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CONSERVATORIO NACIONAL DE MÚSICA 

CINCUENTENARIO DE SU FUNDACIÓN 

 

HOMENAJE  A  LOS  FUNDADORES 
 

Disertación de JUAN FRANCISCO GIACOBBE 
1
 

Ilustraciones musicales a cargo de Juana Sztulman en piano 

 

En el Museo Nacional de Arte Decorativo  

(Av. Del Libertador 1902 Buenos Aires) el 3 de julio de 1974. 

 

 

 En el ordenamiento pedagógico, la enseñanza en el Conservatorio, aparte del canto y de los 

instrumentos, siempre se pensó por aquello que más permanece dentro de la historia de la 

humanidad, que es la Composición, el escribir la música. 

  Sin composición no hay intérprete. Y viceversa. Sin intérprete no hay composición. No 

podemos decir quién es antes. 

 Pero en este caso el acto de la producción es muy importante, en cuanto a la novedad de 

estilo. Porque un intérprete puede existir con las cosas hechas, pero no con las cosas nuevas. He 

aquí entonces, en lo que se pensó, con mucho cariño y mucho sentido del futuro.   

 Porque las instituciones que nacen así porque sí, y no piensan en el porvenir de las 

generaciones, son abortivas. 

 Afortunadamente, Uds. ven, estamos celebrando con todo júbilo, con toda altura y todo 

regocijo, y sobre todo, con toda gratitud la fundación de este Conservatorio Nacional. 

 Allá, antes de la fundación del Conservatorio Nacional, ya habían venido al país grandes 

celebridades; que tenían oportunidad de vivir magníficamente en los ambientes superiores de 

Europa. 

 Pero, ¿qué es lo que tiene esta tierra de particular? ¿Qué tiene esta nación? ¿Qué campo 

magnético especial tiene esta ciudad, que no se la puede dejar cuando se la entiende a fondo? Los 

que hemos viajado y hemos vivido en Europa sabemos que no podemos dejarla. 

 Y ¿qué atracción tan grande pudo haber tenido, para que celebridades, que podían seguir 

triunfando en otras partes del mundo, y no obstante las luchas, las renovaciones, los estados 

incipientes con los cuales había que luchar, se quedasen con tanto amor? 

 Un caso de esos es el de ARTURO LUZZATTI. 

 Es el caso de hacer toda una biografía admirable y amena. Arturo Luzzatti, era privilegiado ya 

de generaciones. El nombre Luzzatti de dónde provenía, de Turín, ya era de generaciones 

hebreas de alta alcurnia, y de una gran gravitación de cultura en el espíritu italiano. 

 Por eso Arturo Luzzatti, a quien hemos convivido tan armoniosamente, era un hombre de 

cultura natural, de cultura fácil. A él todo le venía espontáneamente, porque la había bebido. No 

era tampoco de una cultura cerrada. Era italiano, pero se había criado también en la cultura 

francesa, también en el espíritu alemán, tenía además una cultura rusa adorable. 

 Luzzatti había venido aquí dirigiendo; y era el director preferido de la compañía de Ana 

Pavlova. Nada menos. Era un hombre de gran finura interior, de una distinción de sentido tan 

profundo de la seriedad, sin empachos; de la seriedad que llega siempre a la sátira. 

 Si hubo alguna vez un hombre que tuvo el sentido del juego de palabras, en castellano y otros 

idiomas, era Arturo Luzzatti. Con cada palabra que uno le podía decir, él inmediatamente 

encontraba el empleo al derecho, al revés. 

 Tenía también un sentido del humor admirable. Parece que esto no tendría nada que ver con la 

                     
1
Transcripción de una copia magnetofónica del acto que registra sólo las personalidades mencionadas. A partir de 

la página 9 imágenes de recorte de diario y carta (con transcripción) de A. Quercia Ungaro. 
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pedagogía. Sí, tiene mucho que ver. 

 Indudablemente, Arturo Luzzatti, no obstante ser un maestro riguroso, era un maestro 

buenísimo. Parecía, y solo parecía que podía ser superficial. Pero tenía un don muy característico 

de los que ya están maduros, y mucho habría que aprender de eso: no exigía más de lo necesario. 

 Él sabía lo que se podía dar, aun teniendo talento. Y eso es muy serio para un maestro. 

Hay maestros que exageran las condiciones de lo que tienen que rendir los alumnos; y no saben 

esperar que el alumno aprenda y se madure en sí mismo. 

