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Conferencia realizada por Juan Francisco Giacobbe el 27 de septiembre de 1952  

con el auspicio del Ministerio General de Cultura de La Nación 

en el Museo Nacional de Bellas Artes (Av. Del Libertador 1473, Buenos Aires) 
 

Universal en las aspiraciones y compenetrador de las esencias particulares de todas las 

disciplinas del espíritu humano, Leonardo da Vinci no podía haber descuidado el problema 

íntimo de la música. En su célebre Tratado sobre la Pintura en el cual no solamente se articulan 

los atisbos técnicos y sensitivos de tal arte sino que, con aquel fervor de todo genio 

predestinado, la pasión dicta las máximas verídicas y más bellas, Leonardo se encarga en querer 

demostrar de que, la pintura es superior a todas las artes por ser dependiente del órgano, según 

él, más noble del cuerpo, el ojo. 

En este caso, partiendo de lejanas reminiscencias agustinianas, se reconsidera de que Dios se 

da en proporción de belleza y es a través del efluvio incomparable e insustituible de la luz y que 

todo lo que está y viene de la luz tiene una esencialidad divina, que lo acerca a una partícula de 

la verdad eterna, y que el ojo que es el instrumento pontifical entre la luz, la sensación, la 

imagen y el intelecto, es el más divino y el más selecto de los sentidos. La gracia de la forma, la 

compenetración de las diversidades de la forma, el saber de las motivaciones de la forma 

conducen hacia el ideario perfecto y concreto de Dios. Y gracias al objetivismo formal la 

esencia de Dios se objetiviza de algún modo en la imagen trascendente del hombre. 

Por otra parte, la combinación, la variedad y la infinita manifestación de la luz obligan al 

género humano a pensar en las múltiples e infinitas combinaciones posibles entre el ser de 

Dios, el ser del mundo y el hombre. Según Leonardo, sobresaturado ya de platonismo, de 

agustinianismo y de escotismo franciscano, las criaturas nos son reveladas por el ministerio fiel 

y consecuente del ojo y por ello, todo lo que salga de dicho magisterio tiene que tener una 

partícula de perfección de la manifestación divina. 

Por ello mismo todo lo que nace, evoluciona y se define en los otros sentidos será siempre 

inferior a lo que el ojo, administrador de la luz divina, aprende, coordina y selecciona. De allí 

que tanto las artes que nacen del lenguaje hablado como aquellas que se rigen por la anuencia 

del oído, son inferiores a las que el ojo administra. Para Leonardo da Vinci el misterio 

imponderable de la poesía, no es más que un misterio lógico. Según él, la poesía se referirá 

siempre a imágenes concretas y formales supeditadas a la enseñanza anterior del ojo, y aún 

más, será por reordenación de imágenes preexistentes que la poesía podrá ser entendida. Es 

decir, para Leonardo la poesía seguirá siendo un arte enunciativo, un arte de metodología y de 

prescripción lógica; la belleza de la poesía es circunstancial y sufre todos los accidentes que la 

interpretación individual puede acarrear a un arte inestable, en una materia incontrolable 

también, como es la palabra en su problemática intelectualidad. 

En esto divergía fundamentalmente de las aprehensiones y de las adivinaciones agustinianas 

y, más que de ellas, de los juicios de la escolástica tomística. Ya había dicho San Agustín que la 

verdad se sabe solamente a través de la palabra y del oído y es gracias a la función plurivalente y 
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ubicua del verbo que podemos explicarnos de algún modo la ubicuidad de la divinidad y la 

esencia de la verdad. Es por esta propagación multiplicada y convivencial de la palabra y por la 

recepción sensitiva e intelectual del oído, que se sabe y se compenetra hasta la raíz misma del 

alma el motivo y la razón de los misterios de Dios. Por ello Leonardo no puede ser 

considerado dentro del circuito de los platonistas del Renacimiento, así como no puede ser 

considerado dentro de la zona mental de los aristotélicos, ya que por traslación tomista Santo 

Tomás aseguraba que todo lo que el ojo “no te puede enseñar, te lo enseña el oído y que por 

intermedio de él, la verdad ambula en el corazón y en el espíritu de los hombres. Pero 

Leonardo da Vinci apasionado hasta un delirio fanático y totalizante del dominio y de los 

límites de la pintura, debía explicarnos y explicarse de un modo diferente el porqué de la 

inferioridad de la palabra y del oído ante la función expresiva del ojo y en su paralelo de la 

pintura y de la música nos llega a decir lo siguiente: “la música no debe ser llamada sino la 

hermana de la pintura, subordinada al oído que viene después del ojo. Ella compone su 

armonía con la conjunción de sus partes proporcionales en un mismo tiempo constreñida a 

nacer y a morir, en uno o más espacios armónicos; y estos tiempos rodean la proporción de sus 

miembros, ya que esta armonía se compone como si se trazara una línea de circunferencia 

análoga al contorno de los miembros que engendra la belleza humana.” 

