzolla) y El hombre de la Mancha (M.
Leigh) para el Cuarto Centenario del Quijote Cervantino.



Evelyn Ramírez contralto

Estudió en la Universidad de Chile con Carmen Luisa Letelier. 
Participó en La Pasión según San Juan, dirigida por Víctor Alarcón.

Interpretó El Mesías de Händel bajo la dirección de Max Valdés, El
Magnificat de Bach, dirigida por Juan Pablo Izquierdo y también por
David del Pino. Participó en Stabat Mater de Pergolesi, conducido por
Miguel Patrón Marchand. Interpretó el rol de Mary en El Holandés
Errante de Wagner, bajo las órdenes de Frank Beermann. También el rol
de Santa Catherine de Juana de Arco en la Hoguera de Honegger, con-
ducida por Laurent Petitgirard. Interpretó las Canciones del caminante
de Mahler bajo la dirección de Max Valdés. También asumió el rol de la
Madre Juana en Diálogos de Carmelitas de Poulenc, con la dirección de
Max Valdés, y el de Olga en Evgeny Onyeguin.

Para Buenos Aires Lírica interpretó los roles de Nerón en la ópera
L´incoronazione di Poppea de Monteverdi (2006), de Bertarido en
Rodelinda de Händel (2007), ambas bajo la batuta de Juan Manuel
Quintana y el rol de Isabella en L'italiana in Algeri (2008). Durante 2007,
en el Teatro Municipal de Santiago de Chile, asumió los roles de Suzuki
en la ópera Madama Butterfly, el Príncipe Orlovski en la opereta El mur-
ciélago, y la Tercera Dama en la ópera La flauta mágica. Intervino en la
Novena Sinfonía de Beethoven.