 Luzzatti tenía esa enorme condición. Era posible que uno le llevase una lección de piano, que 

estuviese bien sabida pero no perfecta como un maestro debía exigirle. Inmediatamente Luzzatti 

decía está bien, está muy bien, muy bien. Ese "está bien" ya indicaba que algo había que hacer. 

Indicaba: pero mire, aquí falta igualdad, esta digitación, etc. 

 Un pianista de condiciones admirables. Un director de orquesta de una gran finura y de una 

astucia, de esos directores que inmediatamente, estando en el podio se entienden con los músicos 

como compañeros, sin conceder nada. Estando en el podio, y con compañerismos hacia abajo. 

Porque el compañerismo no es cosa de actualidad, es perfectamente la esencia misma de la 

música. 

 Luzzatti era un lector a primera vista, admirable; y tenía facilidad propia.Hecho en la escuela 

rusa, la francesa y la italiana, su sentido de la inmediatez, de la improvisación era admirable. 

Armonista finísimo de cualidad profunda. Contrapuntista de gran estilo. En fin, para qué hablar 

de la técnica. Señor de la música, hombre de gran cultura. Y a la vez, lo más hermoso, una 

cultura amena, sin empachos de ninguna especie. 

 Estaba siempre pronto para entender las ideas más distantes, concertarlas. Un conversador 

como hubo muchos en nuestro ambiente. Uds. saben bien que la conversación de buen estilo, de 

intimidad, es uno de los rasgos más altos de las culturas. 

 Ya los griegos consideraban, y se dice en Platón y Sócrates, que el diálogo es la esencia del 

saber, del buen vivir y el tener dotes. De modo que es bueno allí en donde hay conversación, 

entendemos en sentido puro y alto de la palabra. Conversar, es decir, que mis ideas se conviertan 

en las del otro, y las del otro se acuerden con las mías. No quiere decir pelear, ni estar 

disparatando. 

 Entre los maestros que nosotros tuvimos, Luzzatti era un hombre que tenía conversación. Aun 

en sus últimos años, era admirable en el gran compañerismo, y sobre todo, no obstante cierta 

picardía de la mente, porque era pícaro como todo el que tiene una altísima cultura, era un 

hombre de un gran sentimiento y de una profunda ternura. 

 Así lo demuestra su música. Así uno lo puede seguir. Sus canciones, su obra de piano, su obra 

sinfónica, su ópera. 

 Se sitúa aquí. Un hombre que toma a "Afrodite" de Pierre Louÿs ya es un hombre de gran 

finura, de una sensualidad exquisita, de un tono sublime de vida. Entre nosotros escribió dos 

ballets muy nuevos y muy importantes. 

 Nosotros sentimos la emoción y el deber emocionado de homenajear aquí, con Arturo 

Luzzatti a uno de sus más profundos y verdaderos colaboradores, que es don Carlos Cucullu, que 

está allá, en aquel lugarcito. 

 No obstante de estar acercándose al siglo del buen vivir y del buen promover, colaboró con 

Luzzatti. ¿Verdad que es así, Carlos?  [aplausos]  Con Carlos Cucullu, hombre de altísima 

cultura, que hizo muchísimo por el país. Tuvo un salón conmovedor de intercambios, un 

promotor de juventudes, un renovador y un aconsejador. 

 Luzzatti escribió una "Judith" que estrenó en el '38, estando el maestro, nuestro querido bien 

amado y fundador, maestro Ugarte como director del Teatro Colón. Y después un "Salomón" 

estrenada en el '44. Son obras muy diferentes, tendrán un día su lugar, su verdadero lugar en el 

progreso de nuestra música. 

 Y digo nuestra música, porque he aquí el caso que Arturo Luzzatti era nuestro, se había 

sentido nuestro, se había convertido. 

 En sus canciones de ingenio, de finura y de una inmediatez, que son obras inmediatamente 
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solucionadas, no hay complejos. Para él la música es natural, la música es fácil. 

 Lo vamos a advertir ahora, cuando nuestra colaboradora, la profesora Juana Sztulman, nos 

haga oír dos preludios de Arturo Luzzatti, en donde recordamos el tono, el estilo y la escuela con 

lo que se inició, en sus maestros primordiales, el Conservatorio Nacional de Música. 

 

  [Juana Sztulman al piano interpreta Dos Preludios de Arturo Luzzatti] 

 

 En esta galería de los fundadores, desde luego, en los medallones está el anverso y el reverso. 

En cuanto a tipología, a carácter y a personalidad, RICARDO RODRÍGUEZ era el reverso de 

Arturo Luzzatti. En todo. En su manera, en su conducta y en su formación también. 

 Había tenido una unidad de formación musical de una sola directiva y un solo fundamento. 

