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Cantante y actriz, Violeta Mabel Domínguez (tal su verdadero 
nombre) nació en el Hospital Rivadavia un 4 de octubre. 
Elegante y agraciada como pocas, desde siempre le dio al 
tango su impronta de mujer temperamental… aunque solía 
vestirse de varón (de traje entallado y funyi bien calzado en 
la cabeza).
Su historia se remonta a la infancia vivida en Temperley, 
provincia de Buenos Aires, cuando a sus 12 años el padre 
la llevó a un concurso de canto español en Radio Belgrano. 
Por gracia y afinación, la niña lo ganó. A los 13 comenzó sus 
estudios de teatro con Carlos Perelli y Angelina Pagano. 
Más tarde irrumpió en la escena como actriz y cantante de boleros y temas españoles. Todavía era 
adolescente cuando Francisco Canaro le aconsejó que estudiara canto. Luego, en 1946, este gran 
director le hace cantar su tango “Si tú me quisieras” (con letra de Ivo Pelay), en la obra teatral La canción 
de los barrios. En las tablas abordó obras clásicas -como las de Moliére- y también, contemporáneas 
de grandes autores. En su carrera hizo más de treinta películas. Su debut en el cine fue en 1943, en 
la película La guerra la gano yo de Francisco Mujica, junto a Pepe Arias. Luego seguirían Se rematan 

Una artista completa
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Virginia es una querida amiga. La conocí hace 

muchísimos años, cuando yo actuaba en Radio 

Belgrano -en una orquesta de treinta músi-

cos- y ella ya era la gran estrella del cine y de 

la canción. He tenido el honor de acompañarla 

infinidad de veces, con mis conjuntos, con mi 

trío, junto a Osvaldo Berlingieri y a Fernando 

Cabarcos (el papá de Horacio, actual contraba-

jista de mi orquesta). 

Juntos hicimos una temporada inolvidable en 

el viejo Michelangelo, y también, temporadas 

de verano en Mar del Plata. Me acuerdo de un 

lugar, el RE-FA-SI, donde actuábamos con el trío 

y Virginia cerraba el show, era una apoteosis. 

Con esta grande del canto popular tenemos 

muchísimas grabaciones realizadas.  Ya sea con 

la orquesta de Osvaldo Requena, con la de Ati-

lio Stampone o solo con mi bandoneón.

En el sello musical Microfón, cada vez que ha-

bía una grabación de tango, yo estaba invita-

do a participar. Por eso, prácticamente en el 

ochenta por ciento de los registros que Virginia 

Luque hiciera para ese sello, estoy presente. 

Ella siempre fue una artista… en todo. La vi tra-

bajar en El Viejo Almacén, donde arremetió con 

un estilo muy distinto al que está acostumbra-

do el porteño. A los turistas, los tenía en el puño 

de la mano. Porque Virginia no solamente can-

ta, sino que actúa, habla, cuentas cosas…

Y por cierto, es una mujer hermosa… se vio en 

los programas que hizo para la televisión ar-

gentina. Fue muy popular… la gran figura. Los 

primeros planos que le tomaban hacían que 

todo el mundo comentara de su belleza… era 

inevitable que le hicieran esas tomas. 

“La gran estrella 

        del cine y de la canción”

ilusiones (1944), Allá en el setenta y tantos 
(1945), El tercer huésped (1946), El hombre del 
sábado (1947), Un tropezón cualquiera da en 
la vida (1949), Don Juan Tenorio (1949), este 
último año realiza su primer papel importante 
en La historia del tango junto al actor Fernando 
Lamas. En 1951 actúa en el filme Arriba el 
telón con Juan Carlos Mareco “Pinocho”, Sofía 
Bozán y Jovita Luna. Su última aparición en 

el cine fue con una participación especial en 
Los chicos crecen (1974), con Luis Sandrini. La 
vida de Virginia Luque está enriquecida por 
múltiples matices. Bastaría decir que realizó 
más de cien viajes llevando su arte por todas 
las latitudes. Hizo giras por Centroamérica, 
Estados Unidos, Cuba, España, Canadá y Brasil. 
Fue una decena de veces a Japón, donde 
grabó un disco compacto en el idioma nipón. 
En París, musicalizó los poemas de Alfonsina 
Storni en colaboración con el maestro Belloso. 
Fue primera figura de la televisión argentina, 
en programas de gran popularidad. En 2008 
apareció como una de las figuras de la película 
documental Café de los Maestros, dirigida por 
Miguel Kohan y producida, entre otros, por 
Gustavo Santaolalla. 
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En el filme Allá en el setenta y tantos (1945).