Creo que ni antes ni después de Leonardo nadie se atrevió a asegurar con una precisión y 

una latencia virtual más verídica esta peligrosa comparación entre la proporcionalidad de lo 

humano y la delineación de la música. Ya desde aquí Leonardo da Vinci nos sitúa en el 

concepto dual y peligroso de la sensibilidad moderna, sensibilidad que trata de coordinar 

polaridades opuestas en una interferencia emotiva en la cual las analogía más lejanas se 

someten a un plano de identificación. Si ya los medievalistas descubrían que el pneuma del 

sonido tenía un gesto en el aire y designaron esos gestos dentro de una convención gráfica, no 

arguyeron nunca ni supusieron en ninguna de las nomenclaturas de que, la ordenación fónica 

podía tener equivalencia a la proporcionalidad de los miembros humanos. 

El objetivismo más común y elemental enseña a los medievalistas a descubrir las 

posibilidades simbólicamente gráficas del sonido y lo llamaron clivis (pendiente), podatus (pie), 

torculus (trapiche), climacus (escalera caracol), pero ninguna coincidencia antropomórfica 

encontrarán entre la naturaleza de la música y su posible objetivismo. Aún hoy nosotros 

podemos concebir la música funcionalmente en horizontalidad de tiempo, sabemos que su 

sucesión, sea cual fuere la línea, es una sucesión de hipotéticos paralelismos pero a nadie se le 

antojaría suponer, como supone Leonardo, de que toda la música es una circunferencia y aún 

más, dentro de ella, los espacios armónicos se determinan en proporción de miembros 

humanos. Para certificar esto Leonardo da Vinci había creado ya su célebre Estudio de las 

Proporciones Humanas inscriptas en el cuadrilátero de la circunferencia y en el pentágono de 

la circunferencia. Pero con todo ello no hace sino desconocer la autonomía vital de la música 

como un algo construido en sí y para sí mismo al margen de una objetividad y por ello mismo 

nos lega el hondo e irresoluto problema de la interferencia sensitiva y entonces nos 

preguntamos ¿por qué motivo la nomenclatura específica musical se basa en conceptos 

geométricos propios de la pintura? ¿Por qué al tener que declarar la construcción de una 

melodía se habla de línea melódica, por qué al hablar de gamas se habla de cromatismo, por 

qué se establecen los planos sonoros y de que otro modo se podría hablar de la condición 

acústica del timbre sino como del color de las vibraciones sonoras?  
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Y si la música se rige en su periodología por la conformación cadencial del paso que 

determina todos los procesos del periodizar del lenguaje y de la poesía, ¿por qué al ordenarse 

en armonía crea aquella perpendicularidad del acorde que es propia de la totalización de la 

pintura? 

Le correspondió a Leonardo da Vinci vivir históricamente en un vivaz período de 

transformación musical. La evolución de los géneros y el conflicto de las formas se produjeron 

en el cabalgamiento de los últimos decenios del cuatrocientos y en los primeros del quinientos. 

El apogeo cenital de la música polifónica convive con el nacimiento agraciado de la música 

instrumental. El antropomorfismo nuclear del humanismo lo ha sublimado todo. San Francisco 

ya ha triunfado en la armonía societaria del hombre. Las criaturas pueden ser amadas en la 

eternidad y la belleza puede ser gozada sin culpa. Las jerarquías del espíritu pueden 

armonizarse sin peligro sin peligro, lo popular y lo aristocrático, lo profano y lo religioso, lo 

verídico y lo imaginado, todo lo que es, en fin, motivo de vida y de bien pude ser tentado. La 

música ha llegado a expresar en la voz humana lo que ningún siglo de la sensibilidad ha podido 

conseguir, el hombre uno, se ha hecho hombre todo, ha creado la polifonía y lo que ninguna 

ciencia, ninguna filosofía podría expresar, se pueden dar en él, y el antiguo y contrastado 

problema de lo universal se concreta por primera vez en la polifonía; el hombre que durante 

milenios fue aislamiento de monodia, fue aislamiento de su propio discurso, puede llegar en el 

concierto hondamente, polivalente y polivocal del canto polifónico, a la realidad de la 