 Entrerriano, con una visión muy honda, intrínsecamente de los jugos internos de lo nacional, 

y con una cultura superior, profunda, bien bebida y bien sabida, de las hondas culturas de 

Francia. Ricardo Rodríguez fue un maestro de la compostura, del silencio, de la exigencia exacta. 

De un comportamiento con el sentido del apartamiento de la vida tan diferente al de Luzzatti. 

 Esto nos va indicando cómo nosotros hemos vivido diferentes naturalezas de enseñantes; y 

cómo el Conservatorio no tenía una sola faz, sino todos los grados y los rangos de las tonalidades 

humanas. 

 Sus estudios en París lo acercaron a la "Schola Cantorum". Allí conoció a fondo al incipiente 

Paul Dukas, con quien estaba ligado. Recibió lecciones de Vincent d'Indy. Y su metodología y su 

sistema tenían siempre el sello, a veces riguroso, a veces excesivamente escolástico -si cabe lo de 

excesivo-. Pero a veces, en ciertos sistemas, se siente una cierta aridez metodológica que es muy 

superior, pero se siente en el peso de la enseñanza. 

 Ricardo Rodríguez sabía atemperar esto con un gran sentido de las cosas. Sabía exigir hasta 

donde se puede. Éste es el gran sentido del maestro. Exigir hasta donde se debe. 

 En cuanto a estilo, Ricardo Rodríguez enseñó en nuestra casa de estudios algo que después se 

ha venido descuidando un tiempo, pero que ahora se vuelve a ello, que es la enseñanza de las 

formas puras contrapuntísticas. 

 Contra el Conservatorio de París, la "Schola Cantorum" o la Escuela Niedermeyer habían 

impuesto su sistema. Es decir, volver a Palestrina, a Jannequin, a las formas muy puras. 

 Se recuerdan muy bien los primeros años de composición del Conservatorio Nacional; la 

forma de enseñar motete y madrigal que tenía Ricardo Rodríguez con un concepto de verdadera 

musicología exacta, que no siempre, y desafortunadamente, los musicólogos estudian; y no 

pueden entender el arcaísmo de la música, ni las evoluciones de la materia musical. 

 Ricardo Rodríguez era un temperamento cerrado, meditativo, íntimo. Toda su música está 

sellada. En él afloran, a través de Dukas, en su composición orquestal los elementos vacilares del 

sentimiento wagneriano. Es indiscutible que así debía ser. 

 Y en su sensibilidad, a través de d'Indy, se advierte el benéfico y adorable influjo que han 

tenido sobre los nuestros, como el de César Franck. 

 Extraordinario sentido de categoría, belleza y amor en el sentido de la música. 

 En los estudios que hemos realizado sobre Ricardo Rodríguez, en él confluyen estos dos 

temperamentos, que se dan con un sentido en donde abundan los equilibrios de la escuela 

francesa de Dukas y de Rabaud, del primer Rabaud, aquel de “La Procesión Nocturna”. 

 Ricardo Rodríguez hombre de admirable cultura musical, como que venía de la "Schola 

Cantorum", de la escuela Niedermeyer, con un conocimiento verdadero, profundo y auténtico del 

Gregoriano, y no de "pacotilla"; con todas las posibilidades de sus resonancias en el campo del 

espíritu. 

 En él se dan pues las dos dimensiones.  La de encontrar dentro de lo nuestro el esquema de lo 

hondamente conciencial y el esquema de lo fantástico. Por ejemplo, en "El palmar" se advierte el 

querer encontrar los fondos de la tiniebla del sentido nacional, del gran río, del Paraná. 

 Son cosas que tendremos que volver a encontrarnos con esos fundamentos del espíritu. 

 En toda su obra Ricardo Rodríguez es profundo, concentrado. A veces su orquestación es 
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densa, como corresponde a sus necesidades; es brumosa también. Pero advirtamos que hay una 

mano de maestro. En cuanto a la forma, hay un maestro de formalismo integral que no siempre 

se advierte en compositores de fama de otras naciones. 

 Ricardo Rodríguez tenía un concepto de la lógica musical que mereció por eso, ser maestro de 

Composición de nuestro Conservación Nacional. 

 Nada queda fuera del recuerdo, ya que se manifiesta en tantos alumnos de fama, que hoy son 

maestros que salieron de sus clases verdaderamente sagradas, auténticamente religiosas en el alto 

sentido de la palabra; con un sentido del honor, de la conducta, del bienestar que Ricardo 

Rodríguez tuvo con todos sus alumnos. 

