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Por Juan Francisco Giacobbe 

 

 Cuando Rossini nace, dos genios meridionales italianos se reparten la gloria del teatro 

lírico: Paisiello y Cimarosa campean en todo el continente europeo incontrastables e 

incontrastados. El uno, Cimarosa, lleva su arte hasta Rusia y juntamente con Sarti fundará la 

escuela italianizante rusa de ópera; el otro, Paisiello, dominará con su musa sensible y 

melancólica al alma continental e insular de Occidente. 

 Es un momento radiante y feliz de la música italiana, no solamente en el arte canoro, mas 

en el arte instrumental también. Luis Boccherini lleva su arte a Austria y a España; Juan Viotti 

a Francia y Muzio Clementi inaugura la verdadera música pianística dando origen a todo el 

progreso sonatístico beethoveniano. Es un momento esplendoroso de la sensibilidad humana. 

Y bajo este signo de apoteosis y de perfección, nace Joaquín Rossini, y con su nacimiento 

encontrará su vértice esta edad de oro de la melodía y de la gracia. Rossini comienza por 

alimentarse con esa ambrosía hecha de miel y luz de la melodía de Paisiello y de la melodía 

de Cimarosa, melodías en la que trasciende aquel racialismo noble y vivificante de Calabria y 

de Nápoles, y cuando el arte mélico meridional le ha satisfecho el alma, se da en cantar y 

cumple un milagro de goce y de leticia; injerta en el canto del Calabrés y en el canto del 

Napolitano el cromatismo inasible y variable de su alma veneciana y un tipo nuevo de canto 

surge, el canto  rossiniano. 

 El canto rossiniano es el tipo más perfecto del canto italiano clásico, resume en sí la vena 

ligeramente elegíaca de Pergolesi, la luminosidad blanda y ondulante de Paisiello y el estro 

chispeante y abundoso de Cimarosa. Pero ciertamente supera a todos por la amplitud del 

hálito y por la elasticidad expresiva. Solamente Mozart puede comparársele, pero he aquí que 

la vocalidad de Mozart es casi siempre instrumental, y por lo tanto, la belleza técnica del 

canto se resiente a menudo.  

 Pero no solamente el canto italiano halla novedad en el arte de Rossini, sino que la 

orquesta se amplía y se enriquece en él. Y aquí Rossini es el artista de los toques geniales, de 

la combinación inesperada y del colorido chispeante y minúsculo. Tiene ya desde La 

cambiale di matrimonio una individualidad fónica y una composición tímbrica que le serán 

propias desde entonces hasta Guillermo Tell. Y esa individualidad fónica de Rossini será la 

que llevará al delirio a los públicos más diversos y a las edades más opuestas. Individualidad 

que tiene una sola característica: la naturalidad. Una naturalidad tan auténtica y tan genuina 

como la naturalidad del nacer y morir del día, como la naturalidad cíclica de las estaciones, 

como la naturalidad intrínseca e intangible de la vida misma. Todo se cumple en el arte 

Rossini como se cumple en el secreto germinal y feliz de la naturaleza, sin espera y sin prisa, 

sin preanuncios y sin economías y, sobre todo y más que todo, sin retórica artística. En 

Rossini todo nace en el momento de ser oído, espontáneamente y feliz, con aquella felicidad 

infinita de la onda que nace de sí misma con aquella irradiación de la luz que se ilumina por sí 

sola. Es un estado perenne de alumbramiento original el que mantiene la expresión rossiniana 

en ese clima de vida auténtica, de vida conciente de sí misma, de vida feliz de ser vida y de 

reconocerse como tal en sí y en los demás. Hay un autocomplacimiento de la esencia vital que 

se abandona a sí misma en el secreto del arte de Rossini, un autocomplacimiento de la 

felicidad que se identifica con su goce y se proyecta, renovada y perfecta, más allá de toda 

definición y de todo límite. Es la imagen de la vida gozándose en sí misma, sin sistemas y sin 

preconcepciones, sin atributos y sin reconocimientos. 

 Ejemplo de esta percepción de lo feliz lo encontramos en toda la obra llamada por 

antonomasia, bufa, en La Scala di Seta, en L’italiana in Algeri, en El Barbero de Sevilla, en 
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La Cenerentola y en La Gazza ladra y la deliciosísima Le Comte Ory. Pero el genio de 

Rossini hubiera sido incompleto de no haber aunado a esta captación de la fruición dichosa, la 

plasmación de la vena patética que forma también parte de la vida en acto. Y esto lo consigue 

Rossini con la misma naturalidad, con la misma espontaneidad y con la misma veracidad que 

consigue su música alegre. 

 Pero he aquí que jamás llega a la conmoción trágica, al desorden tenebroso y a la angustia 

reconcentrada que agita las almas en el momento del drama. Se diría que su canto entonces es 

marginal, didascálico y espectador, y que se aleja voluntariamente del círculo fatal del acto 

mismo del drama, para ser comentario y no hecho. Pero aún a pesar de ello, Rossini da a su 

música melodramática una consistencia clásica y definida, en la cual cada pasión está 

moldeada dentro de un canon de belleza y dentro de un clima de conmiseración sin espasmos 

y sin lágrimas. Es que en el fondo del arte de Rossini hay aunadas dos zonas casi contrarias, 

pero en cierto momento confluentes. Por una parte, un raro sentido epicureico que conduce al 

goce hasta desflorarse en una apacible melancolía y, por otra, un claro sentido de lo estoico 

que conduce al orden hasta un raro goce satírico y burlesco. Podría decirse que nadie ha 

traducido con más conformidad y más amor en el campo de la sensibilidad humana, aquella 

verdad de Hesíodo que asegura que “nada es, pero todo incesantemente se transforma”. Por 

eso el arte dramático de Rossini es antirromántico, porque en él, el acto del dolor y la muerte 

no adquieren la trascendencia de lo irreparable y de lo infinito. Y en este módulo estético 

fueron volcados Tancredo, Moisés, Otello y Guillermo Tell. 

 Sobre todo en la última, en Guillermo Tell, Rossini alcanza una expresión de lo universal 

musicable como nadie antes de él había logrado en el campo del teatro. Allí se hallan el 

hombre y el mundo y con ellos, el sentido arcano e indescifrable de la naturaleza. El hombre 

aparece en Guillermo Tell en toda la gama de sus pasiones y en toda la diversidad de sus 

tipos; la naturaleza aparece en toda su vastedad imperativa, en su mutabilidad concertante y 

en su creatividad acumulativa. Hay en la inmensidad musical de Guillermo Tell el equilibrio 

vivo del contraste, la pugna promotora de la fuerza pasional y el germen de una substancia 

expresiva nueva que solamente encontrará su superador en el arte contundente y real de Verdi. 

Y es por ello que con Guillermo Tell queda constituido para siempre el tipo perfecto de la 

gran ópera francesa que Francia había soñado desde Lully y que Gluck había realizado en 

parte. Se justifica, entonces, el gran amor, la veneración y el reconocimiento que Francia 

dispensó por tantos años a este creador italiano que le había dado en el orden de la belleza, 

una criatura soñada y deseada desde hacía casi dos siglos, y se justifica también la admiración 

inconfinada de los genios de su época desde Stendhal a Hugo, desde Goethe a Balzac, desde 

Chopin a Verdi y desde Bellini a Wagner. Pero nada de todo esto valdría nada si la obra de 

Rossini no viviera hoy como vive: sana y feliz, jocunda y genial y. por sobre todo, más allá 

del juicio, del tiempo y del accidente, criatura perfecta de lo divino y la eternidad. 
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