universalidad. Es un momento de oro de la belleza y de la emoción humana. La mujer madre y 

la mujer virgen han sido sublimadas en la idealidad sonora y placentera de un madrigal; la 

liturgia ha comenzado a fluir en la pluritemporalidad concertada del motete; y el campo y la 

tierra y el cielo y todas las criaturas han hecho su ingreso melódico en el coro estrófico y 

danzable de los villotte y villanelle. Leonardo está en el umbral del tiempo que anticipa el 

apogeo gradual y definitivo de Palestrina, Luis de Victoria y Orlando de Lassus. La melodía 

pura, o mejor dicho, la monodia, ha pasado a ser motivo instrumental, los bellos períodos 

estróficos con una antigüedad de siglos imprecisables han pasado a los laúdes, a las vihuelas, a 

las flautas y los órganos. Dos mundos diferentes contienden en el campo de la emoción; de lo 

vocalmente humano y de lo mecánicamente instrumental. Leonardo da Vinci vive ese mundo 

de ensayo, de teoría y de evolución musical y compenetrador mágico e infalible de todas las 

esencias llega a la conclusión antedicha de que la música está subordinada a la pintura, tal vez 

porque adivina que la música es la más postergada de las artes, contrariamente a lo que es fácil 

creer. 

Sería interesante demostrar como la  música, que desde el punto de vista de lo fisio-

biológico es la primera de las manifestaciones del hombre, es la más queda encerrada en 

cánones sistemáticos y en convenciones en la evolución psico-física de la sociedad y como 

mientras las artes firmes y leales del espacio progresan y se coordinan en gradual novedades, la 

música va quedando, esclava de su materia inasible en un pretérito de posibilidades. 

Fácil sería demostrar de cómo, cuando el arte románico empieza a hallar su transferencia en 

el arte gótico, la música se halla recién en la organización gregoriana, es decir que se halla en su 

proto-historia y de cómo cuando Giotto y Massaccio inauguran el evangelio moderno, la 

pintura, es decir, cuando la intensidad del espacio y de la volumetría crean en lo bidimensional 

las profundidades de las lejanías y los puertos, la música balbucea sus ensayos de armonía en el 

discante y en el contrapunto. Y de cómo en ese prodigioso final del cuatrocientos y durante 
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todo el mil quinientos, la música continúa siendo una aplicación subsidiaria de lo litúrgico y una 

sumisa esclava de lo palaciego. No cabe en el límite de esta disertación especificar esas 

constataciones que nos revelarían que en relación a las otras artes, la música vive en un atraso 

de tres siglos y que nuestra música de mil novecientos está pasando por la misma problemática 

barroca y agitada del mil seiscientos. No en balde y con una compenetración de la historia 

Leonardo da Vinci podía escribir: “La pintura sobrepasa a la música y la rige, porque aquella 

no sufre arresto inmediato después de su creación como la aventurosa música, y queda en su 

esencia de modo que tú ves un hecho viviente sobre una sola superficie”. 

He aquí una de las más bellas y verídicas especificaciones de la música: la aventurosa 

música, es decir, una aventura lanzada a través del tiempo, que es algo en un acontecer 

enigmático y que una vez terminada deja de ser lo que ha sido para ser silencio o motivo de 

recuerdo, pero que nunca quedará en sí misma y que nunca estará en sí misma con la precisión 

y la verdad inalterable del cuadro. Leonardo da Vinci tenía razón: la música no es una belleza 

terminal ni una belleza determinante; es en su esencia y en su calidad íntima, una belleza 

periodizada y una coordinadora peregrina del tiempo. Por más que el sonido quiera tener una 

presencia, será siempre una transición, y por más que dure, no podrá perdurarse; su materia 

marcha fatalmente hacia el olvido, aunque éste huye siempre hacia las zonas del silencio de 

donde viene y en donde se producirá. La vibración sonora tiene menos permanencia que la 

vibración óptica, porque tiene menos imagen y porque desde un punto de vista real no tiene 

forma. Se la ordena, se la compone, se la maneja convencionalmente en el sentido formal, pero 

ella, íntimamente y más que la luz, es un fenómeno transitivo, sin figura, y aun siendo 

particularmente limitable, es materialmente inasible. 