 Aparte de eso el sentido conciencial de alta justicia que le asistía en cuanto a la distinción de 

los valores de los discípulos y de los artistas. 

 Eso nos indica su altura selectiva, en cuanto al compromiso que se tiene con la historia. 

 Porque, qué difícil es juzgar bien al que estudia, al que escribe y al que sabe. 

 En esta gente nosotros encontramos siempre, en los casos verdaderos, maestros, consejeros, 

amigos, que después por la amistad se transformaron casi en familiares. 

 Vamos a oír ahora dos estudios de Ricardo Rodríguez, donde se puede advertir el gran sentido 

de la forma, de la interioridad y un cierto machacamiento de la materia estética. 

 

  [Juana Sztulman al piano interpreta Dos estudios de Ricardo Rodríguez] 
 

 Se ha advertido que hay un panorama de enjundia musical, dentro de esa música. El paisaje es 

diferente no obstante el parecido o la igualdad de la forma o de la técnica. Hay un sentimiento 

que la diferencia. 

 La última figura que veremos hoy es la de ERNESTO DRANGOSCH. 

 Significó una de las más altas personalidades de su época. Falleció pronto, apenas pudo 

trabajar un año en el Conservatorio Nacional. Pero la grandeza de su figura, la trascendencia de 

su valor dejó para siempre sellado el ser nacional, dentro del pianismo. 

 Ernesto Drangosch fue uno de esos privilegiados de la música y del teclado, desde niño. 

Había sido un niño prodigio. Su figura no solamente se impuso aquí, desde joven, en la 

Argentina, sino que llegó a destacarse con caracteres fijos y trascendentes dentro de un ambiente 

tan difícil y crítico, y tan opuesto como es el del espíritu alemán. 

 Ernesto Drangosch triunfó en Alemania. Tuvo maestros de la dimensión de Max Bruch entre 

otros, y de Humperdinck. Nosotros debemos ver, de una vez, cuáles son nuestras radicales, 

nuestros antecedentes. 

 Los griegos no se pagaban de ninguna manera de que tenían una cultura propia. Se pagaban, 

cuando sabían que habían ido a estudiar a Asiria, particularmente a Egipto, a Asia menor, y en 

otra época, a la India. Es decir, de lo propio puede haber grandes promociones, pero de lo que 

antecedió a lo propio, de lo de "ayer", ¡cuántas novedades se deben sacar! 

 Acaso, la cultura romana, la de la época de Augusto, siendo tan nacionalmente latina y tan 

imperialmente romana, ¿es absoluta y realmente romana? No. Es ir a beber en la cultura hermana 

de Grecia y transferir al espíritu auténtico del ser nacional el sentido fontal de la vida, de las 

fuentes anteriores. 

 Nada puede ser actual si no es anterior. Nada puede ser futuro si no está en el ayer. Si no, no 

tiene sentido de referencia.  

 Por eso que, cuando se pretende que todo lo voy a sacar de mi casa, estoy equivocado. Nadie 

ha salido de su casa propia, excepto una que otra figura universal, que ha bebido en su casa lo de 

los otros lugares. 

 Adviertan que el movimiento de la cultura, es un movimiento de referencias, de transferencias 

y de convergencias. En Drangosch nos encontramos con un gran ejemplo. Sentía lo 

verdaderamente nuestro en la dimensión del comienzo del siglo. Sentía el injerto de lo que podía 

ser el salón argentino, dentro de la cultura germano-vienesa. Su figura estuvo siempre 
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balanceándose entre esos dos términos, Alemania y Viena. 

 Era sabio, y eso hay que entenderlo muy bien. Un hombre de una memoria portentosa, que en 

Alemania misma había admirado a los alemanes en su interpretación de las sonatas de 

Beethoven, en todo el ciclo entero de las sonatas.  En aquella época se lo consideraba superior 

al mismo Risler que por entonces era el gran intérprete de Beethoven. 

 Memoria extraordinaria la de Drangosch, que en una oportunidad en Buenos Aires, en ocho o 

diez días realizó sucesivamente una serie de programas de incalculable energía. En dos días 

seguidos realizó las ocho últimas sonatas de Beethoven. (También era la resistencia de la gente) 

Hacía el “Clave bien templado” de Juan Sebastián Bach, como se hacía en esa época, trasladado 

a todos los tonos. Esas cosas que hoy nos parecen un poco mágicas e imposibles. 

 Su inmediatez musical iba de acuerdo con su energía, que desafortunadamente lo llevaron 

antes a la tumba; porque hubo una exigencia indudable de sus dotes. 