 Junto a Pedro Quartucci en El hombre del sábado (1947).
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No voy a olvidar nunca en mi vida el 

éxito que teníamos -en realidad, que 

ella tenía- porque yo la acompañaba 

haciendo “Che Bandoneón”, cierre obli-

gado de casi todos sus shows. Por for-

tuna, eso quedó grabado. 

También me tocó acompañarla en la 

orquesta que dirigió Vlady, que fue un 

gran maestro. Estuve muy cerca de ella 

durante mucho tiempo, realmente.

Por otra parte,  Virginia resultó ser una 

gran amiga de esta casa, porque lleva 

la camiseta de AADI desde el primer 

momento.  

La respeto y quiero como amiga, como 

artista, como intérprete. Y me emocio-

na ver que, de la misma manera que yo 

sigo luchando con mis años, ella está 

haciendo lo propio, con los suyos… 

para seguir construyendo la historia 

del tango.

Leopoldo Federico

.
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Meterse con Carlos Gardel en nuestro país 
es meterse con un mito. Por ende, puede re-
sultar polémico y, más aún, perjudicial. Esto 
sucede con pocas figuras más, por ejemplo 
con la del futbolista Diego Maradona. En la 
música, Gardel es -especialmente para ciertas 
generaciones- un equivalente.
A contracorriente de la costumbre argentina 
de endiosar a los individuos, resulta intere-
sante traer al zorzal criollo al plano humano 
para analizarlo como tal, es decir, como me-
rece. 
Dos frases relacionadas al cantor tienen un 
particular arraigo en la sociedad nacional: la 
primera, producto de entender a Gardel como 
“lo más grande que hay” es aquella expresión 
que las generaciones maduras utilizan como 
elogio: por ejemplo, “así vestido sos Gardel”, 
vale decir, el receptor del mensaje es insu-
perable; la segunda, también popularmente 
pronunciada, tiene que ver con el canto de 
“Carlitos”: ya sean más o menos fervorosos, 
sus admiradores coinciden en que “cada día 
canta mejor”, lo cual -lamentamos decirlo- es 
una mentira. Porque un muerto no puede 
mejorar su impronta.



El preciosismo de su canto, su buen gusto y su envidia-
ble voz son cualidades evidentes (y bienvenidas) cuan-
do de las guitarras se oyen las notas de un tango. Gar-
del tuvo eso y más. A su vez, mal que pueda pesar, su 
prematura muerte en el accidente aéreo en Medellín, 
Colombia, fue la tragedia de su vida, y conjuntamente 
una ventaja para que la idea de su superación interpre-
tativa se sostenga hasta el presente. Si Carlos Gardel 
no hubiera muerto, ¿habría mermado la calidad de su 
canto? Posiblemente. La Historia de la Música apunta-
ría que son incontables los casos en los cuales la gola 
se fue; en el tango hay considerables ejemplos.
Decíamos, entonces, que el zorzal no canta cada día me-
jor. Hay razones por las cuales muchas de sus versiones 
no pudieron ser superadas; acaso sean consecuencias 
del menor nivel artístico de quienes intentaron cantar 
su repertorio continuando (o imitando) su estilo. Posi-
blemente, alabar a Gardel implique desmerecer al resto, 
lo cual es caprichoso. Basta escuchar a consagrados o 
jóvenes intérpretes para afirmar que hoy en día existen 
improntas memorables para el canto tanguero.
A pesar de lo expuesto, es evidente que el canto de 
Gardel lo opaca todo. ¡Cómo lo habrá hecho para que 
nadie se acuerde de que fue compositor! Porque, claro, 
muchas de las canciones que popularizó tenían melo-
días de su autoría. 
Por su parte, Alfredo Le Pera, su letrista y guionista de 
films hollywoodenses, es para el público no tanguero 
un desconocido, o un nombre poco familiar. Muchas 
veces, incluso en conciertos profesionales, se anuncian 
canciones “de Gardel”, sin recordar la labor de Le Pera, 
determinante para la aparición del canto del zorzal. Si 
bien Le Pera no es objeto de este artículo, resultaría pe-
noso no señalar su corto e intenso legado poético que, 
agradecimiento mediante, devino en bien común.
El repertorio de Carlos Gardel puede ser (como el de 
cualquier otro cantante) discutido. Sin embargo, las 
piezas que puedan considerarse de menor nivel en sí 
se enriquecen mágicamente cuando esa voz las inter-
preta. 
Este artista tiene méritos varios. Uno de ellos es (quizá 
doblemente valorado por ser atípico) el refinamiento. 
En ciertos sectores, está instalada la idea de que el can-
tor de tangos debe ser bruto, machista y reo. Gardel de-
muestra que eso es falso, que con clase, desde su estilo 
seductor y propio de un dandy puede surgir una de las 
mejores expresiones de este género popular.