Este ir y no estar, este pasar y no quedarse en la música fue lo que le indujo a Leonardo da 

Vinci a asegurar que la pintura es superior a ella y aún más, que la música no podía ser sino la 

hermana de la pintura. Y con esa deducción emotiva que suelen tener las ideas geniales, 

Leonardo da Vinci nos indicaba que mientras la pintura es un estado evidencial y certificable de 

una emoción concretada, la música no es más que una concatenación y que una correlación del 

recuerdo. Concatenación y correlación que no pueden existir nunca sin la sucesión de estados 

antecedentes y de estados futuros. He aquí la gran aventura de la música, de la que nos habla 

Leonardo, estar sin llegar a ser, ser sin llegar a quedarse, por lo mismo que no es más que una 

referencia entre un punto pasado que hace un momento fue y de un punto presente que 

coordina el pasado en el futuro. Tal vez se haya olvidado Leonardo da Vinci de anotar esta 

ubicuidad desubicada (valga la contradicción) de la música. Este negar la función del tiempo 

siendo sustancia de tiempo y este negar la noción del recuerdo siendo pura y exclusivamente 

recuerdo en acción. Sí, Leonardo da Vinci tenía razón, la pintura es una estabilidad leal del 

espíritu. Se ordena y se completa y vale en sí misma, y el atisbo de la eternidad inmutable se da 

de algún modo en ella. En cambio, la música no. Ella puede ser desleal a su principio creador a 

través del intérprete y a través de la contingencia técnica de la ejecución. El cuadro es una 

interpretación en sí mismo, variable según los infinitos estados de quienes lo juzguen, pero 

inmutable en su principio y en su fin, la música no. Sepultada en el silencio debe resucitar para 

peregrinar por enlaces aventurosos de tiempos, presentarse como una aventura circunstancial 

de la belleza de la emoción y sumirse otra vez en su horizonte de silencio y de olvido. 

Antes del cuadro y en el cuadro aunque nadie lo vea está siempre el cuadro; antes de la 

música  y dentro de la música si alguien no la manifiesta la música no está, y dura solamente el 
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momento de su manifestación para no ser nada después, porque el recuerdo que puede 

revitalizarla ya no es ella, como la memoria se puede reimaginar el cuadro, ya no es él. 

Leonardo da Vinci trató de identificar y de equiparar la emoción de la belleza de la pintura 

con la de la música y trató también de demostrar la supremacía de la música sobre la poesía 

diciendo que “sucede que en la belleza no importa qué cosa ficticia del poeta se tenga que 

mudar las partes por separado y en tiempo sucesivo molesta a la memoria de percibir la 

armonía, mientras que de las proporciones armónicas de la pintura aparece una armonía 

concertante que habla al ojo en el mismo tiempo en que la música al oído”, y más adelante se 

empeña en aclarar que “nuestra alma está hecha de armonía y que la armonía se engendra en la 

simultaneidad en donde la proporción de los objetos se hace ver y oír”, aclarando además que 

“en la poesía, contrariamente a lo que sucede con la música, falta la proporción simultaneada 

de las partes”. Desde luego nosotros no suscribimos esta subestimación gradual de la poesía 

porque creemos que Leonardo da Vinci era pura y exclusivamente un poeta y nada más ni 

menos que un poeta a pesar de su posición crítica y analítica ante la poesía. Así como no nos 

sería difícil demostrar, tiempo mediante, su funcionalidad puramente musical en la pintura, 

pero volviendo al problema genialmente enunciado por Leonardo respecto a la inestabilidad de 

la música, recordaremos que en verdad, la armonía musical, contrariamente a la armonía 

plástica, se realiza por relaciones o interrelaciones referenciales, y que ningún elemento vale 

aisladamente en sí mismo sino por conexión y por deducción de lo antecedente. En esto la 

música más directa o la más más abstracta continúa siendo una traslación de la textura poética. 

Pero lo importante es demostrar que dentro de estas relaciones pura y absolutamente 

referenciales, la armonía no se nos presenta como la totalidad de una sensación, ni como la 

totalidad de una emoción, sino como las partículas secretamente vitalizadas por una armonía 

substracta que poco a poco se va definiendo por una noción terminal en una idea de la armonía 

y no en una armonía demostrable. He aquí la enorme diferencia psicológica entre la pintura y 

la música. La armonía en una se produce por presencialidad estable, la armonía es un todo 

envolvente y continente de la otra; en la música, no. La idea de la armonía y nada más ni 

menos que la idea de la armonía nace, se desarrolla, acontece y se limita en el límite 

indemostrable de una apresencialidad que coordina supuestamente la verdad de una armonía 

incomunicable e inexpresable también. De allí que la música tenga que valerse de tantas 

coincidencias literarias y pictóricas para ser demostrada, mientras que la armonía de la pintura 

se da en sí misma en la totalidad de su ser. Esta aventura de la presencialidad de la música nos 

hunde en un nuevo motivo psicológico también previsto y presentado por Leonardo da Vinci. 