 Fue una lástima que el país perdiese una figura como Drangosch. Y les diré, Drangosch no se 

había hecho en el extranjero, sino en el país con Williams y con Aguirre. Había sido un alumno 

privilegiado de esos dos maestros del teclado y del buen decir musical cuando fue a Europa a los 

diecinueve años. Y luego ganó el premio Europa precisamente porque deslumbró a los alemanes. 

 Gran maestro. A la par, gran director de orquesta, de una memoria increíble. Dirigió 

inmediatamente tres conciertos con figuras de este tipo, orquesta con solistas como Paderewsky, 

o el señor Rubinstein, o Ferenc von Vecsey; las sinfonías de Beethoven de memoria. 

 De pronto nosotros nos olvidamos de la profundidad de nuestras personalidades, de la gente 

que estuvo a nuestro lado y dejó un sedimento trascendente de cultura. La dejó porque era gente 

generosa. Esto hay que decirlo. 

 Gente que sentía la palpitación y la necesidad de que la juventud argentina tuviese la 

dimensión que ellos habían alcanzado. 

 No eran egoístas. Es la gran lección de todos estos fundadores que estamos viendo. 

 Drangosch escribió mucha obra para piano. Conciertos de gran dificultad. En él se aúnan 

curiosamente la técnica de fin de siglo, con la técnica difícil, concentrada, torturada de Busoni, 

con quien debemos aparejar el tipo de producción. 

 Drangosch pertenecía a esa renovación del piano y del órgano. Es decir, una escuela de una 

gran solidez; de una rigurosidad pasmosa, aparte de la mole del sonido. De modo que su 

enseñanza aquí en la Argentina dejó pianistas de gran renombre. 

 Fue profundo. Se dedicó a todos los géneros. Hizo una ópera, hizo también una zarzuela. Su 

obra sin duda está influida por el espíritu alemán, el espíritu alemán-vienés, y el germánico-

itálico de Busoni. 

 En él se advierte inmediatamente si América, lo americano y lo nuestro tiene un sentido. Ese 

sentido es el de la confianza, el no especular excesivamente. Dejarle cierta frescura en el 

lenguaje, a pesar de estar tratando con lenguajes extranjeros. 

 Como los franceses cuando tocan algo italiano, o los italianos algo francés, se nota el sello de 

entrecasa. 

 Rossini, en lo francés, no deja nunca de ser italiano. Como Rimsky-Korsakov cuando quiere 

tratar lo italiano, como en "Sadko", sigue siendo ruso. 

 El que se cambie de idioma no significa que se esté cambiando ni de temperamento, ni de 

forma "mentis", es decir, la forma de la mente. 

 En Drangosch vamos a oír un renovado y progresista espíritu de Schumann que se va a dar en 

el piano. 

 Inmediatamente después en su valedera y profunda "Toccata", en la cual se advierte este 

connubio entre Brahms, Busoni y lo argentino. 

 

  [Juana Sztulman al piano interpreta Mariposas y Toccata de Ernesto Drangosch] 
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A. Quercia Ungaro              Buenos Aires, 15 de agosto de 1974 

Arquitecto 

 

Sr. Prof. Juan Francisco Giacobbe 

De mi más distinguida consideración: 

     La emoción que experimenté durante el transcurso de su admirable disertación, 

perdurará en forma inolvidable. Me sentí transportado a las altas esferas, donde el espíritu 

domina la materia. 

 No sé qué ponderar más al respecto; si su exquisita sensibilidad, o su sólido nivel cultural, 

ligado a un sutil refinamiento expresivo. 

 La fluidez de exposición mencionando las características fundamentales de los fundadores, 

culminó magistralmente, hallando en la pianista Sztulman una cabal intérprete de los eximios 

maestros Luzzatti; Rodríguez y Drangosch. 

 La religiosa atención del público concurrente, que en su mayoría estaba constituida por 

gente joven, fue excepcional. Es por todo ello que me complazco en enviarle mi más efusiva y 

cálida felicitación. Y por último una confesión; el hecho de no haber seguido de cerca las 

actividades del Conservatorio, no me permitió conocer en su verdadera dimensión a esas 

personalidades que constituyeron sus sólidos cimientos; exceptuando por supuesto a mi padre, 

a quien admiré toda mi vida, por sus altos valores y su talento, a pesar de su excesiva 

modestia 

 Le agradezco profundamente cuanto de él expresara, sobre todo al reafirmar que en la 

técnica vocal fue “maestro de maestros”. 

 Al reiterarle mis felicitaciones me es grato saludarlo con mi más sincera cordialidad. 

 

             S.S. 

              A. Quercia 

 