Volvemos a nuestro punto: no canta cada día mejor. 
Que haya muerto lo impide. Pero no invalida la evi-
dencia de que muy pocos cantantes pueden ser com-
parados con Gardel. Aunque sus grabaciones suenen 
actualmente con una calidad propia de principios de 
Siglo XX, su encanto acalla las imperfecciones de la tec-
nología de entonces. Gardel no entona cada día mejor, 
pero por su excelencia como intérprete es elegido (en 
justicia) una y otra vez, como un imprescindible artesa-
no del canto.

 Se cumplieron 76 años de su partida y la de Alfredo Le Pera, 
juntos, el 24 de Junio de 1935, en el accidente aéreo en Medellín, 

Colombia.

Por Maxi Legnani
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Hubo un tiempo en que el cine y la músi-
ca argentinos caminaban de la mano. Una 
época de oro en la cual, por ejemplo, las 
cantantes estrenaban sus temas enmarca-
dos en películas. Como Tita Merello y Liber-
tad Lamarque, Lolita Torres hizo lo propio. 
Beatriz Mariana Torres, que años después 
sería una gloria del espectáculo argenti-
no, nació en Avellaneda el 26 de marzo de 
1930. Hija de un telegrafista y un ama de 
casa, debutó a sus cinco años en un mu-
sical español en el Teatro Avenida, y tres 
años después fue registrada en la Acade-
mia Gaeta de Baile.
No había cumplido quince años cuando 
grabó su primer disco simple de 78 rpm y 
participó del film La danza de la fortuna, de 
Luis Bayón Herrera, encabezado por Luis 
Sandrini y Olinda Bozán. Poco tiempo des-
pués, el avance de su carrera produjo que 
reemplazara la educación escolar por una 
profesora particular. A los diecinueve años, 
en 1948, tuvo su primer protagónico en 

Lolita
TORRES



Ritmo, sal y pimienta, película de Carlos Torres Ríos, 
en la cual la Loly consagró su enorme talento, inclu-
so para el canto.
Su carrera en el séptimo arte, que incluye una vein-
tena de cintas, fue en paralelo a la radial: trabajó en 
emisoras como Belgrano, El Mundo y Splendid, que 
cobijaban constantemente a los músicos y cantan-
tes. Lolita fue una destacada comediante de la épo-
ca: su carisma era evidente en los escenarios que 
recorrió, siempre admirada y ovacionada. El film La 
edad del amor fue un éxito mayor para esta artista, 
incluso en países lejanos como Rusia, en la cual se 
transformó en un fenómeno de taquilla, superando 
el millón de espectadores. La URSS (Unión de las 
Repúblicas Socialistas Soviéticas) fue sinónimo de 
gratificaciones para nuestra cantante: la adoración 
que generó en ese pueblo fue descomunal, a pun-
to tal que muchas mujeres de toda una generación 
fueron llamadas Lolita. 
Su repertorio se sostuvo durante gran parte de 
su carrera en la música tradicional española, que 
le llegó por herencia. Sin embargo, buscó evitar el 
encasillamiento, e interpretó música folklórica, bo-
leros, canciones latinoamericanas, algo del rock de 
Charly García y canciones extranjeras traducidas a 
nuestro idioma. En los años 70, decidió centrarse en 
el tango, con Carlos Gardel, Julio Sosa y Mercedes 
Simone como referentes aunque nunca cayó en la 
necedad de rechazar las nuevas expresiones de la 
música rioplatense. Por ello, encontramos en la voz 
de Lolita Torres canciones como “Bajo mi cielo an-
daluz”, “Milonga sentimental”, “Over the rainbow”, “A 
mi manera” o “Los pájaros perdidos”, ejemplos de su 
eclecticismo. 
Es fundamental señalar que hubo un antes y un des-
pués de Ariel Ramírez para esta cantante. El creador 
de “La misa criolla” la transformó vocalmente e intro-
dujo en su repertorio el folklore también en la dé-
cada mencionada. Esto significó uno de los avances 
artísticos más significativos de la experiencia de la 
intérprete.
Había un sonido muy particular en el canto de Lolita 
Torres: la musicalidad que emanaba de sus cuerdas 
vocales era verdaderamente gloriosa. En aquellos 
momentos en los cuales apelaba a la estridencia, 