Es el motivo absurdo de negar a su propia sustancia ya que, componiéndose la armonía musical 

de valoraciones temporales niega en su función de ser instante la verdad presencial del tiempo 

para ser atemporal. 

Si es verdad que durante la emoción el tiempo histórico no existe o existe como modalidad 

superpuesta del tiempo mismo, la música es a pesar de su esencia la más atemporal de las artes 

ya que ni está, ni queda, ni se proyecta sobre sí misma en su tránsito por la ejecución. 

Se podría decir que la pintura es pluritemporal en la historia ya que centraliza en la 

instantánea de la emoción, el encadenamiento plástico de lo fue, siendo lo que es e 

imponiéndose en el espectador y se podría agregar, que el espectador no puede desordenar ni 

intervenir en el ser de la pintura, ni con el gusto, ni con el juicio ya que la pintura es obra 

concluida en sí misma. Con la música sucede lo contrario: corriente del sonido, por más orden 
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de ribera que tenga, sufrirá la mutabilidad de la luz y de los matices de su intérprete y cambiará 

de velocidad y de intensidad según la pasión del viento; accidentes bellos, accidentes humanos, 

resurrecciones continuas, pero siempre enigmáticas hacen de la música una criatura aventurosa, 

una criatura sublime del azar y una viajera incompartible en su huida hacia la metafísica y 

aunque esté en nosotros, estará por transición llevándonos de una metafísica de la 

subconciencia para abandonarnos en el borde mismo de una metafísica del silencio y de la 

divinidad. 

Tal vez la música nos envuelva con la circunferencia que decía Leonardo da Vinci sin que 

nosotros podamos asirla, manejarla, ordenarla y retenerla y tal vez por eso seamos pertenencia 

de ella y no nos podamos apropiar de sus secretos. Pero la pintura como decía Leonardo es la 

verdad de nosotros mismos, es la identidad y la identificación del mundo y por ello mismo nos 

pertenece como una propiedad y como una conquista de la geometría y de la belleza de la 

geometría. 

Y es curioso observar que, mientras la música estando en el hombre y siendo 

biológicamente humana se evade de él para no pertenecerle, el grafismo que es la invención 

más curiosa y maravillosa del género humano le da por fruto esta hija dilecta del ojo y de la luz, 

que es la pintura que tiene como fin fijar las imágenes de las criaturas y de los seres en la 

inmutabilidad geométrica de la línea para darle la certificación de la eternidad. Y allí, la pasión 

delirante e hiperbólica de Leonardo por su arte es justificable: la pintura tiene más esencia de 

eternidad estable, de eternidad centralizadora, de inmutabilidad eterna que la música. Y esta 

última nos dará la noción del mensaje, de las alas, del itinerario, pero nos indicará siempre la 

misión del pasaje y el límite del tránsito y poniéndonos entre los polos de la luz, nos indicará 

que antes y después de todo tiempo fruible, apreciable y convivible, el pretérito del silencio y el 

futuro de la pausa se da en nosotros. Y si, como aseguraba Leonardo da Vinci, la pintura es el 

alma del espejo que nos revela nuestra propia imagen, criatura entre las criaturas, armonía 

proporcional entre las armonías proporcionales del mundo, la música, la música peregrina, la 

música aventurosa según Leonardo, sujeta al nacer y al morir de diferentes períodos de tiempo 

nos demuestra también la esencia armónica del acontecer de nuestro ser, del devenir 

referencial de nuestro sentido, de nuestra emoción y de nuestra mente en esta estrofa 

condicional de nuestra vida, en la cual, la proporción de los tiempos, la intención de las 

modalidades y el orden de las intenciones nos proyectan como parte de un gran poema en 

elaboración dentro de la norma de lo eterno y entonces aquí, Leonardo da Vinci tenía razón 

cuando decía, que “Ella (la música) compone su armonía con la conjunción de sus partes 

proporcionales en un mismo tiempo, constreñida a nacer y a morir en uno o más espacios 

armónicos; y estos tiempos rodean la proporción de sus miembros, ya que esta armonía se 

compone como si se tratara de una línea de circunferencia análoga al contorno de los 

miembros que engendra la belleza humana”.  Y en ello la poesía más alta se revela en la 

compenetración de la verdad de la divinidad de la vida, antes y después del tiempo de nuestra 

estrofa, abajo y arriba del tiempo de nuestro canto, la proporción de una línea de circunferencia 

en una musicalidad divina que el corazón añora y que el espíritu espera en la eterna perfección 

de la melodía indemostrable de Dios. 
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