parecía que su voz bajaba del cielo, como si esa 
idea del don divino que se le adjudica al canto fuera 
ejemplificada en esta mujer.
Lolita pasó a la inmortalidad el 14 de septiembre de 
2002, como consecuencia de complicaciones pul-
monares que culminaron en un paro cardiorrespira-
torio. A pesar de que su etapa cinematográfica final 
no obtuvo notables resultados, su calidad como ar-
tista del canto y su don de gente fueron infalibles 
para conquistar al público. Hoy, nueve años después, 
miles de personas sonríen cuando se habla de la 
gran Lolita Torres.

Por Maxi Legnani

Nota: En otra oportunidad detallaremos el gran paso de Lolita 

Torres por la TV argentina.
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Cada lugar tiene su paisaje… y su canto. Cabo Verde 
tiene a Césaria Évora. Desde el 17 de diciembre de 
2011, aquella tierra alberga para siempre a la ma-
yor intérprete de la morna, ritmo típico de la otro-
ra colonia portuguesa -un archipiélago ubicado en 
el Océano Atlántico, frente a las costas de Senegal 
(África)- donde se distribuían esclavos arrancados de 
las distintas naciones del continente negro. La actual 
República de Cabo Verde llora a la diva aux pieds 
nuds , tal como la ungieron en Francia, luego de que 
conquistara el corazón de París (y del mundo) con su 
sensual y profunda voz.
“Mis canciones tratan de cosas perdidas y nostalgia, 
amor, política, inmigración y realidad”, dijo en un re-
portaje. “Nosotros cantamos sobre nuestra tierra, 
sobre el sol, sobre la lluvia que nunca llega, sobre la 
pobreza y problemas, y sobre cómo vive la gente en 
Cabo Verde”.
La fama de Césaria fue tardía y su carrera, a veces, 
interrumpida… por eso vemos a una mujer madura 
en las tapas de los CD. Bastó uno solo de sus registros 
para que la noticia de su encanto se propagara entre 
las almas sensibles. Con más de 40 años fue invitada 
a cantar a Lisboa (Portugal). Allí conoció a José da Sil-
va, joven francés de ancestros caboverdianos, quien 
asumió el rol de productor y la llevó a París para gra-
bar su primer álbum exitoso… intitulado La Diva de 
los pies descalzos, por supuesto.”No podía encontrar 
a nadie que me ayudara en Cabo Verde -dijo a un pe-
riodista de The New York Times-; tenía que empezar 
a grabar en Francia”. A sus 51 años, la diva comenzó 
a hacer giras mundiales. Recibió la difícil ovación 
del Olympia de París y brilló en el festival de jazz de 
Montreal, entre otros prestigiosos escenarios. 
Da Silva, le aconsejó a la cantante que explorara rit-
mos de otros continentes. Así fue que ella descubrió 

la música cubana, la de Brasil y la de Egipto, 
entre otras. Eso le permitió hacer grabacio-
nes a dúo con artistas de distintos países, 
como Salif Keita, Compay Segundo, Marisa 
Monte, Caetano Veloso, Chucho Valdés, Tania 
Libertad, Bonnie Raitt y Goran Brevogic, entre 
otros.
No hizo falta que esta mujer increíble expli-
cara que la morna tiene el espíritu del fado, 
de Portugal, a través del acordeón y el cava-
quinho -tan popular en la música brasilera- y, 
a la vez, las cadencias de la música africana y 
de expresiones folklóricas locales como la ba-
tuque. Eso podía sentirse en cada fraseo que 
emitía con un sentimiento indescriptible en dis-
cos como Distino di Belita (1990), Mar azul (1991), 
Miss Perfumado (1992) y tantos otros.
Dejando de lado las saudades, esos lamentos me-
lancólicos que impregnan su música, Césaria fue 
una voz de denuncia y compromiso. Aprovechan-
do la atracción que despertó en Europa, y la fuerza 
que cobró a través de la World Music, junto a artis-
tas como Baaba Maal, Youssou N’Dour y Nusrat Fa-
teh Ali Khan, pudo cantar acerca de la indiferencia 
e hipocresía del hemisferio norte en torno a la po-
breza que vive África. “La pobreza siempre ha sido 
una cosa irreal para ustedes, de manera que, ¿qué 
derecho tienen para juzgar la situación en nuestro 
país?”, declaró sin tapujos.
En septiembre pasado, Évora anunció su retiro.  
Por  indicaciones médicas tuvo que cancelar la 
gira que tenía programada. Así se expresó en su 
último reportaje al diario francés Le Monde: “Lo 
siento, pero ahora debo descansar…”. 

1 En francés, “La diva de los pies descalzos”.
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En el circuito teatral independiente de Buenos 
Aires suelen encontrarse obras notables. Los 
pequeños presupuestos no impiden (como ha 
sido históricamente) que el talento y la vocación 
triunfen. Hasta Noviembre último, se presentó 
en la sala La Carpintería, ubicada en Jean Jeaures 
858, el espectáculo “Nada del amor me produce 
envidia”. 
La actriz María Merlino fue la protagonista del 
monólogo de una tímida costurera de barrio, de 
voz aflautada y gestos refinados, que es visitada 
en su atelier por Libertad Lamarque, en el marco 
del primer gobierno peronista. La mujer admira 
particularmente a su nueva clienta, la considera 
un ángel, y diseñarle un vestido le resulta una 
suerte de regalo divino. Días después, la fama 
que adquiere la modista repercute en que Eva 
Perón visita su local y quiere comprar el vestido 
diseñado para la cantante, recién terminado. 
El conflicto es evidente; la decisión, necesaria. 
Entre la admiración al canto y el temor a las 
represalias políticas, la alegría deviene en drama.
El libro teatral fue creado por Santiago Loza 
(director de otros espectáculos teatrales como 
Asco, He nacido para verte sonreír o Matar cansa, 

y de films como Cuatro mujeres descalzas o Los 
labios) y dirigido por Diego Lerman, que como 
cineasta creó La mirada invisible.
La particularidad de la obra, que contó una 
historia conocida para ciertos sectores del 
público, se basó en la introducción de canciones 
en su mayoría del repertorio original de Libertad 
Lamarque, que María Merlino interpretó en 
vivo. Con cierto parecido vocal con la cantante, 
la actriz entonó tangos como “Volvé”1, el 
clásico “Besos brujos”2, “Envidia”3, “En esta 
tarde gris”4, “Loca”5 y “Costurera”6, canciones 
que se entrelazaban con la acción, en un claro 
melodrama musical. 
El título de la obra no es azaroso: es una parte 
constitutiva de la identidad del personaje 
central, a quien el amor no le produce envidia. 
Sola, acompañada por un maniquí, su máquina 
Singer y sus telas, vive en un local sin ventanas, 
aislada. Sus dos amores parecen ser su profesión 
y Libertad Lamarque. A partir de ese afecto a 
“la novia de América” y de su enfrentamiento 
con Eva Perón, el desastre y la locura llegan a la 
modista.
Una indudable virtud de “Nada del amor…” es 
que no escatimó sutilezas. El refinamiento del 
personaje, la dulzura del relato (por lo menos en 
su parte inicial), las bellas melodías arregladas 
especialmente por Sandra Baylac, la puesta en 
escena minimalista y la complicidad que generó 
con la platea, introdujeron al espectador en ese 
mundo onírico como un testigo entusiasta de la 
acción.

NADA DEL AMOR
ME PRODUCE ENVIDIA
un melodrama musical
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“Nada del amor me produce envidia” logró 
transportar al espectador a mediados de la década 
de 1940, con ingredientes infalibles: el suspenso 
ante la decisión que deberá tomar la protagonista, 
el humor que aporta escuchar las expresiones de 
aquellos tiempos, el placer de escuchar una vez más 
aquel repertorio de Libertad Lamarque, el interés 
que despierta la historia de la cantante y Eva Perón, 
y fundamentalmente la belleza, que es la constante 
del espectáculo. La inteligencia de Santiago Loza 
permitió unir todos los elementos con naturalidad, 
la dirección de Diego Lerman consiguió que la 
obra fluyera, y guió con firmeza a María Merlino, 
quien resultó una verdadera delicia en ese pequeño 
reducto del barrio del Abasto, en el cual la magia -sin 
el chantaje de los artificios y los efectismos- envolvió, 
emocionó y deleito a centenares de espectadores.

1 De Edgardo Donato y Luis Bavón Herrera.
2 De Alfredo Malerba y Rodolfo Sciammarella.
3 De Francisco Canaro, José González Castillo y Luis César Amadori.
4 De Mariano Mores y José María Contursi.
5 De Manuel Jovés y Antonio Viergol.
6 De Sandra Baylac.

Por Maxi Legnani
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Correo electrónico: notassinpentagrama@aadi-interpretes.org.ar
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